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Vorwort

»Kunst ist die Konigin aller Wissenschaften, die zu allen Generationen der Welt spricht.«
(Leonardo da Vinci, 1452-1519)

Der Ankauf von Werken lebender Klinstlerinnen und Kiinstler und der Aufbau einer repra-
sentativen Kunstsammlung sind zentrale Elemente der Kunstférderung des Landes Tirol.
Die Sammlung basiert auf der Uberzeugung, dass die bildende Kunst in einer demokra-
tischen Gesellschaft eine wesentliche Rolle spielt. Sie férdert die kritische Auseinan-
dersetzung mit den geistigen Stromungen der Zeit und hilft, neue Anséatze und Orientie-
rungen zu finden. Die Sammlung des Landes ist fokussiert auf »Tiroler Kunst«, das heiRt
Kunst von aus Tirol ssammenden oder hier lebenden Kiinstlerinnen und Kiinstlern. Im Lauf
der letzten Jahrzehnte konnte eine respektable Sammlung aufgebaut werden, die von
der Tiroler Landesmuseen Betriebsgesellschaft verwaltet wird und gemeinsam mit den
Sammlungen des Museumsvereins einen reprasentativen Bestand der bildenden Kunst
des historischen und gegenwirtigen Tirol bildet. Uber die Auswahl der Werke entschei-
den unabhéangige Fachleute, die sowohl mit der Tiroler als auch mit der Gberregionalen
Kunstszene bestens vertraut sind und ein hervorragendes Gespdr fir das Zeitgendssi-
sche und die Bedeutung neuer Positionen haben.

2001 ernannte der damalige Kulturreferent des Landes Tirol und nunmehrige Landes-
hauptmann Giinther Platter erstmals eine im Rhythmus von drei Jahren wechselnde Fach-
jury fur die Kunstankaufe des Landes mit der Absicht, eine internationale Sammlung der
Gegenwartskunst mit eigenstandigem Profil aufzubauen. Ergdnzend zur Kunstankaufs-
jury wurde im Jahr 2010 bei der Kulturabteilung des Landes eine Ankaufskommission fir
die laufenden Bewerbungen um Kunstank&aufe installiert. Ziel der von dieser Kommission
vorgeschlagenen Ankaufe ist die Dokumentation des zeitgendssischen Kunstschaffens
und seiner Entwicklung in Tirol in reprasentativen Einzelwerken. Die vorliegende Publi-
kation beinhaltet die Ankaufe der Kunstankaufskommission im Zeitraum 2012 bis 2018.
Unter den 96 angekauften Positionen sind alle Facetten der bildenden Kunst vertreten -
von der Malerei, Zeichnung und Skulptur Gber die Fotografie und Videoarbeit bis hin zur
Installation. Die Ankaufe spiegeln somit die Vielfalt des kiinstlerischen Schaffens in Tirol
wider und werden die Landessammlung qualitativ hochwertig erganzen. Um die ange-
kauften Werke einem maoglichst breiten Publikum zuganglich zu machen und die 6ffent-
liche Wahrnehmung der zeitgendssischen Kunst zu starken, werden viele der angekauf-
ten Werke in den Salen, Gangen und Biros der Landesverwaltung und anderer 6ffentlicher
Einrichtungen préasentiert.

Mein Dank gilt den Mitgliedern der Ankaufskommission Dr. Glinther Dankl, Mag. Silvia
Héller und Johann Lechner fir ihre wohliberlegte Auswahl. Besondere Wertschatzung
und Anerkennung gebihrt den in der vorliegenden Publikation prasentierten Kiinstlerin-
nen und Kunstlern fir ihr Schaffen.

D Fuale ol

Dr. Beate Palfrader

Landesratin fur Bildung, Kultur, Arbeit und Wohnen



Peter A. Bar 60

Geburtsort

Innsbruck

Aufenthaltsort

St. Leonhard
am Hornerwald

Das Zusammenspiel von Natur und Kunst, von geologischen Formkraften und kiinstleri-
schem Formwillen ist einer der zentralen Aspekte im bildhauerischen CEuvre von Peter
A. Bér. Seine Hauptmaterie ist der Stein, und dabei sind es insbesondere zwei Sorten, mit
denener sich bevorzugt auseinandersetzt: einerseits der grobkérnige, grau-weilRe Kras-
taler Marmor, dessen Oberflache er in vielen Skulpturen so aushammert, dass ein dicht
gekerbtes Geflecht entsteht, das an fossile organische Strukturen erinnert; andererseits
der dunkelgriine Osttiroler Serpentin, dessen feine innere Zeichnung von hellgriinen
bis weiRen Bandern er durch Polieren herausarbeitet. Beide Natursteinarten besitzen
aufgrund ihrer inneren geologischen Struktur eine besondere Asthetik, sie zeichnen sich
aber auch durch ihre Dichte und Stabilitat aus, die sowohl monumentale als auch feinste
Bearbeitungen im Detail zulassen. Der aus Serpentin gearbeitete, sechsteilige Vereini-
gungsbrunnen am Innsbrucker Landhausplatz, bestehend aus rund polierten Sitz- und
Beckenskulpturen, ist daflir ein Musterbeispiel und eine der zentralen Arbeiten von Bér.

Den monumentalen, an der KérpergroRe orientierten Skulpturen stehen im
CEuvre Bérs kleinere, monolithische Skulpturen gegeniber. Sie sind von minimalisti-
schen Formen, von einfachen Bewegungen und Kraften bestimmt, die aus dem Inne-
ren des Steins zu kommen oder von auf8en auf ihn einzuwirken scheinen, beinahe so, als
ware er weich: Verformungen und Verschiebungen von Flachen innerhalb des Stein-
blocks, Auswoélbungen, Furchen und Kerben, die auf die Zeichnung des Steins reagie-
ren und ihn in Formen bringen, die an technologische Artefakte oder an Relikte urtim-
licher Rituale erinnern. Bar arbeitet dafiir mit einfachen Mitteln wie Hammer, MeiRel und
Schleifmaschinen, die er so einsetzt, dass esihm méglich ist, seine Formgedanken spon-
tan im Laufe des Arbeitsprozesses zu entwickeln und zu variieren. Mit ihrer physischen
Prasenz wenden sich die Skulpturen nicht nur an das Auge, sondern auch an die hapti-
sche Wahrnehmung. Die polierte Oberflache der Serpentin-Skulpturen erscheint nicht
nur wie eine Haut, sondern fihlt sich bei Beriihrung auch so an. Die Skulpturen kénnen
und sollen tatsachlich auch beriihrt und mit den Handen begriffen werden. lhre Formen
lassen sich dabei als etwas wahrnehmen, das organisch mit dem Stein verbunden ist, und
die samtige Weichheit ihrer Oberflache, aber auch ihre Schwere stellt eine Relation zum
Koérper der Betrachtenden her.

Jirgen Tabor

www.baer-baer.at

Titel—Jahr

Ohne Titel
2008

Technik—MaRe

Osttiroler Serpentin
32x20x18cm

Ankaufsjahr
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Matthias Bernhard

1985

Geburtsort

Kitzbuhel

Aufenthaltsorte
Wien
Kitzbuhel

Matthias Bernhard hat an der Akademie der bildenden Kiinste in Wien bei Gunter Damisch
studiert und pendelt zwischen seiner Heimatgemeinde Kitzbiihel und Wien. »Die Kunst
macht sich selber (sichtbar), man muss nur den richtigen Zeitpunkt erwischen, um sie ab-
oder ab und zu zu fangen«, meint der Kiinstler. So entstehen seine Arbeiten in einem intu-
itiven, aber keinesfalls zufalligen Prozess, bei dem er haufig Erinnerungen, Empfindun-
gen oder Erlebnisse »abarbeitet«. Er stellt sich existenziellen und malerischen Fragen und
reflektiert das Gemalte und den Akt des Malens an sich. Sowohl die Materialitat von Farbe
als auch jene des Untergrunds spielen eine wichtige Rolle, ebenso wie der Malort, das
Umgebungslicht oder die Frage nach Nahe und Distanz bei der Betrachtung des Bildes.
Sprache ist fur Bernhard ein weiteres wichtiges Element — vor allem in seinen Kiinstler-
blchern, in denen er Schrift und Bild zu einem Ganzen verbindet.

Auf Leinwand, Papier oder Holz tragt der Kiinstler Farbe in vielen Schichten
dick mit Pinsel oder direkt aus der Tube auf, pastos organisch wachsend oder zart schim-
mernd. Die Oberflache wird haufig nachbearbeitet oder mit kleinen Fundstlicken colla-
giert. Matthias Bernhard, der eigentlich von der Zeichnung herkommt, ldsst auch immer
wieder grafische Elemente einflieRBen. Bilder entstehen fiir den Kiinstler in einem offe-
nen Prozess. Es kommt vor, dass Farbe auch wieder abgetragen und die entsprechende
Stelle einige Zeit spater mit einer anderen Schicht ibermalt wird. Erst wenn der Code,
das eigene Zeichensystem, das Bernhard als ein Auffinden einer urspriinglichen Sprache
oder eines narrativen oder grafischen Elements versteht, fiir ihn passt, ist das Bild fertig.

Die Titel sind in der Realitat des Kiinstlers zu verorten, so auch jener der Arbeit
Patrona BAVARIAE (Uschi), der — mit einem persoénlichen Kommentar ergéanzt — auf ein
Lied zur Marienverehrung in Bayern anspielt. Der Rand dieses Bildes (Ol, Kohle, Tusche
auf Leinwand) ist spielerisch erweitert: Der Rahmen aus Isoliermatten wird nach oben
fortgesetzt — das Bild bekommt »Ohrwaschl«, wie der Kiinstler diese Erweiterung selbst
kommentiert. Kleine figurative Elemente wie Augen, Gesichter, Haare oder Herzen
formen sich zu einem vielschichtigen Portrat, das mit der Kérperlichkeit des Rahmens
als Fetischobjekt interpretiert werden kann.

Matthias Bernhard lotet in seinen Arbeiten die Méglichkeiten und Grenzen des
Mediums Malerei aus, um sie dann lustvoll zu Uberschreiten.

Cornelia Reinisch-Hofmann

www.kuenstlerschaft.at/member/bernhard-matthias

Titel—Jahr

Patrona BAVARIAE
(Uschi)

2014-16

Technik—MaRe

Ol, Kohle, Tusche
auf Leinwand
133x99cm

Ankaufsjahr

2018
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. Geburtsjahr
Andrea Bischof 1963

Geburtsort

Schwaz

Aufenthaltsorte
Wien
Schwaz

»Mich interessiert die Freiheit der Farbe an sich«, sagt Andrea Bischof in einem Gesprach
mit Wolfgang Huber-Lang. Im weiten Feld einer die Wirklichkeit abstrahierenden Male-
rei vertritt sie darin eine Position, in der dem ausgewogenen Zusammenspiel der Farben
und der Geste des Pinselstriches eine besondere Beachtung zuteilwird. Es gilt dabei,
zwischen Kontrolle und Geschehenlassen die Balance zu finden.

Das Erlebnis der Farbe steht in Bischofs Malerei im Vordergrund. Bischof baut
ihre Bilder in Schichten auf, Iasst Darunterliegendes als Flecken immer wieder durch-
scheinen. Eine Nahe zu den franzésischen Tachisten der 1950er Jahre mag hier angedeu-
tet sein, aber auch der amerikanische Expressionismus und die flirrende Farbigkeit im
Spatwerk Claude Monets. Die Flache der Leinwand wird bei Bischof zur Gédnze geniitzt,
wird in einem »Allover« zur Arena fiir eine emotionale wie dynamische Geste. Was William
Hogarth 1753 in seiner Analyse der Schénheit fir die Malerei gefordert hatte, namlich
eine Ausgewogenheit in der Komposition »hinsichtlich des Lichtes, des Schattens und
der Farbe«, wird von Bischof fiir eine aktuelle abstrakte Malerei eingeldst. Dabei bleibt
sie eine Impressionistin. Denn es geht in Bischofs Bildern um Fragen der Wahrnehmung,
konkret um das Sehen. »Ich sehe auch das abstrakte Bild mit den Farben als Realitét«,
sagt Bischof. Auchin Teich aus dem Jahr 2015 geht es um das Sehen undin der Folge um
eine emotionale, sinnliche Wahrnehmung von Natur, um ein neues Bilderlebnis.

Ginther Moschig

www.andrea-bischof.com

Titel—Jahr

Teich
2015

Technik—MaRe
Ol auf Leinwand
160x130cm
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2016
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Peter Blaas ronn

Geburtsort

Minchen

Aufenthaltsort

Innsbruck

In Werkgruppen arbeitend, schépft Peter Blaas aus taglich gesammelten Eindriicken,
die er seit Jahren konsequent in seinen Skizzenblichern notiert. In der Folge im Atelier in
Malerei und Zeichnung assoziativ ausgefiihrt, wird darin der Gestaltungsprozess selbst
zum Thema. Man kann hier von der »Wirklichkeit des Bildes« sprechen, einer Bildrezep-
tion als Bildproduktion. Denn Blaas denkt in seiner Arbeit die Betrachterin, den Betrach-
ter mit. Die Identitat seiner Bilder erweist sich dann im produktiven Anschauen der sinn-
lichen Gegebenheiten des von ihm Gemalten. Dabei baut Blaas auf eine seit den 1960er
Jahren entwickelte autonome Bildsprache, die zwischen Gegenstand und abstrakter, oft
zeichenhafter Form changiert. Dieses Wechselspiel, auch jenes zwischen Bewusstem
und Unbewusstem, setzt er ganz bewusst ein und fordert so fir jedes Bild eine eigene
Lésung. Das Bild — und hier ist Michael Bockemiihls Studie zum Bildbegriff zu folgen —
»bleibt immer ein Problem ohne endgliltige L6sung. Denn die Lésung ist als Erkann-
tes immer nur eine Version aller méglichen Lésungen«. Das hei3t dann auch, dass jede
Deutung fragmentarisch bleibt.

Fragmente nennt Blaas auch eine 2012 in der Werkstatt Kurt Raichs in Telfs
entstandene Serie von an die dreiRig Lithografien. Dem grafischen Duktus seiner Arbei-
ten gerecht werdend, geht Blaas auch hier sparsam und prazise mit den Méglichkeiten
von Farbe und Form um. Er schafft assoziative Rdume, in denen er die Betrachterin, den
Betrachter am Gestaltungsprozess teilnehmen lasst und ganz bewusst einen individuel-
len Interpretations- und Erfahrungsspielraum offenhalt.

Glnther Moschig

www.kuenstlerschaft.at/member/blaas-peter

Titel—Jahr
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Fragmente
2012
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Litografien auf
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Anna—Maria Bogner Geburtsjahr

JT

AMB

JT

AMB

1984

Geburtsort

Schwaz

Aufenthaltsorte
Wien
Disseldorf

Deine Installationen, Objekte und Zeichnungen beschéaftigen sich mit Prozes-
sen der Raumerfahrung und der Entstehung von Raumbewusstsein — die Instal-
lationen in Form von Verspannungen, die sich durch den Raum ziehen, diesen
segmentieren, transformieren und gewissermafBen mit imaginativen Raum-
situationen aufladen; die Zeichnungen in Form von fiktiven Rdumen, Raum-
verschiebungen und angedeuteten Rauminterventionen, die in einem Spiel von
Zwei- und Dreidimensionalitat auf dem Zeichenblatt entstehen. Warum hat die
Auseinandersetzung mit der Wahrnehmung und Erfahrung von Raum eine so
groRe Bedeutung fur dich?

Ich glaube, dass der Raum, wie wir ihn sehen und wie wir ihn uns vorstellen,
etwas Grundlegendes liber unsere Verortung in der Welt verrat. Wie wir Raum
denken, zeigt, wie wir die Welt verstehen. Das betrifft auch die enge Bezie-
hung von Raum und Grenzen, gerade im deutschsprachigen Raum. Das Wort
»Raum« |dsst die allermeisten an die klassische »Schachtel« denken. Ich habe
einmal in einer Vorlesung die Studierenden aufgefordert, das Erste zu zeich-
nen, was ihnenin den Sinn kommt, wenn sie das Wort »Raum« héren. Tatsach-
lich haben alle bis auf zwei eine Schachtel gezeichnet. Im Deutschen ist Raum
etwas Begrenztes und meist denkt man sich selbst innerhalb dieser Grenzen.
Das englische »Space« steht dagegen fir das Unbegrenzte.

Meine Arbeiten sind im Grunde oft auch Grenzgange. Es geht mir also immer
auch um den Ausbruch aus dem architektonisch umbauten Raum: die Schach-
tel und die Grenzen als Verweise auf etwas GroRes, Unbegrenztes, das hinter
ihnen liegt und dessen Ausgestaltung allein den Betrachtenden liberlasseniist.
Gerade meine Zeichnungen arbeiten bewusst mit der Schachtel als Ausgangs-
punkt. Aber im Prinzip geht es mir nicht um die Schachtel, sondern um einen
Ausweg daraus. Raum ist mehr als Volumen, und das Geflihl dafiir hat mich
schon immer gefesselt. Es kommt ja auch nicht von ungefahr, dass wir den
Begriff auch in andere Kontexte einbinden, zum Beispiel als Kommunikations-
raum oder Sozialraum.

In welcher Relation stehen die Medien Zeichnung und Installation in deiner
Arbeit?

Zeichnung und Installation suchen verschiedene Zugange zum gleichen Phano-
men. Sie bieten mir unterschiedliche Moglichkeiten, mich meinem Feld zu
nahern. Grundséatzlich bietet die Installation immer die Chance, meine Raume
mit dem ganzen Korper zu erfahren. Man kann sie betreten, man kann ihre
Grenzen berihren und damitist — im wahrsten Sinne des Wortes — der Zugang
ein anderer. Zeichnungen erlauben es dariiber hinaus, Raume zu entwerfen, die
so in der physischen Realitat nicht umgesetzt werden kdnnten. Sie sind damit
offener flr Experimente.

JT Jirgen Tabor — AMB Anna-Maria Bogner

www.ambogner.com
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Bleistift, Zeichen-
stift auf Papier
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Barbara Breitenfellner f;j’a”gs"a”

Geburtsort

Kufstein

Aufenthaltsort

Berlin

Aus den Albtraumen der Kindheit hat die in Kufstein geborene und seit langem in Berlin
lebende Kiinstlerin eine spezifische Strategie entwickelt. In ausfihrlichen Traumproto-
kollen flihrt sie Tag fiir Tag Buch lber die seelischen Verarbeitungen. Aus den nur schein-
bar absurden Kombinationen der Traumsprache und den bruchstiickhaften Zerlegun-
gen der Wahrnehmung entwickelt sie Installationen und Werke auf Papier. Insbesondere
Collagen kommenihrem Bestreben, Teile der Realitat sehr veristisch, aber angeschnitten
zu verbinden, technisch entgegen. Dem Aufwachen, dem Erinnern und dem Reflektieren
des Traumes als Voraussetzung des Aufschreibens kommt groRe Bedeutung zu, gleich-
samim Zwischenreich der Sinne. Es ware allerdings verfehlt, ihre Umsetzungen als bloR
subjektive Weitererzahlung der Traume zu verstehen. Dem kollektiven Weitergeben von
Bildern — und der Kunst eignet eine fruchtbare, einpragsame und intensive Sonderstel-
lung in der Kette — raumt sie groRe Bedeutung ein.

Inihrer Abschlussarbeit an der renommierten Glasgow School of Art 6ffnete sie
1998 die Wand einer Eisenbahnhalle, um den Blick fiir das Dahinter frei zu machen. Zudem
spiegelte sie mit Objektergdnzungen das Gefundene, um die Unendlichkeit der Imagina-
tion anzudeuten. Die oft ironische Kombinatorik entflihrt die Betrachtenden. Sehen und
Erinnern wird als fortlaufende Motorik der Vitalitat verstanden.

Aus- und Durchblicke, Verdeckungs- und Uberlagerungsspiele kann Breiten-
fellner in Collagen zweidimensional weiterentwickeln. Das Pelzchen von Peter Paul
Rubens, die im Kunsthistorischen Museum in Wien befindliche, halbnackte Darstellung
seiner zweiten, deutlich jingeren Frau Héléne Fourment als Ikone barocker Weiblichkeit,
wird von einer erotisch konnotierten, stacheligen Meeresschnecke hinterfangen und mit
der Aggressivitat der Kampfhundedressur kombiniert, die beides tiberlagert (WVZ 493).
Eine Fotografie einer Steinbliste (WVZ 497) wird angeschnitten und mit einer umge-
kehrten, gleichsam forensischen Bildanalyse verbunden. Wieder ein suggerierter Blick
hinter das scheinbar feste Material. Aus dem Dunklen figural ausgeschnittene Fenster
(WVZ 495) 6ffnen sich zu einem nicht klar erkennbaren Fell. Animalisches wie niichtern-
kihl Distanziertes treffen sich in den Arbeiten. Gerade die visuelle, raumliche Prazision
zusammen mit einem erstaunlichen Kalkil bringt die traumhafte Enthebung zu einem
Spannungsmoment, in das die Durchschreitenden und Betrachtenden geworfen werden.

Markus Neuwirth

www.barbara-breitenfellner.de

Titel—Jahr

1 WVZ 493
2017

2 WVZ 495
2017

3 WVZ 497
2017

Technik—MaRe

1 Collage
28.4x20.6 cm

2 Collage, Siebdruck
auf Buchseite
21.4x16.6 cm

3 Collage, Siebdruck
auf Buchseite
30.5x23.7cm

Ankaufsjahr

2017
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Geburtsjahr

Carmen Brucic o

Geburtsort

Hallin Tirol

Aufenthaltsorte

Tirol
Wien

Carmen Brucic, geboren 1972, konzipiert seit 2001 kiinstlerische Formate fur den Umgang
mit zumeist duRBerst emotionalen Themen. lhr bevorzugtes Medium dabei ist die Fotografie.

Der Titel der angekauften Fotografien Gnadenwald bezieht sich auf den Kind-
heitsort der Kiinstlerin, an dem ein GroRteil der Arbeiten fiir das Projekt entstanden ist.
Es sind Fotografien eines Waldes, aufgenommen spét in der Nacht und bei Schneefall.
»Alles war vereist, die Luft war scharf. Eiskristalle waren in der Luft. Die alten Bdume
kiimmerte es auch nicht, was die Kalte mit ihnen trieb, sie wurden noch bizarrer. Gigan-
ten in der Kélte, Knochen und Korallen!«, so Carmen Brucic. Die Kiinstlerin thematisiert
damit das Geheimnisvolle und Dunkle, aber auch Angstvolle, das einem bei nachtlichen
Spaziergangen widerfahrt. Zugleich beschreibt sie aber auch einen Gnadenwald, das
heiRt einen Sehnsuchtsort und »Ort der Reflexion, Selbsterfahrung und Innerlichkeit«
(Mark Gisbourne). Diese Gegensétze werden von Brucic evoziert und in Fotografien zum
Ausdruck gebracht, in denen die Kiinstlerin mit Unscharfen arbeitet, aber auch mit der
VergréRerung der Ubergangszonen zwischen Landschaft und nachtlichem Sternen-
himmel — sowie mit der dadurch sich ergebenden Aufldsung der Rdume. Die Fotografien
erfassen somit den Wald nicht nur in seiner oberflachlichen Struktur als Ansammlung
von Baumen, sondern vor allem auch als einen undurchdringlichen Raum voller Mythen,
Gefahren und Versprechungen.

Glnther Dankl

www.carmenbrucic.net

Titel—Jahr

1 Gnadenwald 1
2012

2 Gnadenwald 5
2012

Technik—MaRe

1 Fotografie auf
silbernem Ekta-
chrome-Papier
180x120 cm

2 Fotografie auf
silbernem Ekta-
chrome-Papier
180 x120 cm

Ankaufsjahr

2012

26







WOIfgang Cape”ari Geburtsjahr

1964

Geburtsort

Kitzbuhel

Aufenthaltsorte

Kitzblhel
Berlin

Wolfgang Capellari agiert seit seinem Studium an der Hochschule flir angewandte Kunst
in Wien bei Oswald Oberhuber und Ernst Caramelle in einem offenen kulturellen Feld,
inhaltlich wie im Umgang mit den kiinstlerischen Medien. Er hat in seiner bisherigen
Arbeit seit den 1990er Jahren viele Moéglichkeiten des Kunstmachens ausgelotet. Von
abstrakten Spraybildern, Skulpturen, Objekten, Musik und Performances bis hin zu den
jingsten Landschafts- und Figurenbildern, mit denen er sich in den letzten 15 Jahren
vermehrt der reinen Malerei zugewandt hat.

Und Capellariist ein Reisender. Die Themen der letzten Werkgruppen entwickelt
er aus der gesehenen und erfahrenen Landschaft — bevorzugt jener des europaischen
Sudens. 2013 ist Capellari nach Ostia Antica gereist: In der ab dem 4. Jahrhundert v. Chr.
auch in archaologischen Befunden belegten antiken Statte im Hinterland Roms, die,
verwittert und verfallen, als »Langzeitkunst« den Geist des Vergangenen mit sich tragt,
erkennt er einen gliltigen Wert, der bis heute anhalt.

Neben den inhaltlichen Aspekten ist aber auch Capellaris Umgang mit Farbe
und Farbkompositionen relevant. Sein Farbkonzept beruht auf der Beweglichkeit des
Farbenspektrums, auf Hell-Dunkel-Kontrasten, dem Kolorit des erlebten Ortes und
abgestuften Mischungen. Ausgehend von gesehenen Farben bestimmter Landschaften,
entwickelt der Maler bestimmte Farbkombinationen und schéatzt gerade die Reichheit der
Mischungen, die er ohne prazise Konturen in feinen chromatischen Nuancen nebenein-
andersetzt, bis die Farben zu vibrieren beginnen. Jeder Werkserie gibt er so ein charak-
teristisches Kolorit. In Ostia Antica 01 gibt »Terra di Siena gebrannt« den Ton an und
verweist auf die gebrannten Ziegel der rémischen Ruinen. In Uberwindung der Zentral-
perspektive schafft Capellari zudem allein mit der Farbe den perspektivischen Raum,
der durch eine subtile Farb- und Lichtregie in Zwischen- und Binnenraume zerlegt wird.
Uber die Farbe legt der Maler verschiedene simultane Blickachsen. So sind es letztlich
Farbformen mit »Gebildecharakter«, die der Betrachterin, dem Betrachter die Entschei-
dung zwischen Form- und Sachinhalt auferlegen und mehrfache Méglichkeiten der Inter-
pretation er6ffnen.

Glnther Moschig

www.wolfgangcapellari.com

Titel—Jahr
Ostia Antica 01
2013-14

Technik—MaRe

Ol auf Leinwand
100x145cm

Ankaufsjahr

2015

30




Katharina Cibulka

Katharina Cibulka verfolgt in ihren Arbeiten eine konse-
quente politische Agenda, in deren Mittelpunkt Aspekte
wie Feminismus, soziale Gerechtigkeit, Gemeinschaftlich-
keit und Fragen zu asthetischen Prozessen und der Rolle
der Kunst selbst stehen. Sie geht dabei oft von Geschich-
ten und Motiven aus, in denen grundlegende gesellschaft-
liche Streitfragen und Anforderungen auf persdénliche
Weise reflektiert werden. Ihre Arbeiten nehmen in dieser
Auslotung emanzipativer und sozialer Perspektiven unter-
schiedliche Formen an: Interventionen im 6ffentlichen
Raum, Arbeiten mit Film, Fotografie, Texten oder Sound,
mit Aktionen und Performances.

In ihrer Werkserie Uberlebende greift Cibulka
die Legenden Uber Frauen auf, die ihren Mannern in den
Tod gefolgt sind. Sie schreibt jedoch nicht das gesell-
schaftliche Rollenverstandnis hinter dem Aufopferungs-
willen dieser Frauen fort, sondern erzahlt deren Ge-
schichte neu, indem sie sie in die Gegenwart Ubertragt und
einen alternativen Verlauf und Ausgang konzipiert. Die
Fotografie Uberlebende #1 basiert auf einem Drehbuch,
in dem Cibulka die Geschichte der argentinischen Volks-
heiligen Maria Antonia Deolinday Correa neu entwirft. Die
urspringliche Legende der Difunta Correa handelt von
einer Frau, die auf der Suche nach ihrem zwangsweise fur
den argentinischen Blirgerkrieg rekrutierten und schlief3-
lich krank in der Wiiste zuriickgelassenen Mann verdurs-
tet. Ihr Saugling jedoch Uberlebt an ihrer Brust und wird
nach funf Tagen gefunden. An Wallfahrtsorten, aber auch
entlang vieler StraBen finden sich in Argentinien Schreine
und Sammlungen von gefiillten Wasserflaschen gegen den
»ewigen Durst« der Difunta Correa, die auf diese Weise als
Schutzheilige der Reisenden, aber auch als ideale, sich
aufopfernde Frau und Mutter verehrt wird. Zugleich gilt
sie als Patronin der Braute, die ihr ihre Brautkleider als
Votivgaben fir gegliickte EheschlieBungen darbringen. —
Cibulka konzipiert in ihrem neuen Bild der Uberleben-
den eine Geschichte, die sich in die Legende einschreibt,
aber auf einem anderen Rollenverstéandnis beruht. Das
Bild erzahlt von einer Frau, die, vielleicht nach einem
dramatischen Streit, mit ihrem Kind in einer verlassenen
Ein6de einen schweren Autounfall hat. Die Geschichte
endet jedoch nicht mit ihrem Tod — gerade weil sie auf die
geflillten Wasserflaschen am Rand des Wegs zurlickgrei-
fen kann. Diese Flaschen verweisen hier nicht nur auf die
Difunta Correa, sondern stehen symbolisch auch fir das,
was in Vergangenheit und Gegenwart an Frauenrechten
erkampft wurde. In Cibulkas Neuformulierung des Mythos
muss die Heldin nicht erst sterben, um in die Geschichte
einzugehen.

Jirgen Tabor

Geburtsjahr

1975

Geburtsort

Innsbruck

Aufenthaltsorte

Innsbruck
Wien

www.katharina-cibulka.com

Titel—Jahr
Uberlebende #1:
Maria Antonia
Deolinday Correa
2008

Technik—MaRe

Fotografie
71.5x120 cm

Ankaufsjahr
2014




Grindungsjahr
Columbosnext oo
Walter Prenner Griindungsort
Verena Rauch Innsbruck
Christian Dummer
Ekehardt Rainalter Aufenthaltsort
Ferdinand Fritz Innsbruck

(ab2009)

Was ist Stadt? Was ist 6ffentlicher Raum? Was ist Innsbruck? Was ist Tirol? Ist Inns-
bruck ein Méglichkeitsort oder nicht? Diese und noch weitere Fragen standen am Beginn
der Auseinandersetzungen fir die Arbeit Hinter uns die Stadt vor uns die Zukunft von
Columbosnext. In der columbande, wie die Mitglieder des Kollektivs dieses selbst bezei-
chnen, arbeiten Personen aus unterschiedlichen Sparten der Architektur-, Kunst- und
Kulturszene zusammen. Prioritar sind dabei die Diskussion und der Austausch von
Gedanken und Ideen, die Zahl der Teilnehmenden ist variabel. Die Gruppe definiert Inns-
bruck als einen Raum der Mdglichkeiten, den sie in Zukunft weiter mitgestalten will.

Symbolisch collagiert Columbosnext éltere Entwirfe und Modellfotos, wie die
Grinsekatze, mit aktuellen Projekten, wie dem ObstinarCentar in Skopje/Mazedonien, in
unterschiedlichen MaRstaben vor der Stadtsilhouette von Innsbruck, um eine parallel
verschobene Topografie zu schaffen.

Ein stetiges Mittel fir Columbosnext ist die Rekontextualisierung eines Kon-
zepts an einem anderen Ort als dem originalen. Technisch reizt die Gruppe auch das
Spiel zwischen Scharfe und Unscharfe: Architektinnen und Architekten sind es gewohnt,
mit sehr prazisen Tools zu arbeiten, um perfekte Formen und Linien zu generieren. Mit
denselben Utensilien Unschérfe zu generieren, gelingt der columbande, indem sie Foto-
grafien der Nordkette und der Stadt in CAD-Programmen nachzeichnet und somit die
Akkuratesse der Natur reduziert sowie gleichzeitig verunklart. »Die Realitat tauchtin den
Verbotsschildern der Zeit unter — der Mutterkuchen der Fantasie geht auf« stehtin dicken
weilRen Lettern am unteren Rand der Arbeit. Fir Walter Prenner, langjdhriges Mitglied von
Columbosnext, geht dieser Spruch durchaus auf die Situationisten oder auch die Dada-
isten zurlick: Wortketten oder Satze zu kreieren, die inhaltlich nicht richtig erschlossen
werden kdnnen, aber dennoch Emotionen und Assoziationen hervorrufen.

Lena Ganahl

www.columbosnext.com

Titel—Jahr
Hinter uns die
Stadt vor uns
die Zukunft
2009

Technik—MaRe
Direktdruck
auf Lightboard
60x120cm

Ankaufsjahr

2013
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Geburtsjahr

Anemona Crisan 1980

Geburtsort
Bukarest,
aufgewachsen
in Tirol

Aufenthaltsort

Wien

In den Arbeiten von Anemona Crisan bilden Raum und Kérper die zentralen Sujets.
Bereits wahrend ihres Studiums an der Akademie der bildenden Kiinste in Wien haben
sie Architekturplane und Anatomiezeichnungen fasziniert. Beide stellen fiir sie techni-
sche Bauplane dar, »die einen fiir den gebauten architektonischen Raum, die anderen
bilden Konstruktionen des menschlichen Kérpers nach« (Anemona Crisan). Infolge dieser
Auseinandersetzung begann sie — sowohl in ihren Gemalden als auch in ihren raum-
greifenden Arbeiten —, die Korperlichkeit von Figuren auf den architektonischen Raum zu
Ubertragen. Sieirritiert damit die raumlichen Wahrnehmungsgewohnheiten der Betrach-
terin, des Betrachters ebenso wie die gewohnten Ordnungen.

2012 hat sich die Kiinstlerin als Artist in Residence in Peking aufgehalten und
dort begonnen, mit Tusche zu arbeiten. Dieser technische Schritt hat ihr neue Mdéglich-
keiten in der Darstellung von Koérperlichkeit und Raum erdffnet. In Bewegungsbahnen
aufgeldst, wird der Kérper selbst zum Raum.

Das vom Land 2013 erworbene Bild Vortex nimmt inhaltlich Bezug auf einen
Begriff in der Stromungslehre, der eine drehende Bewegung um eine gerade oder
geschwungene Achse bezeichnet. Damit reizt Crisan die Oberflachenihrer Figuren noch
weiter aus, selektiert das Leibliche in scheinbar unendlichen, bandbreiten Spuren von
Bewegungen.

Glnther Dankl

www.anemonacrisan.at

Titel—Jahr

1 Vortex
2013

2 Kopf
2015-16

Technik—MaRe

1 Tusche auf
Leinwand
100x80 cm

2 Tusche auf
Leinwand
85x70cm

Ankaufsjahr

1 2013
2 2018
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Geburtsjahr

Sarah Decristoforo 1983

Geburtsort

Hallin Tirol

Aufenthaltsort

Linz

Im Mittelpunkt der Arbeiten von Sarah Decristoforo steht die Auseinandersetzung mit
Filmen, Bildern, Texten und Symbolsprachen, in denen sich politische und soziale Macht-
praktiken manifestieren. lhre Arbeiten, die selbst unterschiedliche mediale Ebenen von
Video und Fotografie bis zu Sound, Text und Installationen verweben, basieren auf Analy-
sen und Rekontextualisierungen kultureller Ausdrucksformen, die repressive Mechanis-
men und Phantasmen transportieren — und dies auch in so intimen, aber umso sensible-
ren Bereichen wie der Sexualitat.

Das Video My Adult Comedy Drama und das dazugehdrige Skriptbuch entbl6-
RBen bestimmte Mechanismen pornografischer Sprache, indem Decristoforo Textfrag-
mente aus unterschiedlichen Quellen zu einer neuen, quasi Uberzeitlichen Collage verbin-
det. Inschriften von pompejanischen Bordellwédnden, literarische Passagen von Pietro
Aretino Uber Marquis de Sade bis zu Charles Bukowski, aber auch anonyme Texte aus
aktuellen Cybersex-Konversationen bilden ein Geflecht pornografischer Sprechakte,
die ebenso eindriicklich und bildreich wie simplifiziert und roh sind. Der Text istim Video
zu einer Konversation verarbeitet, die von zwei Schauspielerinnen und zwei Schauspie-
lern mit unverblimter Direktheit und fast ohne Emotion geflihrt wird. Sie verkdrpern vier
Charaktere (Cheerleaderin, Handwerker, Kinstlerin, Pizzamann), die zwar aufeinander
reagieren, aber ausschlieRlich das eigene Ich in den Mittelpunkt des Begehrens stellen.
Dabei betrachten sie die/den andere/n als bloRes Instrument zur Befriedigung und erkla-
ren deren Unterwerfung zu deren vermeintlichem Begehren. Das Skriptbuch versam-
melt detaillierte Informationen und Anmerkungen zu Quellen, Autorinnen und Auto-
ren sowie historischen Kontexten, aus denen die verwendeten Textpassagen stammen.
Einen wesentlichen Teil der Recherchearbeit fir My Adult Comedy Drama fiihrte Sarah
Descristoforo im Rahmen eines Forschungsaufenthalts am Kinsey Institute for Research
in Sex, Gender, and Reproduction in Bloomington/Indiana durch.

Jirgen Tabor

www.sarahdecristoforo.com

Titel—Jahr

My Adult
Comedy Drama
2015

Technik—MaRe

Video, Single
screen cut version,
6:20 min, loop,

Full HD, sound
Skriptbuch
23.7x15¢cm

Ankaufsjahr
2018
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Ricarda Denzer ronr

Geburtsort

Kirn,
aufgewachsen
in Kufstein

Aufenthaltsort

Wien

La Crodte du Chou — Das Saure vom Kraut. Es geht ans Eingemachte (2007). In diesem
Video (Kamera, Ton: Ruth Kaaserer und die Klinstlerin), das auch Teil von Installationen
gewesen ist, sieht und hért man zuerst Namrata Bali, Geschaftsfiihrerin der Gewerk-
schaft Self Employed Women’s Association (SEWA) in einem Interview mit Ricarda Denzer
in Ahmedabad, Indien 2004. Sie erklart die Arbeitsbedingungen, Belastungen und Risi-
ken von Frauen, die alleine zu Hause unter Investment ihrer samtlichen Ressourcenihrem
Erwerb nachgehen. Sie fordert zudem die Konsumenten auf, sich dieser globalisierten
Verantwortung zu stellen. Sodann liest die Souffleuse des Burgtheaters, Monika Brusen-
bauch, Textfragmente zur 6konomischen Stellung von kiinstlerisch Schaffenden: einer
Steuerberaterin, von Business Coaches, einer Schriftstellerin, einer Philosophin und
eines Wirtschaftsethikers. Die mobile Studioarchitektur entwarf Heinz Machat vom Inns-
brucker Architektenteam heiKE/NZ, in dem auch Heike Bablick arbeitet. Die soufflierte
Diktion der Steuerberaterin, die sich die Einnahmen der kiinstlerisch Schaffenden ansieht
und diese kommentiert, schafft ein bitter-erheiterndes Stageing, das die Vergesellschaf-
tung von Kinstlerinnen und Kiinstlern oder vielmehr die Gesellschaft ins Absurde oder
zumindest in die Satire fuhrt.

Die verbalen Leerldufe und Floskeln zu prekdren Arbeitsverhaltnissen verwei-
sen auf zentrale Anliegen von Denzer. Die Kommunikation, die Abstiirze von Kommunika-
tion, Medien von Sprache und vor allem Stimme werden prozessual verstanden, in Mate-
rialkultur eingebettet und mit dem Ausstellungsraum oder 6ffentlichen Raum auf eine
Blhne gebracht. Deren Dekonstruktion, wie physische Eingriffe und Zerlegungen, ist
Teil der Strategie. Der Verfremdungseffekt, wie etwa das Falten des Fallschirms durch
eine Fallschirmspringerin im Kontext der Galerie und weiterer Arbeiten, scharft Blicke
und Sinne insgesamt.

Ein Konzentrat dieser Ansatze bietet das Werk Much has been said. In ihrer
Sprache ist keine L6sung verfligbar, mit einer fotografischen Serie an C-Prints arretiert.
Ein breites braunes Klebeband wird aus seiner regularen Anfangsordnung auf der Rolle
zu einem Knauel verdichtet. Eine Form hangt mit der ndchsten materiell zusammen, doch
im Prozess mit menschlichen Stérfaktoren bindet sich das gleiche véllig neu. Die foto-
grafische Sequenz dokumentiert die Abfolge einer kommunikativen Formanderung. Uber-
setzungs- und Transformationsprozesse servieren nicht Wahrheiten, sondern Wirklich-
keiten.

Markus Neuwirth

www.ricardadenzer.net

Titel—Jahr

1 LaCrodGte du Chou -
Das Saure vom Kraut.
Es geht ans Eingemachte
2007

2 Much has been said.
Inihrer Sprache ist
keine Losung verfligbar
201

Technik—MaRe

1 Audio/Video-
DVD, 13:30 min

Idee: Ricarda Denzer | Schnitt
Horstiick & Video: Ricarda Denzer |
Studioarchitektur: Heinz Machat
(heiKE/NZ) | Ricarda Denzer im Inter-
view mit Namrata Bali, Schatz-
meisterin der Self Employed Women’s
Association, 2004 | Kamera/Ton
Indien: Ricarda Denzer | Souffleuse
(Burgtheater): Monika Brusenbauch |
Kamera/Ton Wien: Ruth Kaaserer |
Soufflierte Stimmen: Steuerberaterin
Elisabeth Keber, Coaches von Coach_
if, Wirtschaftsphilosoph Radiofrag-
mente | Ubersetzung: Thomas Raab

2 C-Prints auf Fujicolor-
Fotopapier
je35x28cm

Ankaufsjahr

12013
2 2017

46
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H Geburtsjahr
Georg Dienz o

Geburtsort

Innsbruck

Aufenthaltsort
Berlin

Seit den 2000er Jahren lasst sich in der Malerei wieder ein Trend hin zum Figurativen
beobachten. Themen wie Landschaft und Alltagsszenen wurden wieder relevant. Die
Acrylbilder von Georg Dienz schlieRen hier an, auch an Pop-Art und deren hyperrealis-
tische Spielarten. Dienz hat an der Hochschule fir angewandte Kunst in Wien bei Maria
Lassnig Malerei und Trickfilm studiert, war in der Folge in der Graffiti- und Street-Art-
Szene unterwegs, um sich dann neben seiner Arbeit als Bihnenbildner dem klassischen
Format des Tafelbildes zuzuwenden. Zundchst im Geiste des Punk als Sprayer aktiv,
arbeitet er heute an einer Malerei, die — flachig angelegt — sich sehr reduziert und zuriick-
haltend auf der Leinwand festigt. Der Realismus von Dienz Ubersteigert die Wirklichkeit.
Sein Blick wahrt eine kiihle Distanz zum Geschehenen und hinterfragt so die oberflach-
lichen Idyllen. Die Themen seiner Bilder sind bevorzugt Alltagsszenen, Kommunikation
und Interaktion zwischen den dargestellten Menschen. Auch das groRformatige Pedarnig
zeigt eine solche Idylle: eine Frau mit zwei Kindern auf einer saftigen Alm mit Kuh. Pedar-
nig ist ein ruhiges Familienbild, dessen Geschehen liber den Bildrand hinausweist. Die
Protagonisten blicken auf eine Szene, die sich den Betrachtenden entzieht. In klassischer
Komposition mit Vordergrund und klar umrissener Bergkette im Hintergrund ist dieses
Bild ein Beispiel eines von Dienz entwickelten reduzierten Realismus.

Glnther Moschig

www.georgdienz.de

Titel—Jahr

Pedarnig
2006

Technik—MaRe

Acryl auf Leinwand
160 x 240 cm

Ankaufsjahr

2013
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Oth mar Eder Geburtsjahr

1955

Geburtsort

Kufstein

Aufenthaltsort

Stettfurt (CH)

Erinnerungsspuren fangt der Kiinstler tGber die Medien Zeichnung, Malerei, Fotografie,
Objekt, Installation und Video ein. Bei seinen Ausstellungen bemerkt man, dass selbst
die flir sich bestehenden, einzelnen Bilder Teil eines gréReren Zusammenhangs, einer
Memorialkette werden. So auch innerhalb des CEuvres. Neben der grafischen Arbeit
Porto Brand&o gibt es auch ein Video dieses Namens, das auf der Homepage Othmar
Eders abrufbar ist. Es setzt — von einem Schiff im Hafengebiet gegeniiber von Belém
bei Lissabon aufgenommen - im Sinne der Entschleunigung auf langsames Beobachten
vergangener Momente. Schnell sind nur die Laute der Zikaden und die Gesprachsfetzen
aus dem Off. Die Hinféalligkeit, die Briichigkeit menschlich produzierter Gegenstande, wie
zum Beispiel Hauser oder Industrieanlagen, stehen im Zentrum. Die Zeit Gberwaéltigt alles.
Othmar Eder sammelt Indizien vorheriger Aktivitat. Das Verbrauchte, das Abgelaufene,
bisweilen auch das Morbide decken die Vitalitdt im Umkehrschluss auf.

Melancholie, Sehnsucht, Schwermut durchziehen die Arbeiten, die in Lissa-
bon den Charme des verlorenen Weltreichs spiegeln. Dichter, die aus diesen Stimmun-
gen ihre schweren und dunklen Texte schreiben, werden bisweilen Lispoetas genannt,
von »lisboeta«, Einwohner Lissabons. Die Serie an Sprachspielen lieRe sich fortsetzen.
Im Kern gibt es diese Charakterziige des Briichigen und Vergéanglichen in der Stadt. Eder
ist mit dem Einfangen der Indizien verdeckter Geschichten zum Lispoeta visual geworden.

Die grafische Arbeit Porto Branddo von 201617 zeigt Schienen zum Einlassen
kleinerer Boote beziehungsweise zur L6schung von Fracht. Geratschaften liegen umher,
als ware die Arbeit von heute auf morgen schlicht fallen gelassen worden. Die Natur hat
die Metallteile bereits in Besitz genommen. Zeugnisse harter Werktatigkeit sind evident,
doch es bleiben nur mehr angerissene Geschichten, deren Dimension offenbleiben muss.
In diese Atmosphare des Ungewissen stéRt Eder vor. Die grafische Technik ist das Aqui-
valent. Ein vergroRertes Foto aus dem reichen Fundus der Ad-hoc-Aufnahmen dient als
Vorlage und wird in einem eigenen Verfahren zeichnerisch mit Kohlepapier minutiés und
mit feinen, variablen Binnenflachen lGbertragen. Auf diese Weise entsteht eine filigrane
Zeichnungsspur, ein mehrschichtiger Realismus.

Markus Neuwirth

www.othmareder.ch

Titel—Jahr

Porto Brandao - Lisboa
2016-17

Technik—MaRe
Kohlepapier-
Ubertragung auf
Papier
80x119.5cm

Ankaufsjahr

2018
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Karin Ferrari rone

Geburtsort

Meran

Aufenthaltsorte

Rum
Wien

Karin Ferrari verarbeitet in ihren Forschungen einige der signifikantesten und zugleich
verworrensten Entwicklungen gegenwartiger Medienkulturen. Die Verbreitung von
Fake News und suggestiven Infotainment-Techniken, die Zirkulation von Gerlichten und
Verschwoérungstheorien in sozialen Netzwerken und @hnliche Phdnomene bilden den
Hintergrund ihrer Arbeiten. Es sind Erscheinungen, die in einer Zeit der Krisen, insbe-
sondere auch einer Vertrauenskrise gegenliber der Objektivitat der 6ffentlichen Medien,
weltweit Konjunktur haben.

Ferraris Arbeiten sind dabei selbst trickreich angelegt. Sie adaptieren die Stra-
tegien suggestiver Medienpraktiken, um deren Verfiihrungskraft zugleich vorzufiihren
und zu entlarven. In der Serie DECODING (THE WHOLE TRUTH) (seit 2011) greift Ferrari
TV-, Musik- und Produktclips auf, die Bestandteile nationaler und globaler Medienkultur
sind: Katy-Perry- und iPhone-Clips, Intros populérer Nachrichtensendungen. Wir haben
sie so oft gesehen, dass sie Teil des kollektiven Gedachtnisses sind. Doch verstecken
sich in ihnen geheime Botschaften und manipulative Suggestionen, die wir nur unbe-
wusst wahrnehmen und daher ungehemmt wirken lassen? Ferraris Arbeiten versprechen,
diese geheimen Inhalte zu entschliisseln, und spielen mit der Faszination fir mysteriose,
spekulative Erzahlungen tiber die Wirklichkeit, kdnnte doch, bei aller Skepsis, ein wahrer
Kerninihnen stecken.

Das Video DECODING Die Intros der ZiB analysiert die Vorspanne der ORF-
Fernsehnachrichtensendung Zeit im Bild der letzten sechzig Jahre. Der sich wandelnde
Blick auf die Weltkugel, ein Markenzeichen der Intros, spiegelt die veranderten geo-
politischen Weltanschauungen wider. Die Positionierung, Erscheinung und Dynamik des
Logos - lange Zeit eine abstrahierte Kombination aus einem elektronischen und einem
menschlichen Auge — vermittelt wiederum das Selbstverstandnis der zentralen Nach-
richtensendung des Landes als autoritatives, ordnendes, vereinheitlichendes Medium,
das via Information Wirklichkeit generiert und gestaltet. Neben der suggestiven Wirkkraft
dieser generischen Zeichen verweist Ferrari auf weitere Mechanismen, die in den Intros
mutmaRlich integriert sind — das alchemistische Prinzip von Mikro- und Makrokosmos,
das Prinzip selbsterflillender Spekulation oder die Technik des »predictive programm-
ing«. Mit den klassischen Stilen objektiver Berichterstattung verfiihrt das Video dazu, die
Erklarungsmodelle als plausibel aufzufassen, waren sie nicht an der einen oder anderen
Stelle so abstrus, dass man nicht anders kann, als vom Glauben abzufallen und das Ganze
noch einmal durchzudenken.

Jirgen Tabor

www.karinferrari.com

Titel—Jahr

DECODING

Die Intros der ZiB
(THE WHOLE TRUTH)
2016

Technik—MaRe
HD-Video, 25 min

Ankaufsjahr

2018
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Romana Fiechtner s

Geburtsort

Innsbruck

Aufenthaltsort
Innsbruck

Die Innsbrucker Kiinstlerin Romana Fiechtner hat bei Joseph Kosuth an der Miinche-
ner Akademie der Bildenden Kiinste studiert. In ihrem konzeptuellen Ansatz arbeitet sie
einerseits an den Schnittstellen urbaner Architekturen und privater Raume, andererseits
an der Verknlipfung personlicher Geschichte mit dem sie umgebenden AuRenraum. Es
geht auch um das differenzierte visuelle Erscheinen von Bild, Sprache und Denken.

Auf der Basis konzeptueller Zugange dekonstruiert und analysiert sie urbane
Raume und untersucht sie als Voraussetzung fir kommunikative Beziehungen. Dazu
nitzt Fiechtner die Vielfalt der Medien, arbeitet mit Fotografie, Video, Installationen und
Objekten. In der vierteiligen Serie perception. sense. cognition zeigt sie fotografische
Aufnahmen von urbanen AuBenfassaden. Die Architektur dieser 6ffentlichen Bauten ist
eine hermetische, ihre Gestaltung folgt einem strengen Ordnungssystem. Eine Verbin-
dung zur AuRBenwelt gibt es, wenn lGberhaupt, nur tiber den Blick aus geschlossenen
Fenstern. Was Fiechtner hier zeigt, ist, wie Architektur kommunikative Bedingungen
generiert und organisiert, aber auch, wie urbane Raume ihre Individualitat und Authenti-
zitat verloren haben. Die Frage nach dem Raumempfinden, dem Befinden des Menschen
in nicht privaten Rdumen, zielt dann letztlich ab auf einen »gliicklichen Raum«. Denn es
geht schlieRlich — mit Otto Friedrich Bollnows Uberlegungen zu Mensch und Raum — um
den subjektiv wie objektiv erlebten Raum und »wie er sich dem konkreten menschlichen
Leben erschlieRt«.

Glnther Moschig

www.kuenstlerschaft.at/member/fiechtner-romana

Titel—Jahr

1 perception.sense.
cognition.#1 (Dubai)
2002

2 perception.sense.
cognition.#7 (Munich)
2003

3 perception.sense.
cognition.#8 (Munich)
2003

4 perception.sense.
cognition.#12 (Munich)
2004

Technik—MaRe

1 lIfochrome Print
60x80cm

2 lifochrome Print
60x80cm

3 lIfochrome Print
60x80cm

4 llfochrome Print
60x80cm

Ankaufsjahr

2012
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Robert Fleischanderl

1967 Portrait #11
2012

Geburtsort

Brix|egg Technik—MaRe
C-Print

Aufenthaltsort 100x140cm

Wien

Ankaufsjahr
2013

Das Portrait #11 von Robert Fleischanderl zahlt zu seinem
umfangreichen Werkkomplex Broken Promises. Im Mittel-
punkt dieser Serie, die sich in verschiedene Untergrup-
pen gliedert, steht das groBe Thema Mensch - seine
Lebensumstédnde, seine soziale Verankerung, der Kreis-
lauf des Lebens. Es sind Portrats ohne Auftraggeber. Die
dargestellten Personen bleiben anonym. Grundsétzlich
geht es Fleischanderl um ein erzahlerisches Moment,
um die Darstellung von Individuen in einem spezifischen
Kontext. So spielen Arbeit, Kontrolle oder Macht ebenso
eine Rolle wie das Thema des Alterns oder des Kindseins.
Seine Projekte bereitet er mit groBem Aufwand vor. Es
sind keine zufalligen Momentaufnahmen, schon die tech-
nische Perfektion lasst eine prazis kalkulierte Regieflih-
rung vermuten. Das Fotografieren wird zum Akt der behut-
samen Anndherung und vorsichtigen Verstandigung mit
bestimmten Lebenssituationen. So entstehen 2012 eigen-
willige und doch sehr einfihlsame Portrats von Neuge-
borenen oder deren Eltern auf einer neonatologischen
Intensivstation. Auf der Welt und doch im Leben noch
nicht ganz angekommen - Friihgeborene sind den Anfor-
derungen auBerhalb des Mutterleibes in der Regel noch
nicht gewachsen und trotz Hightechmedizin bleibt die Welt
der Frihchen sehr zerbrechlich, wie uns die vorliegende
Arbeit mit sachlichem Blick und doch beeindruckender
Intensitat vor Augen fihrt.

Silvia Héller 60

www.robert-fleischanderl.com



Robert Freund ?;::sjah,

Geburtsort

St. Johann
in Tirol

Aufenthaltsort
Kramsach

Robert Freund hat bei Hubert Schmalix und Peter Dressler an der Akademie der bilden-
den Kinste in Wien studiert und setzt auf eine realistische Malerei. Sein Bildbegriff ist
ein offener. In inszenierten Bildrdumen eréffnet er assoziative Geschichten zum Weiter-
denken. Auch wenn sich eine figurative Malerei seit den 2000er Jahren wieder selbstbe-
wusst und vielfdltig in den Kunstdiskurs einmischt, bleibt Freund in diesem weiten Feld
realistischen Malens ein eigensinniger Individualist. Als Maler und Zeichner interessie-
ren ihn die Hintergriinde der Realitdt mehr als die reale Dingwelt. Die Geschichten, die
Freund erzahlt, sind nie linear, haben auch kein Ende. Freund niitzt die Chance, zeitglei-
che Ereignisse in einem Bild darzustellen. Seine Arbeiten sind deshalb auch nie illustra-
tiv — aber immer ratselhaft.

Kunsthistorische Referenzen gibt es: Neue Sachlichkeit und Magischer Realis-
mus, Tendenzen der 1920er und 30er sind hier Anreger fiir eine Malerei im 21. Jahrhun-
dert. Freund schopft aus dem Alltag, aus einer Wahrnehmung in Echtzeit, vor allem jener
der sozialen Wirklichkeit und ihrer aktuellen Veranderung. Mit ironisch-kritischer Sicht
auf die Gesellschaft formuliert er Doppeldeutigkeiten und widersetzt sich so einer ideo-
logisch eindeutigen Interpretation. Eine oft grelle Farbigkeit kommt aus dem Popkontext,
auch das mitunter Comic-Hafte seiner Zeichnung. Dazu sind die Bilder Freunds voller
ikonografischer Geheimnisse und brauchen deshalb Zeit. Das gilt fir den Schaffens-
prozess des Kunstlers — Freund arbeitet monatelang und akribisch an einem Bild — wie
flr die Rezeption der Betrachterinnen und Betrachter.

Das Blatt Die Umklammerung folgt dem Konzept des »Hinter-die-Dinge-
Schauens, ist aber im Vergleich zu Freunds groBen Bildern zeichenhafter. Ein schwer
entschliisselbares Schriftenlogo ist mit einer detailreich gezeichneten Biene ins Zent-
rum geriickt. Als zutiefst soziales Lebewesen kooperativ, ist sie — eingesperrt von golden
gesetzten Klammern - in ihrem Wirkungskreis eingeschrankt. Freund lenkt hier den
Blick von der glanzend goldenen Oberflache auf das, was sich mdéglicherweise dahinter
verbirgt, und erzahlt eine Geschichte zu den aktuellen gesellschaftlichen wie wirtschaft-
lichen Entwicklungen.

Glnther Moschig

www.robertfreund.eu

Titel—Jahr

Die Umklammerung
2016

Technik—MaRe
Mischtechnik
auf Papier
140x100 cm

Ankaufsjahr
2017
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Claudia Fritz o

Geburtsort

Innsbruck

Aufenthaltsort

Innsbruck

Claudia Fritz’ konzeptuell und thematisch angelegte Fotoserien sind durch eine spezifi-
sche Sensibilitat gegentiber RAdumen und Raumkonstellationen charakterisiert. Der Blick
der Fotografin, die auch als Architektin ausgebildet ist, gilt urbanen Rdumen ebenso wie
Naturlandschaften. Er richtet sich jedoch nicht primér auf den Aufbau artifizieller oder
natirlicher (Bau-)Koérper, sondern auf die Wahrnehmung und Empfindung von Raum-
lichkeit — auf das, was sich fllichtig und ohne physische Konstanz, aber in einer fortwah-
renden Zeitlichkeit Giber das Tektonische blendet: das Wechselspiel von Licht, Schatten,
Farbe, Material und Oberflachentexturen, von Reflexionen, Uberlagerungen und Durch-
blicken, von Bewegung und Momenthaftigkeit.

In den Fotografien der Serie Dschungel widmet sich Fritz dem Schattenwurf
von Bdumen und Strauchern auf unterschiedlichen Oberflachen und Raumkonfigurati-
onen in einem von verschiedensten Spuren gepragten urbanen Raum. Auf zerkratztem
Glas, rissigem Beton, aufgehdngten Stoffbahnen, verwittertem Holz werden Formen
sichtbar, die sich oft erst auf den zweiten Blick als Schattenprojektionen von Asten
und Blattgeflechten entpuppen. Die starke Ausschnitthaftigkeit der Bilder, die nie die
Naturgewachse selbst zeigen, verleiht den Schatten im Zusammenspiel mit den Ober-
flachen eine abstrakte, teils fast kalligrafische Wirkung. Sie werden zu Zeichen, die auf
die Prasenz einer anderen Wirklichkeitsebene verweisen. Die Leichtigkeit und Zartheit
der Formen und das ungewdhnliche Hochformat der Bilder, das japanischen Bildrollen
ahnelt, erinnern an die mit der traditionellen japanischen Kunst verbundene Philosophie,
die der Wahrnehmung des Veranderlichen und Verganglichen eine besondere Bedeu-

tung einrdumt und die in diesen Werken von Claudia Fritz als zentrales Moment hervortritt.

Jirgen Tabor

www.claudiafritz.com

Titel—Jahr

1 0.T. (Dschungel 11)
2012

2 0.T. (Dschungel 7)
2012

3 0.T. (Dschungel 15)
2012

Technik—MaRe

1 Fotografie, C-Print
auf Alu-Dibond
60x120cm

2 Fotografie, C-Print
auf Alu-Dibond
60x120cm

3 Fotografie, C-Print
auf Alu-Dibond
60x120cm

Ankaufsjahr
2016
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Dieter Fuchs -

Geburtsort

Innsbruck

Aufenthaltsort

Innsbruck

Unmittelbar, stetig, konsequent reagiert der Kiinstler auf welthistorische Ereignisse
gleichwie auf personliche Erfahrungen. Die Betroffenheit schlagt sich in Einzelwerken
nieder, die sich zu losen Gruppen sammeln. Dieter Fuchs verleiht ihnen leger sprich-
wortliche Zahlen-Namen aus der Alltagssprache: Die sechs Richtigen, Sieben auf einen
Streich, Acht Schétze, Alle Neune wie beim Kegeln ... Letzteres ist bei der Serie Inven-
tur mit laufenden Nummern der Fall. Einige Bilder deuten auf Lebensinventur. Ein stark
gestisches Bild (9), bunt mit deutlichem Rotanteil, und sein ungestisches Analogon, ein
streng lineares Muster (3), verweisen auf einen schweren gesundheitlichen Einbruch
im Jahr 2000. Nach einem Herzstillstand mit Folgewirkung begann Fuchs wieder, sich
das Zeichnen und Malen zu erwerben. Doch zu sagen, er decke den Bedarf an formalen
Mitteln — gewinne etwa geometrisch oder locker malerisch die Tiefenrdume —, wiirde in
der Interpretation zu kurz greifen.

Die konstante Selbstverortung erfolgt unter mehrfacher Befragung des Bild-
begriffs, weniger peinlich-streng als vielmehr fluid-eruptiv. Das kann durch ein beinahe
schwarzes Quadrat (5) und sein Geheimnis dahinter passieren. Das Portrat seines Zwil-
lingsbruders (1), ebenfalls Kiinstler, erhélt diesbezliglich programmatischen Charakter. Der
Sockel mit der Beschriftung FUCHS HERBERT MIT BRANDWUNDE UND WEISSER NASE
D. FUCHS 07 verweist auf einen Denkmalstypus; die Tatsache, dass er als Bliste gestaltet
wurde, noch mehr. Es ist ein Bild-im-Bild-Motiv. Der hinterfangende Rahmen nimmt die
Quadrierung des Bildtragers auf, der an der Stelle der Wange vom dargestellten Bruder
selbst mit einer Zigarette ausgebrannt wurde. Damit vollendet sich das hochkomplexe
Spiel mit gleich mehreren Realitdtsebenen. Ein weiteres Bild (4) erganzt die StoRrichtung
um eine Nuance: Eine noble Damenhandtasche mit Verschluss zum Aufklappen bekommt
durch das Falten des Bildtragers an der rechten unteren Ecke und durch das Bedecken mit
Goldfarbe seinen interpretatorischen Tiefenraum. Die Kunst 6ffnet zu Kostbarem.

Die konzise Reflexion der Kunstbegriffe spiegelt die Sturm-und-Drang-Jahre
der Gebrider Fuchs mit Martin Kippenberger plus Frosch-Skandal, Elfie Semotan, Walter
Dahn mit Gemeinschaftsarbeiten, Franz West usw., mit biografischen Eckdaten in Kéln
und Innsbruck. Um sich selbst den kulturellen Humus zu verschaffen, in dem Kunst
anspruchsvoll entstehen kann, haben sie die Kunstvermittlung tatkraftigst selbst in die
Hand genommen. Das Multitasking scheint ein Mannerkoérper, dessen Teile gleichzeitig
inmehrere Richtungen wollen (2), wiederzugeben. In jedem Fall legt Dieter Fuchs mit alle
Neune eine Inventur der Schaffensansatze nach innen und auRen vor.

Markus Neuwirth

Titel—Jahr

Inventur (alle Neune)
2003-06

Technik

Zeichnungen auf
Blockpapier, Collagen

Ankaufsjahr

2012
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Geburtsjahr

Ursula Groser o

Geburtsort

Lienz

Aufenthaltsort

Schwaz

Ursula Grosers Arbeiten kreisen um eine der zentralen Herausforderungen unserer
Gesellschaft — das komplexe Verhéltnis zwischen Individuum und Masse. Kein Autor hat
die destruktiven Auswirkungen des menschlichen Herdentriebs so eingehend untersucht
wie Elias Canettiin seinem 1960 erschienenen Standardwerk Masse und Macht. »Canetti
beschreibt unter anderem vier charakteristische Eigenschaften der Masse: Die Masse will
immer wachsen. In der Masse herrscht Gleichheit jedes Einzelnen. Die Masse liebt Dichte.
Die Masse braucht Richtung. Die Prinzipien Wachstum, Gleichheit und Richtung sind auch
wesentliche Aspekte in meinen Rauminstallationen«, so Ursula Groser (Ausstellungs-
katalog Ursula Groser Geflige, RLB Atelier Lienz, 2013, S. 4). Neben anderen theoreti-
schen Schriften, die sich mit dieser vielschichtigen Thematik befassen, dienen ihr auch
Ablaufe in der Natur als Inspirationsquelle. In diesem Zusammenhang ist auch die drei-
teilige Fotoarbeit Autolyse (2013) zu sehen. Sie zeigt einen Schopftintling, einen sehr
kurzlebigen Speisepilz, der zur Verbreitung seiner Sporen eine schwarze, tintenartige
Flussigkeit produziert und sich dabei, wie der Werktitel bereits verrat, selbst auflost. Pilze
bilden im Waldboden riesige Netzwerke, Uber die unterschiedliche Pflanzen Néhrstoffe
austauschen. Netzwerkartige Strukturen, das IneinanderflieBen von einzelnen Elementen
wie letztlich auch die Auflésung des Individuums in der Masse greift die Klinstlerininihren
Arbeiten in unterschiedlichen Formen immer auf. Neben Rauminstallationen und Skulp-
turen aus einfachen, alltaglichen Gegenstanden spielt besonders das bewegte Bild eine
wichtige Rolle. In ihrer Videoarbeit Panopticon (2015) bewegen sich unzahlige, winzige
schwarze Figuren in einem Raster kreuz und quer, mal sich lockernd, dann wieder ballend.
Die unaufhoérliche, scheinbar ziellose Bewegung menschlicher Silhouetten wirkt durch
die musikalische Untermalung fast hypnotisierend. Vor allem aber eréffnet der Titel in
Anspielung an die zunehmende Uberwachung im &ffentlichen Raum wie auch die Beob-
achtung und Auswertung unserer digitalen Spuren beklemmende Geflihle.

Silvia Holler

www.ursulagroser.com

Titel—Jahr

1 Autolyse
2013

2 Panopticon
2015

Technik—MaRe

1 Print auf BlUttenpapier
80x60cm

2 Video
15 min

Ankaufsjahr

2016
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Harald Gsaller o

Geburtsort

Lienz

Aufenthaltsort

Wien

Die Werke des bildenden Kiinstlers und Schriftstellers Harald Gsaller gehen oft unvor-
hersehbare, iberraschende Verbindungen ein. Bild und Text, Wissenschaft und Spiritu-
alitat, Geschichte und Gegenwart, Ost und West, obsessive Prazision und subversiver
Humor — diese und dhnliche Pole, die zumeist eher Gegensatze als Gegenuber sind, tref-
fenin seinen Arbeiten zusammen, tiberlagern und befruchten sich, bleiben manchmal als
Antithesen stehen, I6sen sich bisweilen aber auch in Synthesen auf. Eine Grundkonstante
seiner Arbeit, die Zeichnung und Grafik, Fotografie und Video, Romane und Lecture-
Performances umfasst, ist die Kombination von Sprache und Visualitat. Beispielhaft dafur
ist Gsallers intensive Auseinandersetzung mit der historischen Kunstform des Emblems,
dessen enge Text-Bild-Bindung er in die Gegenwartskunst und -literatur tibersetzt.

Die Arbeit TALUS / Die Knéchel der Berge / Laozi in den (Tiroler) Bergen ist
eine 24-teilige Werkgruppe von Fotografien, Texten und Computergrafiken, die sich in
vier Einheiten gliedert. Die Arbeit kreist um die Vorstellung eines fiktiven, gleichsam die
Zeiten durchquerenden Aufenthalts des antiken chinesischen Philosophen Laozi (Laotse)
inden Tiroler Bergen. Schauplatz ist die Landschaft des Bschlabertals, ein kaum bewohn-
tes und berihrtes Gebiet, in dem das langsame Korrodieren und Zerbréseln der Berge
sichtbar wird. Uber die Jahrzehnte und Jahrhunderte flieRen die Berge von oben nach
unten, sammelt sich an den »Kndcheln« der Berge Kies und Schutt. Gsaller erkennt darin
den von Laozi formulierten, daoistischen »Geist des Tales« wieder — die Bewegung der
Berge und damit der Erde, so dauerhaft sie erscheinen mdgen, in Richtung der Leere am
FuR der Berge, in das »Tal« als Ursprung und als Ziel.

Jirgen Tabor

www.haraldgsaller.at

Titel—Jahr

TALUS / Die Knéchel
der Berge / Laoziin den
(Tiroler) Bergen
2012-14

Technik—MaRe

Fotografie, Text, Grafik
4 C-Digitalprints

je 50 x67cm

3 C-Printsje50x38cm
13 C-Printsje40x30cm
4 C-Printsje28x21cm

Ankaufsjahr

2014
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Lois Hechenblaikner s

Geburtsort
Reithim
Alpbachtal

Aufenthaltsort
Reithim
Alpbachtal

Bisweilen bissig, bisweilen leise schmunzelnd, manchmal am Grat der Verzweiflung
balancierend, scheint der Kiinstler die Kamera und fotodokumentarisches Material in
die Hand zu nehmen, um schonungslos Abgriinde zu enttarnen. Die Linse als Instru-
ment der investigativen Aufdeckung fokussiert auf das Ausufern der alpinen Freizeit-
industrie. Diese Aufklarung verstort: Die Auswiichse einer touristischen Vermarktung,
die keine Hemmschwellen mehr zu verspliren vermag, gaukelt zwischen Aprés-Ski, sons-
tigen Alkoholabstiirzen, architektonischen Schandtaten, volkstiimelnder Katzenmusik
und grenzenloser Belastung landschaftlicher Ressourcen. Naturgut wird auf dem Altar
des Geldes geopfert. Oder man verweist ausweichend auf die verhdngnisvolle, 6kono-
mische Motorik beziehungsweise schulterzuckend auf die unausweichliche finanzielle
Eigendynamik.

Die visuelle Aufarbeitung unternimmt der Kiinstler mit Kippeffekten der Wahr-
nehmung. Auf einem hochaufgeldsten Foto aus der Serie Intensivstationen sehen wir
Schlauche, Verbindungen, Anschlisse, kleine Beschriftungen, farbliche Differenzie-
rungen, drei kleine dsterreichische Rot-Wei-Rot-Flaggen mit noch kleinerer Schrift. Ein
Thermometer sorgt fiir Sicherheit. Da hat jemand Logistik betrieben. Sehen wir naher
hin, so bemerken wir, dass an den Relais Namen von alkoholischen oder animierenden

Getranken stehen. Es klart sich: das ist ein Getrankeverteiler im Hintergrund einer Bar.

Aus Schaltkreisen der lebensspendenden Organversorgung werden Zapfstellen der
rauschspendenden Organanheizung. Die Flaggen tragen das Motto Auf Knopfdruck mehr
Gewinn. Auch gut. Die 6sterreichische Identitatsstiftung ist ironisch gewahrleistet.

Die satirische StoRrichtung Lois Hechenblaikners bedient sich trotz schlicht
nuchterner Ablichtung weiterer Strategien der Kippeffekte. So stellt er in der Serie Hinter
den Bergen Schwarz-WeiR-Fotografien des Agraringenieurs Armin Kniely, die an die
siebzig bis neunzig Jahre alt sind, seinen eigenen, farbigen Fotos der Golf Society gegen-
Uber. Konkret stoRRt ein Bauer mit dem Eisenstecken ein Loch in den Acker, die Bauerin halt
bereits die zu setzende Knolle in der Hand. Demgegeniiber hebt ein Mann die »Flagge«,
um einer Frau das Einlochen des Golfballs zu ermdglichen. Auf zynisch-humoristische
Weise verkniipft das Bilderpaar die alpine Zivilisationskritik mit den Geschlechterver-
héltnissen. Die Gestaltung der Freizeit auRert eine Entfremdung von der Natur, von ihrer
direkten Nutzung. Sie flieht in Hittenzauber oder auf dem Golfplatz in ein artifizielles
Landschaftskonzept.

Markus Neuwirth

www.hechenblaikner.at

Titel—Jahr

1 Hinter den Bergen,
Szene 37
2002

2 Intensivstationen (LUE 1)

2006

Technik—MaRe

1 Archival Pigment Print
jed40x26cm

2 Archival Pigment Print
137.5%x109.5cm

Ankaufsjahr
2013
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Geburtsjahr

Bernhard Hetzenauer oo

Geburtsort

Innsbruck

Aufenthaltsorte
Puchenau
Mexico Stadt
Hamburg

Die Werke des Filmemachers, Medienkiinstlers und Autors Bernhard Hetzenauer beher-
bergeninihrem Kern oftmals psychologische und psychoanalytische Perspektiven. Seine
Filme und Fotoprojekte entwickeln sich entlang der Grenze von dokumentarischer und
fiktionaler Erzahlung und beschéaftigen sich mit Fragen der Subjektivitat, der Reprasen-
tation, der Konstruktion von Erinnerung und des Blicks. Ein zentrales Interesse seiner
Arbeiten betrifft den Umgang mit emotionalen Traumata wie dem Verlust einer geliebten
Person oder mit sozialen Traumata wie dem Zusammenbruch des staatlichen Gesund-
heitssystems in Griechenland.

Das Video Wann habe ich aufgehért, Dir meine Trdume zu erzédhlen? ist eine
sehr personliche Erzahlung tUber die Beziehung des Filmemachers zu seiner GroBmutter,
die fur ihn eine wichtige Bezugsperson war. In Form einer gefilmten Diashow, die auch
den charakteristischen Klang des Bildwechsels integriert, lasst Hetzenauer Schwarz-
WeiR-Fotos erscheinen, die seine GroBmutter und ihr Leben in einem Altersheim zeigen.
In kurzen, berliihrenden Satzen spricht er dariber, was sie flir eine Person war, was ihr
wichtig war, wie der Krieg sie gepragt hatte, Gber ihren im Heim erlittenen Verlust der
Sprechfahigkeit infolge einer Krankheit, Gber ihren intensiven Blick, der ihr die Sprache
ersetzte. Ein zentraler Teil des Videos besteht aber auch in der Selbstreflexion des Kiinst-
lers Uber sich als Enkelsohn - in der Annahme und spateren Verwandlung bestimmter
Rollenbilder —, dariiber, wie er ihr Sterben erlebt hat, und tiber die Bedeutung und Erfah-
rung, sich zu verabschieden. Das Video ist der Versuch, eine Darstellungsform fir die
Erinnerung an eine personlich bedeutsame Beziehung zu finden.

Jirgen Tabor

www.sixpackfilm.com

Titel—Jahr

Wann habe ich auf-
gehort, Dir meine
Traume zu erzahlen?
2007-18

Technik—MaRe

Video, 15 min,
HDVcam, s/w, 4:3
(85 mm-Kleinbild-
Dia-Projektion),
Ton: Stereo

Ankaufsjahr
2018
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Herbert Hinteregger 1970

Geburtsort

Kirchberg
in Tirol

Aufenthaltsort

Kirchberg
in Tirol

Herbert Hinteregger forscht seit mehr als zwanzig Jahren an den Moglichkeiten, die
Sprache der Abstraktion zu aktualisieren und zu erweitern. Wahrend das modernisti-
sche Dogma die Abstraktion zu immer reinerer Visualitat drangte, schlagt Hinteregger
die umgekehrte Richtung ein: einen Weg hin zu Diversitat und Vernetzung, der Fakto-
ren wie Raumlichkeit, Zeitlichkeit und Korperlichkeit konzeptuell in den Komplex der
abstrakten Malerei miteinbezieht. Hintereggers Arbeiten zeichnen sich sehr wohl durch
Reduktion aus, durch die Konzentration auf bestimmte Formensysteme und Materialien.
Doch gerade aus dieser Fokussierung entstehen in seinen Werken Differenzierungen
und Synthesen, die beispielsweise Hard Edge und Soft Edge, Prazision und malerische
Unschérfe, Coolness und Sensibilitat verbinden.

Von zentraler Bedeutung fiir die Arbeit Hintereggers sind Prozesse der Ent-
schleunigung und der Stille. Eines seiner wichtigsten Materialien, die Kugelschreibertinte,
gewinnt er in einem langsamen manuellen Verfahren aus tausenden einzelnen Kugel-
schreiberminen. Ein Ding der Konsumgesellschaft, ein Wegwerfprodukt, wird dabei zum
Gegenstand einer Transformation, einer asthetischen Umwertung. Ebenso entschleu-
nigt wie die Farbgewinnung stellen sich Hintereggers Malprozesse dar. Sie sind fir ihn
mit einem Zustand intensiver Konzentration, einem Flow-Erleben, verbunden. Diese zeit-
intensive Entwicklung von Malerei formuliert eine Opposition zu den Bilderfluttechniken
der Gegenwart. Und sie erfordert eine besondere Hingabe an die Auseinandersetzung mit
Aspekten wie Komposition, Rhythmik, Farbe, Material und Oberflache; Elemente, die auf
den ersten Blick dsthetisch, auf den zweiten aber auch kulturell kodiert sind.

Hintereggers Arbeiten vereinen diesen Ansatz mit einem Interesse an Natur-
erfahrung. Die feucht schimmernden Oberflachen der Kugelschreiberfarbe erinnern
nicht zufallig an changierende Wasseroberflachen. Das Schimmernde der Tinte bringt er
in seinen Bildern 6fter auch in Verbindung mit Naturfarben von Meer-, Berg- und Fluss-
sanden. In Untitled (Kranebitten, Inn 1) ist es ein solcher Sand, der die Naturempfindung
eines Flusses evoziert. Genauer betrachtet, entfaltet sich eine ganze Reihe von Elemen-
ten, die zu diesem Eindruck beitragen: die auslaufende Grundierung und die Freilassun-
genin der Sandoberflache, die so wirken, als ware der Fluss ins Bild hineingeschwappt;
das Spiel der Farbrhythmen, das an eine glitzernde Wasseroberflache neben einer Sand-
bank denken lasst; die minimale, fast nur unbewusst wahrnehmbare Neigung der Streifen,
die sich als UnregelméRigkeit eines Flusslaufs Uibersetzen lasst. Die Sprache der Abstrak-
tion erhélt hier das Potenzial, eine Empfindung hervorzurufen, die ebenso kontemplativ
ist, wie es der Schaffensprozess war.

Jirgen Tabor

www.herberthinteregger.com

Titel—Jahr

Untitled
(Kranebitten, Inn1)
2018

Technik—MaRe
Flusssand, Kugel-
schreiberfarbe,
pigmentierte
Grundierung auf
Leinwand
80x80cm

Ankaufsjahr

2018

86




Heidi Holleis oo

Geburtsort

Innsbruck

Aufenthaltsort

Innsbruck

Die Malereien von Heidi Holleis aus der Werkgruppe Ashes to Ashes entwickeln ihre lyri-
sche, existenzialistische Atmosphéare und Denkbewegung aus der Stofflichkeit und Mate-
rialitat einer der zentralen Substanzen, mit denen sich die Kiinstlerin auseinandersetzt: der
Asche — und verwandter Elemente wie Kohle, RuR und Rauch. Holleis’ Bilder entstehen
aus einem ganzheitlichen Prozess, der mit experimentellen Verbrennungen verschiedener
Holzarten und anderer Materialien zur Herstellung der Aschen- und RuBpigmente beginnt.

Die Verbrennung bedeutet nicht nur stofflich, sondern auch symbolisch einen
Akt der Auflésung und der Wandlung, des Ubergangs von einem organischen Kérper
in eine anorganische, mineralische Grundsubstanz. Die Gemalde mit ihren ineinander
zerflieRenden Abstraktionen, in Grau-, Beige- und Brauntdnen teils hauchzart, teils kraft-
voll Ubereinandergeschichtet, lassen diese Wandlung splrbar werden: Die Bilder sind
die Reflexion eines Ereignisses, in dem etwas grundlegend seine stoffliche Form verliert,
ein Ausdruck von Verausgabungs- und Auflésungsprozessen, deren subversive existen-
zielle Funktion der franzésische Schriftsteller und Philosoph Georges Bataille mit dem
Begriff »L'informe« (»formlos«) fasste. Zugleich manifestiert sich inihnen ein Wille, diese
Vorgéange auch als etwas Schopferisches zu betrachten und festzuhalten.

Zufallige, entropische Zustéande des ZerflieBens und der Widerstandigkeit
der Asche-, RuRR- und Kohlepartikel, die sich partiell mit der rohen Leinwand verbinden,
verschmelzen mit den Spuren der Kiinstlerin, die sich durch das Material hindurch in das
Bild hineinzuarbeiten scheint. Die Werke lassen sich aus dieser Perspektive als Meta-
phern fir den Versuch lesen, die Prozesse der Aufldsung und Wandlung zu fassen und
sichihnen einzuschreiben.

Jirgen Tabor

www.heidiholleis.net

Titel—Jahr

Ashes to Ashes 6
201

Technik—MaRe

Aschein Eitempera
auf Baumwolle
150x100cm

Ankaufsjahr
2014
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Geburtsjahr
Ina Hsu e

Geburtsort

Innsbruck

Aufenthaltsorte
Innsbruck
Kufstein
Berlin

Tierdarstellungen zahlen zu den altesten kiinstlerischen Zeugnissen. Ob an Felsenwénde
gemalt oder aus Knochen geschnitzt — Tiere inspirieren Menschen seit jeher. Durch die
Epochen hindurch ldsst ihr Abbild auch immer auf das Verhaltnis von Mensch und Tier,
das jeweilige Selbstverstandnis einer Gesellschaft sowie deren religiése und morali-
sche Auffassung schlieBen. Bis heute dienen Tiere als Projektionsflache und haben in
der Kunst nichts an Faszination eingebiRt.

Auch fir InaHsu sind Tiere, vielfach in Verbindung mit Menschen, die zentralen
Bildmotive. lhre Malerei ist wie die Zeichnung naturalistisch angelegt und sehr prazise
ausgefihrt. Losgeldst von jedem realen Kontext, schweben ihre Darstellungen auf einem
neutralen Hintergrund und wirken bewusst entriickt, manchmal surreal. Einer Traumwelt
gleich prasentiert sich auch das Tafelbild Drei Tiger und die Mandschurenkraniche (2014),
das sich wie alle ihre Arbeiten einer eindeutigen Lesbarkeit entzieht.

Die groBwiichsigen Mandschurenkraniche (auch Rotkronenkraniche genannt)
sind bekannt fiir ihren eleganten und duRerst komplexen Balztanz, der nicht nur zur Part-
nersuche, sondern auch zur Bindung der Elternvégel an ihre Jungen sowie an die Vogel-
schar selbst dient. Von prachtvoller Erscheinung ist auch die groRte, ausschlieRlich in
Asien vorkommende Katzenart, der Tiger, der symbolisch fiir Individualismus, Kraft und
Instinkte steht und im Buddhismus als weiser Fihrer gilt.

Silvia Holler

www.ina-hsu.com

Titel—Jahr

Drei Tiger und die
Mandschurenkraniche
2014

Technik—MaRe

Ol, Acryl auf Molino
120x180 cm

Ankaufsjahr

2017
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Barbara Huber f;‘;j”sia“’

Geburtsort

Linz

Aufenthaltsort

Innsbruck

Dissoziierte Verinnerung. Ein Titel, der beim ersten Lesen irritieren wird. Ist es nicht ein
Widerspruch: etwas Verinnerlichtes zu verdriangen? Ist das Giberhaupt méglich?

Dissoziation meint in der Psychologie eine Strategie vermeintlicher Identi-
tatssicherung durch die Abspaltung von Gedéachtnisinhalten, die so schmerzlich sind,
dass wir meinen, sie nicht ertragen zu kénnen. Verinnerung — in dieser Wortkreation
verschmilzt Barbara Huber drei wichtige Begriffe fir diese Arbeit: Erinnerung, verinner-
lichen und das Prafix ver-, das eine Handlung auch als falsch deklarieren kann. Der Titel
Dissoziierte Verinnerung steht also fiir einen Verdriangungs- und Uberlagerungsprozess
von traumatischen Erfahrungen, der sowohl kollektiv als auch auf individueller Ebene
gedacht werden kann. Die Kiinstlerin fokussiert damit gezielt das Funktionieren identi-
tatsstiftender Erinnerungsgemeinschaften, die sich aus einem Konsens tber das Erlebte
bilden und Giber Generationen existieren kénnen.

Barbara Huber thematisiert das Phanomen solcher Erinnerungsgemeinschaf-
ten anhand von Beispielen aus dem Zweiten Weltkrieg, explizit an den Massakern in
Oradour und Tulle, wo hunderte von Menschen an nur einem Tag ermordet wurden. Teil-
weise in der Familie verharmlost oder in der Gesellschaft verschwiegen, entwickeln sich
gemeinsame Erinnerungen, die oftmals verklaren, was eigentlich der Realitét entspricht.
Die Grafiken nehmen das verzweifelt verharmlosende Schichten zu Geschichten auch
formal auf, indem die Kinstlerin in den Collagen verschiedene Medien zusammen-
fugt: Fotografien von Soldaten etwa werden Uberlagert mit Zeichnungen und vernaht
mit Haaren. Obenliegende Schichten werden ausgeschnitten, symbolisch verletzt oder
verwundet, wobei die Wahrheiten herauszukommen drohen. Die Zeichnung einer Wirbel-
sdule ist durch und durch vom Satz So ist es gewesen durchzogen. Man stellt keine
Fragen, denn die »Wahrheit«istin jeder Faser unseres Kérpers verinnerlicht. Einige Stel-
len werden symbolisch mit Korrekturflissigkeit GUbermalt, Erinnerungen werden geldscht.

Die Arbeit regt zum Denken an und sensibilisiert die Betrachtenden darauf, die
eigenen Wahrheiten einmal mehr zu hinterfragen. Sind wir bereit, in der eigenen Erinne-
rungsgemeinschaft nachzubohren, auch wenn die Erkenntnis schmerzlich sein kann?

Lena Ganahl

www.barbarahuber.com

Titel—Jahr
Dissoziierte
Verinnerung 1-7
20M

Technik—MaRe

Collagen (Papier, Haare,
Stoff, Haut, Tipp-Ex)
je28x21.5cm
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joechITRAGSEILER Geburtsiahre

AJ 1971

wTt 1983
Alexander Jochl
Wolfgang Tragseiler Geburtsorte

aJ Kitzbihel

wt Hallin Tirol

Aufenthaltsorte

AJ Stuttgart
wt Wien

Alexander Jochl und Wolfgang Tragseiler verfolgen zusatzlich zu ihrer individuellen
klinstlerischen Arbeit eine intensive Kooperation, die sie 2014 mit dem Recherche- und
Interventionsprojekt Fantasmabegannen. Das Projekt widmete sich der Immobilienblase
in Spanien und den dabei entstandenen Geisterstadten und Spekulationsruinen. Auchin
ihrer weiteren Zusammenarbeit setzten sich die beiden Kiinstler mit bestimmten Mani-
festationen der spekulativen Okonomie, der Globalisierung und der Mobilitat auseinan-
der. Ein wesentlicher Teil ihrer institutions- und systemkritischen Arbeiten ist dabei den
institutionellen, medialen und 6konomischen Parametern der gegenwartigen Kunst- und
Kulturindustrie gewidmet. Charakteristisch fiir joechITRAGSEILER ist die pointierte
Zuspitzung in Form scheinbar simpler Zeichensetzungen und Gesten, mit denen sie in
den 6ffentlichen Raum intervenieren und bestehende Strukturen umdeuten.

Die Neonleuchtschrift Guggenheim, die dem Originalschriftzug des New Yorker
Guggenheim nachempfunden ist, ist eine mobile Arbeit, ein wanderndes Zeichen, mit
dem joechITRAGSEILER in den vergangenen Jahren verschiedene Orte und Institutionen
zu fiktiven AuRenstellen der Weltmarke erklart haben. Sie brachten es an einem Gebaude
der verlassenen Ciudad Real in Spanien an — einem privaten GroRflughafen, der 2012 nach
nur drei Jahren wieder geschlossen wurde —, in einem Stollen des Salzburger Ménchs-
bergs — am Schauplatz der gescheiterten Vision eines dsterreichischen Guggenheim —
oder Gber dem Eingang der Neuen Galerie der Tiroler Kiinstlerschaft in Innsbruck.

Der Schriftzug steht, vergleichbar mit jenem des Louvre und &hnlicher globa-
ler Kunstmarken, fiir das Museum als Turbo der Kunst-, Medien- und Tourismusindus-
trie. Durch die Positionierung der Neonschrift an Orten, die gerade keine glamourésen
Wahrzeichen des globalen Kunstbetriebs sind, stellen joechI TRAGSEILER den Guggen-
heim-/Bilbao-Effekt auf den Kopf und spielen mit den zahlreichen unrealisierten Utopien
des Kunstmarktes.

Jirgen Tabor

www.joechltragseiler.com

Titel—Jahr

Guggenheim
2015

Technik—MaRe

Neon-Leuchtschrift
150x16 cm

Ankaufsjahr
2017
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Geburtsjahre

KairUs Art+Research

Lk 1979
Az 1980
Linda Kronman
Andreas Zingerle Geburtsorte
Lk Helsinki

Az Innsbruck

Aufenthaltsort

Graz

In seinen Forschungen zu Internetkriminalitat und Onlinesicherheit setzen sich Andreas
Zingerle und Linda Kronman mit sehr aktuellen Aspekten der Digitalisierung auseinan-
der. Der Zugang zu teils sehr persdnlichen Daten ist heutzutage ein Leichtes. »Die Leute
machen es den Betrigern leicht, weil sie sehr naheliegende Passwdrter verwendenc,
sagte Zingerle in einem Interview gegeniiber den Stuttgarter Nachrichten, »und es ist sehr
einfach, Nutzern sozialer Netzwerke Antworten auf ihre Sicherheitsfragen zu entlocken,
die StraRe ihrer Kindheit etwa oder den Geburtsnamen ihrer Mutter.«

In seiner Arbeit Password: ****** beschaftigt sich der Kiinstler mit dem Phéano-
men des Scamming — eine Variante des Internetbetrugs, bei dem Menschen Uber E-Mails
versuchen, das Vertrauen anderer Menschen zu gewinnen, um sie dann dazu zu bringen,
ihnen Geld zu Uberweisen. Zur Auseinandersetzung mit solchen Phanomenen inspiriert
wurden Zingerle und Kronman vermutlich wahrend der Artist-in-Residence-Zeit in Ghana,
das neben Nigeria eine Hochburg fir solche Internetbetriigereien ist. Eigene Gruppie-
rungen, die sich Gber das Internet organisieren, haben es sich mittlerweile zur Aufgabe
gemacht, diese Betriiger zu lGiberfiihren und ihre Accounts zu hacken, um an die gestoh-
lenen Daten zu kommen und eventuelle Komplizen ausfindig zu machen. Die Passworter,
die in dieser Arbeit abgebildet werden, wurden der Datenbank einer solchen Anti-Scam-
Community enthommen. Jeder der sechs Sterne zeigt dabei eine der beliebtesten Pass-
wortkombinationen mit den Begriffen good, love, money, mother, jesus und bless an.

Auch die Fotografien zu Burning Cables entstanden wahrend der Stipendien-
zeit in Ghana. Gezeigt wird in dieser Arbeit laut Zingerle »die weltgréRte Halde fir Elek-
tronik-Mdll, der vor allem aus den USA und Europa dorthin geschafft wird«, unter dem
Deckmantel der Entwicklungshilfe. Die angelieferten Rechner, die oftmals noch Fest-
platten und Co umfassen, enthalten meist personliche und teils sensible Daten, die fir
Internetbetriiger wertvoll sein kdnnen. Gemeinsam mit Linda Kronman erwarb Zingerle
einige solcher Festplatten — die dort an vielen Ecken um zwei Euro verkauft werden —,
um die darauf gespeicherten Daten anonymisiert fiir eines seiner kiinftigen Projekte zu
verwenden.

Lena Ganahl

www.kairus.org

Titel—Jahr

1 Password: ******
2014

2 Burning Cables
2014

Technik—MaRe

1 Videoinstallation
Bildschirme
jeca.18 Zoll

2 Fotografien
80x60cm
60x80cm
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2014
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1975 landscapes of desire
(Egypt, Libya, Tunisia)
Geburtsort 2011 e
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Michael Kargls kiinstlerische Arbeit basiert grundlegend auf Methoden und Perspekti-
ven des Artistic Research: Er beobachtet, sammelt Daten und Informationen, vermisst
und berechnet, analysiert und seziert — und er synthetisiert die Prozesse und Ergeb-
nisse dieser kiinstlerischen Untersuchungen in dsthetischen Erfahrungs- und Denk-
feldern. Im Zentrum seiner Forschung stehen haufig Systeme, die unsere Wahrnehmung
und Wissensproduktion auf der Grundlage von Standards, Konventionen, Kategorien
und d&hnlichen Ordnungspraktiken unterschwellig beeinflussen. Sein Interesse gilt dabei
sowohl bestimmten Normen und Stromungen der Kunstproduktion — wie in seinem
Forschungsprojekt Originalcopy — Post-Digital Strategies of Appropriation an der Univer-
sitat fur angewandte Kunst Wien — als auch den institutionellen Prasentations- und Wahr-
nehmungsmodivon Kunst in Ausstellungsraumen, Biichern oder im Netz. Darlber hinaus
sind es aber auch gesellschaftliche und politische Ordnungssysteme, mit denen sich
Karglin seinen Arbeiten auseinandersetzt.

In der Werkserie landscapes of desire beschaftigt er sich mit dem Repra-
sentationsmodus stark politisierter Staaten wie Tunesien, Libyen und Agypten, indem
er die anhand von Landkarten definierten territorialen und topografischen Strukturen
dieser Lander in eine ganzlich andere Ordnung bringt. Er transformiert die kartografi-
sche Darstellungsweise, die auf unterschiedlichen Farbwerten fur Gewasser-, Wald-,
Wisten-, Stadt-, Berg- und Talregionen wie auch fiir Grenzlinien basiert, in ein rein forma-
les System: Die Farbwerte der Karten werden in das computerspezifische RGB-System
Ubernommen und die Farbpixel nach ihren numerischen Codes gereiht.

Es entstehen unterschiedlich groRe Farbfelder, horizontale Linien und Verlaufe,
die aufgrund des Zéhlsystems unregelméRig ineinander verzahnt sind. Nur die Faltung
des Papiers macht noch deutlich, dass es sich um Kartografien handelt, die die benach-
barten Staaten reprédsentieren — umgeordnet in eine formalisierte Kategorie, die ihren
Bezug zum politisch-topografischen Ausgangsmaterial jedoch immer noch prasent halt.
Die Bilder werden zum Spiegel jenes Begehrens nach einer anderen politischen — imagi-
ndr demokratischen — Ordnung, das zur Zeit der Entstehung der Werke im Arabischen
Frihling zum Ausdruck kam.
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Susanne Kircher-Liner s

Geburtsort

Schwaz

Aufenthaltsort

Schwaz

Der nackte weibliche Korper steht im Zentrum der Arbeiten von Susanne Kircher-Liner.
Die Schwazerin, die sich die Malerei autodidaktisch aneignete, bildet Frauen ab, wobei
sich die Gemaélde bei genauem Hinsehen als Selbstportrats erweisen. Die malerische
Umsetzung der eigenen Physiognomie hat einen emotionalen Grund und dient nicht
der reinen Selbstdarstellung: Die Malerin zeigt damit ihre dunklen Gedanken und Seiten.
Gemeinsam ist den Bildern ein roher Duktus, wobei die nuancierten Farben pastos auf-
getragen werden. Einzelne Farbschichten sind mit groben Pinselstrichen gemalt, die
aufgerissen scheinen und Darunterliegendes zeigen — so wie auch die dargestellten
Korper und Gesichter verletzt sind.

Kircher-Liner beschéaftigt sich mit der Beschleunigung des Lebens und der
Anpassungsfahigkeit der einzelnen Individuen. »Bilderfluten und Informationen geben
die Optimierung vor«, so die Kiinstlerin. Die Menschen werden férmlich dazu gedréngt,
einem Ideal zu entsprechen, weshalb immer mehr und auch immer jingere Menschen in
die Arme der plastischen Chirurgie getrieben werden. Kérpertuning als Synonym fiur den
Konsum- und Anpassungswahn.

Die Arbeit Shoppingwelt thematisiert neben diesem Problem vor allem auch
die Frage nach den Folgen solcher Eingriffe: Die Befriedigung danach ist meist nicht von
langer Dauer, der Wunsch nach weiteren Veranderungen steigt. Eine Operation greift das
Problem niemals an der Wurzel. Diese liegt viel tiefer, verborgen im Innersten unserer
Psyche. Und so fragt die Kiinstlerin: »Wie weit kann diese rastlose Sehnsucht nach Voll-
kommenheit reichen, um nicht immer tiefer in die schmerzhafte Verzweiflung zu sinken?«

Lena Ganahl

www.kircher-liner.at

Titel—Jahr
Shoppingwelt
201

Technik—MaRe

Ol, Acryl auf Leinwand
180x160cm

Ankaufsjahr

2015

106




JakOb KirCh mayr Geburtsjahr Titel—Jahr

1975 Nachts fanden
wir einen schwarzen
Geburtsort Mond im Wald
Innsbruck 2017-18
Aufenthaltsort Technik—MaRe
Wien Farbstift, Tusche, Gesso,
Acryl auf Blttenpapier
80.5x114cm
Ankaufsjahr
2018

Jakob Kirchmayr malt spontan, ohne Vorzeichnung. Viele sich tiber-
lagernde und lberlappende Farbschichten machen den Verlauf des
malerischen Prozesses sichtbar. Wenn dieser bereits weit fortge-
schrittenist, flieRen oft Zitate und literarische Querverweise in seine
Arbeiten ein — neben eigenen Gedanken fast ausschlieRlich Lyrik,
etwa von Wystan Hugh Auden, Wistawa Szymborska und Robert
Walser; sowie immer wieder von Georg Trakl: »Ein Sprachgigant,
dunkel zwar und schwermuiitig, aber mich beriihren seine Texte
unglaublich stark« (Jakob Kirchmayr).

Wenn Kirchmayr seine Gemalde be-schreibt, durch Textzei-
len oder Wortfetzen, leserlich oder auch nicht, handelt es sich nicht um
eine bloRe Prazisierung oder Erweiterung der Bildsprache, sondern
um die Einfiigung einer Metaebene, in der neben persénlichen Regun-
gen auch Gesellschaftliches und Politisches seinen Raum hat.

»Nachts fanden wir einen schwarzen Mond im Wald« steht
in krakeligen Blockbuchstaben auf dem Blatt, das mithilfe eines
groRzligigen Rasters unterteilt und in Blau, Schwarz, WeiR und Gelb
gehalten ist. Im Zentrum prangt eine aus schwarzem Drahtgeflecht
zu bestehen scheinende Kugel, die von zwei gelben, anndhernd
runden Objekten unterschiedlicher GroRe vor diffusem Hinter-
grund eingefasst wird. Die Rander dieser Objekte sind flieRend,
ausgefranst, die Farbe ist nach unten getropft. Es kdnnte sich um
die Aneinanderreihung von riesigen Glasperlen handeln, um unter-
schiedliche Mondphasen oder auch um Teile von Gesichtern — offene
schreiende Minder oder Wunden.

»Das Rinnen der Glasperlen erinnerte an unsere Kindheit,

Nachts fanden wir einen schwarzen Mond im Wald.«
Dieser schwer entschlisselbare »schwarze Mond« in einem 1913
entstandenen Gedicht Georg Trakls wird durch eine friihere Version
verstandlicher:

»Das Rinnen der Glasperlen erinnerte an unsere Kindheit,

An einem Abend da der Mond in einer Hohle schlief.«

Das Schwarz der Hohle, in der der Mond zunéchst verborgen war,
Ubertragt sich in der endgliltigen Fassung auf den Mond selbst. Dass
eine Qualitat den Gegenstand wechselt, ist nach dem Literaturwis-
senschaftler Walther Killy bei Georg Trakl keine Seltenheit. Diese
Lyrik ist faszinierend, nicht leicht fassbar, vieldeutig, widerspriich-
lich und wandelbar. Dasselbe gilt uneingeschrankt fiir das Werk
Jakob Kirchmayrs.
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www.jakobkirchmayr.com



Stefan Klampfer crvn

Geburtsort

Kitzbuhel

Aufenthaltsort
Wien

Stefan Klampfer hat an der Akademie der bildenden Kiinste in Wien bei Manfred Pernice
»Objektbildhauerei« und bei Heimo Zobernig »Textuelle Bildhauerei« studiert. Er versteht
den Raum als soziales Konstrukt und ist interessiert am Verhéltnis von Raum und Subjekt.

Raum, der soziale wie der architektonische, und die 6konomischen Bedingun-
gen des Kinstlerdaseins, die Produktions- und Kommunikationskonditionen von Kunst
stehen dann auch im Mittelpunkt seiner kiinstlerischen Recherche. Und Klampfer arbei-
tet medienibergreifend zwischen Skulptur und Fotografie. Seine fotografische Arbeit ist
eine bildhauerische, wie die dem Foto vorausgehende bildhauerische Arbeit eine foto-
grafische ist. Denn Klampfer schlieRt schon in seinen Interaktionen im Raum den foto-
grafischen Blick mit ein. Wenn er mit seinem raumbezogenen Denken die Materialitat der
Skulptur mit den raumeréffnenden Moglichkeiten der Fotografie verschrankt, bringt er
Skulptur und Fotografie liberzeugend zur Deckungsgleichheit. Die Grenzen zwischen
dreidimensionaler Skulptur und zweidimensionaler Fotografie werden aufgeweicht.
Wichtig ist Klampfer ein situationsabhangiges Arbeiten unter wechselnden Produkti-
onsbedingungen. Sichtbar wird so das eigene konzeptuelle Denken, Denkprozesse, die
konsequent um Fragen nach dem Verhéltnis von Skulptur und Raum, von Skulptur und
Fotografie, von Kiinstlertum und Produktions- sowie Marktbedingungen kreisen. Zentral
sind gerade in den neuesten Arbeiten Fragen nach der Differenz von Original und Kopie,
nach der Grenze zwischen Kunst und Nicht-Kunst.

Message to our folks ist eine Serie von Fotografien temporar im AuBenraum
gefertigter Skulpturen, die in ihrer Ratselhaftigkeit an alte und fremde Kulturen erinnern.
Es sind Fundstiicke, Uberreste geschnittener Granitsteine, die Klampfer am Rande einer
Baustelle neu ordnet — womit er aus einem scheinbar banalen Material Skulpturen kreiert.
Undurchsichtig bleiben Herkunft und Funktion dieser Objekte. Klampfer geht hier spiele-
risch mit einem klassischen Material der Bildhauerei um, um es dann wieder verschwin-
den zu lassen. Was bleibt, ist eine geheimnisvolle Botschaft, die schlieRlich als Fotografie
die Zeit Gbersteht: die Botschaft vom Verschwinden der Dinge und vom nicht einzulésen-
den Ewigkeitsanspruch der Kunst.

Glnther Moschig

www.stefanklampfer.com

Titel—Jahr

Message to our folks
2016

Technik—MaRe

3 Silbergelatine-
Prints auf Baryt
je72x56cm

Ankaufsjahr
2017

110







Geburtsjahr

Alexandra Kontriner 00

Geburtsort

Lienz

Aufenthaltsort

Wien

Seit ihrer Kindheit sammelt Alexandra Kontriner, was andere wegwerfen, unniitz, hass-
lich oder abstoRend finden mdgen: tote Insekten und Tiere, verdorrte Pflanzen. Diese
werden - neben Bélgen und Skeletten der Vogelsammlung des Naturhistorischen Muse-
ums Wien — zu den Motiven ihrer Werke. Sie interessiert sich fiir die Schénheit im Klei-
nen und will durchihre Arbeiten auch ihrem eigenen Fasziniertsein von diesen funktions-
losen, leblosen Fundstiicken auf den Grund gehen.

Mit Bleistift und Aquarellfarben halt sie akribisch, detailgenau und in Original-
gréRe fest, was im Verschwinden, Entfleuchen, Vergehen ist. Es wird nichts beschd6-
nigt, aufgeblasen oder repariert, der halb eingerissene Fligel des Schmetterlings wird
genauso gezeigt wie jedes noch so kleine, verkriimmte Harchen oder ein abgebroche-
ner Fihler. Diese Detailtreue und die handwerkliche Perfektion gehdren zu den Marken-
zeichen der Kiinstlerin, ebenso wie die sterile Schénheit ihrer Abbildungen, die niemals
nach Fotos entstehen, sondernimmer direkt nach dem Objekt.

Kontriner arbeitet auf handgeschdpftem Biittenpapier. Vom ungepragten Rand
eingefasst, erscheint die von einer Kupferplatte gepragte Malflache glatt, edel, kompakt,
keimfrei, artifiziell, geradezu als nobilitierende Antithese zu den vielbeinigen, haarigen,
gefiederten und gefliigelten Miniaturen.

Die Exaktheit der Abbildung und die Dreidimensionalitat suggerierende Schat-
tenwirkung kénnten fir einen Augenblick die Vorstellung erzeugen, tatsachlich einen
toten Schmetterling oder ein Vogelskelett vor sich zu haben — wie bei einem Trompe-I’CEil,
dessen illusionistische Reprasentationsstrategien darauf abzielen, einen »Schein/
Anschein« oder eine »Erscheinung« zu erzeugen, wobei die Tauschung selbst jedoch
meist nur einen kurzen Moment dauert. Das abrupte Erkennen, das zur Beendigung des
Tauschungsmanovers fihrt, gehdrt zu den Wirkungsmechanismen des Trompe-I’CEil.

So spielt Alexandra Kontriner mit der lllusion: der naturgetreuen Abbildung
auf einem »unnatirlichen« Hintergrund, der oft durch skizzierte Raster oder Perspekti-
ven verstarkt wird, wissend, dass ein Bild — mit dem deutschen Philosophen Hans Jonas
ausgedrickt — immer ein Bild bleibt und, allen Kiinstlerlegenden zum Trotz, zugleich
niemals eines sein will und sein kann: die Vortauschung der Dingwelt.

Elisabeth Aufheimer

www.alexandrakontriner.com

Titel—Jahr

1 Totenkopfschwarmer
2017

2 Steinadler 2
2018

Technik—MaRe
1 Bleistift, Aquarell auf

gepragtem Blttenpapier

60x45cm
2 Bleistift, Aquarell auf

gepragtem Buttenpapier

60x45cm

Ankaufsjahr

2018

14







Angelika Krinzinger 1968

Geburtsort

Innsbruck

Aufenthaltsort
Wien

Das Fokussieren auf wohliberlegte Ausschnitte kennzeichnet das fotografische Werk
von Angelika Krinzinger. Auf ihren Detailaufnahmen erscheinen Schadelverletzungen von
Gladiatoren aus den Ausgrabungsstatten von Ephesos wie vertrocknete Landschaften
oder farblich gekennzeichnete Baumrinden mutieren zu abstrakten Malereien. Die Kiinst-
lerin arbeitet meist in groR angelegten Werkgruppen. Die Themen sind unterschiedlich,
doch ein zentrales Augenmerk legt sie auf den menschlichen Kérper. So konzentriert sie
sichin ihrer 2012 entstandenen Werkreihe Muttermilch — einer Auseinandersetzung mit
der Gemaldegalerie des Kunsthistorischen Museums in Wien — auf die Darstellung des
weiblichen Koérpers, im Konkreten auf den Busen und den SchoR: Sinnbilder der Begierde
und Metaphern fiir den Ursprung des Lebens.

Ein Jahr spéater beschaftigt sie sich mit der umfangreichen Habsburger Port-
ratgalerie in der AuRenstelle des Wiener Kunsthistorischen Museums, in Schloss Ambras,
das ihr seit Jugendzeiten vertraut ist. Dort lenkt sie ihren Blick ausschlieRlich auf die
Hande der Dargestellten. Insgesamt entstehen Uber vierzig Arbeiten, die 2014 vor Ort in
der Ausstellung An Hand prasentiert wurden. Aus dieser Serie wurden fir die Sammlung
des Landes drei Arbeiten angekauft. Sie zeigen jeweils weibliche Hande, die von Sinn-
lichkeit, Gelehrtheit oder Tugendhaftigkeit zeugen. Die Charakterisierung des Menschen
mit dem Fokus auf Mimik und Gestik ist seit den Anfangen des Bildnisses zu finden. Der
Kopf, im Besonderen die Augen, und die Hande sind zweifelsohne die aussagekraftigs-
ten Elemente des menschlichen Kérpers.

Die Bedeutung der Gesten ist zudem ein wesentlicher Bestandteil ikonogra-
fischer Programme, und ihre Entschlisselung stellt eine wichtige Voraussetzung beim
Lesen eines Kunstwerkes dar. Allerdings stehen diese Aspekte bei Angelika Krinzinger
nicht im Vordergrund. Indem sie den Bildkontext ausspart, die Hande isoliert und anony-
misiert, scharft sie nicht nur den Blick fiir die Darstellung, sondern personifiziert die
Hande gleichsam zu neuen Wesen und haucht ihnen ein Eigenleben ein.

Silvia Holler

www.galerie-krinzinger.at/artist/angelika_krinzinger

Titel—Jahr

Ambras #9, #19, #44
2013

Technik—MaRe

C-Print auf Aluminium
25x35cm

Ankaufsjahr

2013

18







Geburtsjahr

Matthias Krinzinger 1082

Geburtsort

Innsbruck

Aufenthaltsorte
Wien
Innsbruck

Die Arbeiten des gebiirtigen Innsbruckers Matthias Krinzinger beschéftigen sich auf
pointierte Art und Weise mit aktuellen Themen — ein Augenzwinkern inklusive. Indem er
den Daumen der Bronzeskulptur Wie auch immer gleichzeitig nach oben und nach unten
zeigen lasst, generiert er Entscheidungsschleifen, die obsolet sind. Die Gesten, die friiher,
im antiken Rom, noch Uiber Leben und Tod entschieden, stehen hier flr ein bewusstes
Dilemma. Irritation ist das Resultat bei der Betrachterin, dem Betrachter, denen eine klare
Aussage verweigert wird.

Fir Irritation sorgte vielerorts auch der geplante Verkauf des Osttiroler Bergs
GroRe Kinigat, des dritthéchsten Bergs im Karnischen Hauptkamm zwischen Osttirol
und der italienischen Provinz Belluno, im Jahr 2011: Die heimische Bundesimmobilien-
gesellschaft bot den 2690 Meter hohen Berg fiir fragwiirdige 92.000 Euro zum Verkauf
an. Doch der Protest aus der Bevélkerung und den Medien war so groR, dass die Bundes-
immobiliengesellschaft das Angebot am Ende zuriickzog. Die Berichterstattung dari-
ber regte Matthias Krinzinger zu einer Arbeit an: zu einer Fotografie der Bergspitze, an
deren FuR ein auffalliger roter Punkt platziert wurde. Aus dem Kunstmarkt bekannt, steht
ein solcher Punkt am Rand eines (Verkaufs-)Objekts meist dafiir, dass das Stiick bereits
einen Kaufer gefunden hat.

Lena Ganahl

matthiaskrinzinger.tumblr.com
www.instagram.com/giovannibragolin

Titel—Jahr

1 €92.000,-
(GroRe Kinigat)
201

2 Wie auch immer
20M

Technik—MaRe

1 StraBenmarkierungs-
farbe auf Berg, foto-
dokumentiert von
Clemens Ascher
80x70cm

2 Bronzeguss
23x12x32cm

Ankaufsjahr

2014

122







Paul Albert Leitner s

Geburtsort

Jenbach
in Tirol

Aufenthaltsort

Wien

»Als Fotograf muss man Realist sein. Philosophisch. Sprachlich. Geografisch«, sagt Paul
Albert Leitner.

Leitner ist ein Reisender. Das Leben und das Reisen sind bei ihm nicht vonei-
nander zu trennen, beides steht im Zentrum seiner kiinstlerischen Arbeit. Als klassisch
ausgebildeter Fotograf halt er dabei an der analogen Fotografie fest, legt er die Nega-
tive akribisch in seinem Archiv an, um sie spéter fiir Ausstellungen entwickeln zu lassen.
Leitner arbeitet seit nahezu vierzig Jahren konsequent an einem fotografischen CEuvre,
das Stillleben, Landschaft und Portrats beinhaltet. Zahlreiche Fotoblicher belegen seine
Werkgruppen. Nicht am Dokumentarischen interessiert, blickt Leitner hinter die Dinge,
entdeckt er die Poesie des Alltaglichen und hélt die Flichtigkeit des Augenblicks fest.
Dies sehr oft mit Witz und Ironie. Selbstironisch wird Leitner dann in seinen uber die
Jahre mit Selbstausléoser aufgenommenen Selbstportrats. An den unterschiedlichs-
ten Orten der Welt zwischen Bangkok und New York, vor Hotels, StraBenziigen oder
Swimmingpools, gekleidet in seinem maRgeschneiderten »Foto-Anzug«, inszeniert er
sich als Kunstfigur, vergleichbar mit dem britischen Kiinstlerduo Gilbert & George.

Pose und Inszenierung sind dann auch der konzeptuelle Hintergrund in den
Fotografien Leitners — so auch in der fiinfteiligen Serie von Selbstportrats aus Bangkok,
aufgenommen im AuBenbereich eines Hotels und am Rand des Swimmingpools.

Glnther Moschig

www.fotohof.at
www.galerie-rhomberg.at
www.galerie.steinek.at

Titel—Jahr

Selbstportrat

(Miami Hotel, Bangkok)
2008

Technik—MaRe

Analoge Fotografien
je47x31.5cm

Ankaufsjahr

2013
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Rosmarie LUkasser Geburtsjahr Titel—Jahr

1981 Netzzeitkarte 1.0
oder auRen liegendes
Geburtsort zentrales Nervensystem
Lienz (Marshall McLuhan)
2012
Aufenthaltsort Einrichtwerkzeugil.0
Wien oder Ikone
2012

Technik—MaRe
Plexiglas, Licht
61x91x10cm
Alabastergips,
Glas, Holz, Licht
11x5.5cm

Ankaufsjahr

2013

Rosmarie Lukasser erforscht in ihrer Arbeit, wie sich die digitale Vernetzung auf das
Verhalten der Menschen auswirkt. lhre Anndherung an das, was es bedeutet, im Netz zu
sein, ist eine Auseinandersetzung mit dem Daseinsgefiihl der Gesellschaft in und nach
der digitalen Revolution. In unserem Zeitalter, in dem die Digitalisierung fast alle Lebens-
bereiche von der Arbeit bis zur Freizeit durchdrungen hat, erhalten die Fragen nach
der »Netzzeit« — jener Zeit, die wir tagtaglich mithilfe verschiedenster Gadgets im Netz
verbringen — und nach dem Umgang mit elektronischen Geraten und Sensoren als stan-
dige Begleiter des Menschen zunehmende Bedeutung.

Lukasser nahert sich den Aspekten des Digitalen mit dezidiert analogen Mitteln
an. Mit bildhauerischen Strategien macht sie die Diskrepanz von kiihler Technologie und
existenzieller Kérperlichkeit als einen Dreh- und Angelpunkt des digitalen Zeitalters
sichtbar. Das Smartphone, das Lukasser im Licht-Objekt Einrichtwerkzeug i1.0 oder Ikone
zum Thema macht, ist nicht nur ein Kultobjekt unserer Zeit, unentbehrlich und »heilig«
in der Vernetzung mit der Umgebung, den Freunden, der Arbeitswelt. Zugleichist es ein
Instrument, das unseren Kérper wie kein anderes »einrichtet«, oder auch abrichtet und
zurichtet. Die Arbeit Netzzeitkarte basiert auf dem NASA-Bild Earth at Night, eine aus
zahlreichen Satellitenaufnahmen zusammengesetzte Simulation, die alle Erdteile gleich-
zeitig bei Nacht zeigt. Die verschieden dicht gesetzten Lichtpunkte perforieren in Lukas-
sers kartografischem Objekt gleichsam die Erdoberflache und verweisen auf die Intensi-
tat des Licht- und Stromnetzes, das in den verschiedenen Regionen und Ballungsraumen
der Welt unterschiedlich stark vorhanden und ausgepragt ist. Die Infrastruktur und Dyna-
mik der Netze erscheint wie ein nach auRen gestiilptes Nervensystem, in dem sich die
Aktivitat der Menschen manifestiert.

Jirgen Tabor 130

www.rosmarielukasser.net







Geburtsjahr

1978

Anja Manfredi

Geburtsort

Lienz

Aufenthaltsort
Wien

Sehen, Erkennen, Aufnehmen, Ubertragen, Entwickeln, Transformieren — es sind diese
und ahnliche Gesten der analogen Fotografie, die Anja Manfredi in ihrer Werkgruppe
Ohne Titel (rot) mit Konzepten der Reformpadagogin Maria Montessori kurzschlieRt. Was
Manfrediinsbesondere interessiert, ist Montessoris Vergleich des »absorbierenden Geis-
tes« des Kindes mit dem Fotoapparat. Wahrend der ersten Lebensjahre haben Kinder
die Fahigkeit, Umwelteindriicke in ihrer Gesamtheit aufzunehmen und im Unbewussten
zu speichern. Sie werden im Dunkeln des Unbewussten verarbeitet und treten spater
in geordneter Form, beispielsweise als Sprache, wieder zutage. Dieser geheimnisvolle
Mechanismus ist mit jenem der analogen Fotografie vergleichbar. Die Kamera nimmt
alle Bildinformationen auf, die durch die Linse eintreten. Im Dunkeln des Apparats und
der Kammer werden diese Bilder gespeichert und tGibertragen, und nach einem langeren,
teils auch zufélligen Entwicklungsprozess zeigt sich ihre tatsachliche Erscheinung auf
dem Fotomaterial.

Ausgangspunkt der Fotografien von Anja Manfredi ist das nach GréRe gestaf-
felte Set der »roten Stangen«, das zu Montessoris »Sinnesmaterialien« zahlt und ein Mittel
zum Erlernen ordnender, motorischer und begrifflicher Féhigkeiten ist. Im Lauf der Werk-
serie formiert Manfredi die Stangen immer wieder neu, ersetzt das Material Holz durch
Stoff und fotografiert die stilllebenartigen Inszenierungen auf unterschiedliche Weise -
mit der GroRbildkamera, als Fotogramm, in unterschiedlichen Abstufungen. Die Fotogra-
fien erscheinen wie Wahrnehmungsabdriicke der Strukturen und Formen im Gedéachtnis,
wo sie als sich wandelnde, transformierbare Informationen gespeichert sind. Die foto-
grafischen Bilder selbst sind ungewdéhnlich immersiv und zugleich konfrontativ. Die Bild-
felder sind in etwa so gro8 wie Oberkérper und ihre gesamte Welt ist von intensiven Rot-
toénen bestimmt, die in die Wahrnehmung der Betrachterinnen und Betrachter ausstrahlen.
Und nicht zuletzt werden wir auch Uber die reflektierenden Oberflachen der Fotografien
in die Bildwelt integriert. Die Bilder fordern zum Schauen auf und sind Statements zur
Fotografie als eine Methode, um das Sehen und Erfassen der Welt zu untersuchen.

Jirgen Tabor

www.anjamanfredi.com

Titel—Jahr

1 Ohne Titel (rot) 2
2017

2 Ohne Titel (rot) 3
2017

Technik—MaRe

1 Handabzug,
analoger C-Print
100x70 cm

2 Handabzug,
analoger C-Print
100x70 cm

Ankaufsjahr

2018

134







Helena Lea Manhartsberger Conuren

Geburtsort

Innsbruck

Aufenthaltsort

Hannover

Helena Lea Manhartsberger lebt als Foto- und Videojournalistin in Hannover. Neben ihrer
selbststandigen Arbeit fir Magazine wie Der Spiegel ist sie seit 2011 im Verein ipsum
(Verein fir internationale Dialog-, Bildungs-, Kultur- und Entwicklungsarbeit) und seit
2016 als Mitarbeiterin der Bildagentur VISUM tatig.

»Jeder Ort und jedes Bild, egal wo auf der Welt, ist mit Geschichten verbunden.
Hinter all diesen Geschichten stehen Menschen und ihre Erinnerungen«, meint Manharts-
berger. Entwickelt hat die Fotojournalistin das transmediale Kunstprojekt TIROLESIA,
dem ein partizipativer Zugang zu visuellen Medien wie Fotografie und Film zugrunde liegt,
wahrend ihres einjédhrigen Auslandsaufenthaltes im Rahmen des Darmasiswa Stipendi-
ums auf der Kunstakademie ISI (Institut Seni Indonesia) in Yogyakarta/Indonesien. »Ange-
regt von der bewussten Auseinandersetzung mit meinen Lebenswelten an einem und
durch einen sfremdenc< Ort, wollte ich andere Menschen in diesen Reflexionsprozess
miteinbeziehen. Der Kommunikationsprozess zwischen mir und meiner Umgebung sollte
sich so zu einem transkulturellen Dialog ausweiten: zwischen Menschen in Indonesien
und Tirol — innerhalb ihrer Lebenswelten und Uber diese hinaus«, schreibt die Fotojour-
nalistinin ihrer Projektbeschreibung.

Fir TIROLESIA | bereiste Manhartsberger 2013 drei Wochen lang mit dem
Motorrad Teile Indonesiens (von Yogyakarta tUiber Bali bis Lombok) und konfrontierte
dabei Menschen, die ihr begegneten, mit Bildern aus ihrer Heimat Tirol. Sie lud sie ein,
jenes Foto zu wahlen, das in ihnen die starkste Erinnerung an persdnliche Erlebnisse
weckte, und dariiber zu erzdhlen. Diese Interviews hielt sie filmisch fest. AnschlieBend
portratierte Manhartsberger ihre Gesprachspartnerinnen und -partner und bat sie um
eine personliche Caption (als Text oder Zeichnung). Dabei erklarte sie, dass dieses Stiick
Papier Teil der Ausstellung in Osterreich und somit ihre persénliche Botschaft an ein
fremdes Publikum sein wiirde. 2014 reiste die Fotojournalistin gemeinsam mit dem indo-
nesischen Street-Art-Kiinstler Digie Sigit durch Tirol. Sie konfrontierten die Menschen,
die sie dabei trafen, mit Bildern aus dem indonesischen Raum.

Manhartsberger erzahlt in ihrem Projekt Alltagsgeschichten jenseits von
Werbeklischees. Mit den beiden Dokumentarfilmen und der Préasentation der beiden
Teile des Projekts TIROLESIA in Galerien in Indonesien und im Fotoforum in Innsbruck
im Jahr 2015 lud sie zu einem Perspektivenwechsel ein.

Cornelia Reinisch-Hofmann

www.helena-manhartsberger.com

Titel—Jahr

TIROLESIA
2015

Technik

Fotografie,
Grafik, Text

Ankaufsjahr

2015
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Manuela Mark -

Geburtsort

Serfaus

Aufenthaltsort

Wien

Die besondere Qualitat der Fotografien, Videos und Installationen von Manuela Mark
besteht in der Balance zwischen der visuellen Essenz der Architekturen, Landschaften
und Objekte, die sie erkundet, und der Prasenz ihres Blicks. lhre Bilder basieren weder
auf einem Uberhang konzeptuell standardisierter Prinzipien noch auf einem iberzeichnet
selektiven, transformierenden Blick, der die besondere Charakteristik der untersuchten
Raume und Dinge unkenntlich machen wirde. lhre Arbeiten sind viel eher Portrats, die
aus einem Dialog zwischen Wahrnehmung und Wahrgenommenem entstehen und sich
mit den dsthetischen und sozialen Voraussetzungen beschéftigen, die sich im Blick und
in der Konstruktion von Bildern biindeln.

Die Fotografien der Serie Tokyo entstanden im Rahmen eines sechsmonati-
gen Aufenthalts von Manuela Mark in der japanischen Metropole. Ohne die Sprache zu
verstehen und das spezielle StraBen- und Adressensystem Tokios praktikabel nachvoll-
ziehen zu kdnnen, machte sie die visuelle Erkundung der Stadt, gleichsam das Schaf-
fen eines inneren Stadtplans anhand visueller Details, zu einem zentralen Aspekt ihres
Lebens vor Ort. Inihrer Fotoserie konzentrierte sich Mark nicht auf die Vorderseiten und
das betriebsame Leben in der Metropole, sondern auf die Riickseiten, genauer: auf die
engen Zwischenrdume, die die Gebaude voneinander trennen.

Die Fotografien zeigen dunkle, kaum beleuchtete Korridore, verwinkelte Ecken,
enge Hinterhéfe — Raume, die nicht im Zentrum der Aufmerksamkeit stehen, aber keines-
wegs verwahrlost erscheinen. Mark konfrontiert in den Fotografien die Erscheinung
dieser Neben- und Zwischenraume mit Kategorien, die wir der traditionellen japanischen
Asthetik zuschreiben: die Schénheit der einfachen Dinge, die Achtung vor ihrem unge-
schliffenen, gewachsenen Eigencharakter, aber auch das Interesse fiir Dinge und Dimen-
sionen, die sichim Dunkeln verbergen. Die Bilder erzahlen gleichermaRen von einem sehr
speziellen Bereich der Stadtarchitektur Tokios wie von den dsthetischen Konzepten, die
sich im Blick auf diese Raume manifestieren.

Jirgen Tabor

www.manuelamark.com

Titel—Jahr

1»5-...-...Ginza «
201

2 »...-...- ... Machiya «
201

3 » 5-2-6 Minami-Aoyama «
201

Technik—MaRe

1 Pigmentdruck
100 x67cm

2 Pigmentdruck
100x67cm

3 Pigmentdruck
100x 67 cm

Ankaufsjahr

2016
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x H H H Geburtsjahr Titel—Jahr 1
ChrIStIan Martlne"' 1970 1 »Confini« Stilfser Joch
2017
Geburtsort 2 »Confini« Stilfser Joch
Meran 2017
Aufenthaltsort Technik—MaRe
Ampass 1 Lambda-Print
auf Aluminium
80x80cm
2 lIifochrome-Print
auf Aluminium
(Unikat)
80x80cm
Ankaufsjahr
2017
Christian Martinelli arbeitet als Fotograf und hat sich, entgegen der Schnelllebigkeit unse-
rer digitalen Bilderwelt, vor neun Jahren ein Giberdimensionales, Camera-obscura-ahn-
liches Objekt gebaut — einen zerlegbaren Wirfel von zwei Metern Seitenlange, der aus
spiegelpoliertem Stahl besteht und mit einem 890-Millimeter-Objektiv ausgestattet ist.
Er bendtigte einige Zeit, um das simple System der Lochkamera fir seine Vorstellungen
zu adaptieren. Eine wichtige Rolle dabei spielte die Verwendung des in den 1960er Jahren
entwickelten lIfochrome-Papiers, das seit 2012 nicht mehr produziert wird und dessen
Restbestande Martinelli aufkaufte. Dieses spezielle Positivpapier wird direkt entwickelt,
erspart somit das Umkopieren auf einen Negativfilm und liefert eine unverwechselbare
Farbbrillanz.
Die fir die Sammlung des Landes erworbenen Arbeiten sind Teil seines
umfangreichen Projektes Confini (ital. Grenzen), mit dem sich der geburtige Italiener Gber
funf Jahre hindurch beschéftigte. Daflir bereiste er mit seiner modifizierten Lochkamera
und einem zur Dunkelkammer umfunktionierten Wohnwagen tber 15.000 Kilometer der
italienischen Landesgrenzen. An ausgewahlten Stellen baute er den Kubus auf, wobei
jeweils zwei Aufnahmen entstanden: In einer wird der Kubus selbst Teil der Landschaft,
wahrend die andere das direkte Abbild der Landschaft durch die Lochkamera zeigt.
Christian Martinelli geht es vordergriindig nicht um einen politischen oder doku-
mentarischen Ansatz, vielmehr sind seine Arbeiten ein Nachdenken liber das abstrakte
Konzept der Grenze an sich. Denn auch wenn Flisse, Berge oder Kiistenabschnitte natiir-
liche Barrieren bilden, so sind Grenzen dennoch eine Sache des Menschen — die Natur
selbst kennt keine Grenzen.
Silvia Héller 146
www.martinellichristian.com







Geburtsjahr

Roland Maurmair 1975

Geburtsort

Innsbruck

Aufenthaltsorte

Frankenmarkt
Wien

Roland Maurmairs Kunst entspringt einem forschungsbasierten Ansatz, der sich in unter-
schiedlicher Form, von grafischen Werken, Objekten und Installationen bis hin zu Perfor-
mances und padagogischen Projekten, manifestiert. Seine Arbeit kreist um zwei zentrale
thematische Pole: einerseits um die Auseinandersetzung mit Natur aus gegenwartigen,
teils posthumanistischen Perspektiven, andererseits um die Beschaftigung mit Technik
als soziokulturelles und asthetisches Phanomen. Nicht selten verbinden sich in Maur-
mairs Arbeiten die beiden Angelpunkte zu Komplexen, in denen die Begriffe von Natur
und Kultur unentwirrbar verbunden sind.

Die grafischen Arbeiten der Serie Landnahme basieren auf einem Prozess, der
den Bereich des Technischen in jenen des Naturlichen zurtickholt und dabei der Tech-
nik auch eine Ubergeordnete Zeitlichkeit und Geschichtlichkeit einschreibt: dem Prozess
des Rostens, der Korrosion von Eisen — auch und gerade in seiner zu Maschinen verar-
beiteten Form. Die Werke entstanden im Zuge von Maurmairs Auseinandersetzung mit
der oberdsterreichischen Stadt Steyr und den Spuren ihrer Geschichte als Zentrum der
eisenverarbeitenden GroRindustrie. Seine Grafiken kombinieren technische Darstellun-
gen von Maschinen — Regler, Generatoren, Reaktoren — mit Direktabdrucken, fir die er

Rost mittels Laugen und Rostumwandler von Elementen der Industriearchitekturen I16ste.

Der Rost als Material von Verwitterungs- und Zersetzungsprozessen wird zum Symbol
der Stilllegung der einstigen Industriehochburg und einer zeitlich Giber den Menschen
hinausgehenden Riickeroberung technischer Landschaften durch die Natur.

Jirgen Tabor

Www.maurmair.com

Titel—Jahr

1 Regulator
2015

2 Reaktor I
2015

3 Industrial Revolution
2015

Technik—MaRe

1 Unikatdruck mit Rost
60x50cm

2 Unikatdruck mit Rost
50x60cm

3 Unikatdruck mit Rost
50x70cm

Ankaufsjahr

2016
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Geburtsjahr

Milena Meller oo

Geburtsort

Innsbruck

Aufenthaltsort
Innsbruck

Milena Meller beschaftigt sich in ihren kiinstlerischen Recherchen mit dem Thema Ort
und ist darin vor allem interessiert an Ubergéngen. An Ubergingen zwischen éffentlich
und privat, zwischen Zentrum und Peripherie. Und Ubergénge sucht Meller auch in der
Wabhl ihrer kiinstlerischen Ausdrucksmittel, wenn sie zwischen den Medien Fotografie
und Malerei agiert.

Meller erforscht Geschichte und Geschichten von Orten, ihre sozialen wie
architektonischen Bedingungen. Die Klinstlerin selbst sieht ihre Arbeit »als eine Art von
Untersuchungs-Prozess: Eine Untersuchung der Welt, eine Untersuchung der durch
Bilder und andere Medien vermittelten Welt, eine Untersuchung der von mir verwende-
ten verschiedenen kiinstlerischen Medien, bisher speziell Malerei/Zeichnung und Foto-
grafie.« Meller betreibt Feldforschung mit bildkiinstlerischen Ergebnissen.

Dazu hat sie fir sich eine eigene konzeptuelle Arbeitsweise entwickelt.
Ausgangspunkt sind fotografierte Bilder wie vorgefundene Fotografien, die dann liber-
malt und wiederum fotografiert werden, um schlieRlich in einem weiteren Malprozess
Uberarbeitet zu werden. Dies passiert in einem kontinuierlichen Arbeitsprozess, der
die Grenzen zwischen Malerei und Fotografie auszuléschen beginnt. Es werden hier die
gestaltenden wie technischen Méglichkeiten der Malerei wie der Fotografie ausgereizt,
die Medien werden ineinander Gibergefiihrt: Es geht wie in ihrer inhaltlichen Konzeption
um Perspektivenwechsel, um die Uberpriifung des Wahrheitsanspruches der jeweiligen
Sichtweise und ihrer medialen Umsetzung.

In weites feld folgt Meller ihrer Grundidee der Untersuchung peripherer Orte
wie der Verbindung von Malerei und Fotografie. Ihren Blick richtet sie hier auf die Haller
StraRe, den vielbefahrenen Verbindungsweg zwischen den Stadten Innsbruck und Hall.
Sie erkennt die StraRe als Durchgangsort, von Menschen geniitzt und gestaltet, flan-
kiert von anonymer Architektur; hier ist es das »Hotel Helga«. Meller macht Details hinter
dem Vordergriindigen sichtbar und — das ist konzeptueller Teil dieses kiinstlerischen
Forschungsprojektes — fiihrte die 92 Arbeiten umfassende Werkgruppe an den Ort ihres
Entstehens zurlick: Sie préasentierte sie in der Haller StraRe.

Glnther Moschig

www.milena-meller.com

Titel—Jahr

Aus dem Projekt
weites feld
2009-11

Technik—MaRe

Malerei, Fotografie,
Uberarbeitete Fotografien
60x40cm

45x30cm

Ankaufsjahr
2014
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Geburtsjahr

Irmgard Mellinghaus 1959

Geburtsort
Weinheim,
Rhein-Neckar-
Kreis (D)

Aufenthaltsort

Innsbruck

Die Sieben Réntgenradierungen mit Frontispiz von Irmgard Mellinghaus zeigen Perso-
nen, durchleuchtet mit einem anatomischen Blick, der die menschliche Psyche mitein-
bezieht. Auf diese Weise wird der Weg vom einstrémenden Reiz bis zur darauffolgenden
Handlung sichtbar. Externes ist mit Internem in Zwiesprache. Die Schnittstelle bilden
wechselwirksame Kanéle, die die Vorgange im Inneren der Figur anregen oder triggern.
Das intimste Funktionieren des Menschen ist hell dargestellt, wahrend der Bereich, derin
Kommunikation mit der AuRenwelt tritt, als schraffierte Hiille oder Mantel erscheint. Eine
dominante Rolle spielt mehrmals das Herz, das teilweise direkt mit den Ausscheidungs-
organen oder den Handen verbunden ist. Andere Stellen bleiben weniger genau identifi-
zierbar. Die Kiinstlerin lasst den Betrachtenden Interpretationsspielraum.

Die sieben Rontgenradierungen sind auf Blittenpapier gedruckt, das dazugeho-
rige Frontispiz auf Seidenpapier. Auf eine Box aus festem Bitten montiert, zeigt das Fron-
tispiz nicht nur eine Person wie die Réntgenradierungen in dieser Box. Stattdessen geben
hier Mensch und Hund, mit Réntgenblick betrachtet, die innige Verbundenheit zueinan-
der preis: Sie lassen ungehinderten Austausch miteinander erkennen und sind zu einem
Individuum — einem Unteilbaren — geworden.

Die Kiinstlerin stellt sich die Frage nach dem Wahrheitsgehalt des Sichtbaren,
nach der Vielschichtigkeit von Interpretationen und dem menschlichen Bediirfnis nach
dem Beherrschen komplexer Zusammenhénge.

Lena Ganahl

www.irmgardmellinghaus.com

Titel—Jahr
RONTGEN-
RADIERUNGEN
Sieben Réntgen-
radierungen

auf Butten mit
Frontispiz
2012-13

Technik—MaRe

Radierung auf
Seidenpapier,
kaschiert auf
Behaltnis aus
starkem Biitten
je40x27.5cm

Ankaufsjahr

2014
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Geburtsjahr Titel—Jahr
MarC Mer 1961 1 Entwurfszeichnung
zur Installation »all case
Geburtsort act =iconocyclic«
Innsbruck 1996

2 Entwurfszeichnung zur

Aufenthaltsorte Installation »taschen-

Munster taten — trickbilder«
Kdln 1996
Wien 3 4 Entwurfszeichungen

zur Installation »scene/
obscene«, Bonner
Kunstverein

1997

Marc Mer ist Klinstler, Schriftsteller, Theoretiker und Gestalter. Als Klinstler arbeitet er
in den Medien Fotografie, Video, Text, Zeichnung, Collage und Rauminstallation. 1998
hat er auf Einladung des Biiros fiir internationalen Kommunikationstransfer im Tiroler
Landesmuseum Ferdinandeum die Rauminstallation taschentaten — trickbilder: museum/
moment/monument gezeigt. Ein Jahr zuvor gestaltete er fur die Ausstellung mitteln —
raum vor ort im Bonner Kunstverein die Rauminstallation scene/obscene. Von beiden
Installationen hat das Land Tirol 2015 Entwurfszeichnungen erworben.

In beiden Installationen kommt Behéltern und Spiegeln eine inhaltlich tragende
Rolle zu. Bei scene/obscene sind es gewdhnliche Schachteln aus Karton mit Spiegeln als
Boden, die der Kiinstler auf einem verspiegelten Untergrund im Ausstellungsraum plat-
ziert; in taschentaten - trickbilder: museum/moment/monument sind es auf Glasplat-
ten abgestellte Aktentaschen, auf deren Deckelinnenseiten Spiegel montiert sind. Im
geschlossenen Zustand sind sie in den Durchgdngen zwischen den jeweiligen Raumen
der Schausammlung zu Gotik und Romanik und im gedffneten Zustand in den betreffen-
den Raumen selbst, jeweils auf Glasplatten, abgestellt.

Hier wie dort hat das Material eine groBe Bedeutung: Der Karton als Verpa-
ckungsmaterial ist mit der Konsum- und Warenwelt verbunden. Zur Schachtel geformt,
bildet er einen (architektonischen) Raum. Mit einem Bodenspiegel versehen, ist er ein
Guckkasten — und die Guckkasten unserer Zeit sind Bildschirme. Aktentaschen hingegen
suggerieren einen sowohl in geistiger als auch materieller Hinsicht wertvollen und bedeu-
tenden Inhalt. In den Durchgéngen platziert, scheinen sie wie mitten drin stehen gelas-
sen und zum Mitnehmen gedacht; im gedffneten Zustand spiegelt sich der umliegende
Raum - und damit auch dessen Inhalt — wider: »Das Mitnehmen der Welt in der Tasche in
Form von Abbildungen und Aufzeichnungen geht zum Mitnehmen der Welt im Schritt in
Form von Vermessungen des Raums und Ausdehnungen des Selbst konform.« (Marc Mer)

Glnther Dankl

www.marcmer.eu

Technik—MaRe

1 Bleistift, Farbstift,
Silberstift, Klebestreifen
und Schreibmaschine auf
transparentem Papier
29.7x21cm

Bleistift, Farbstift,
Silberstift, Klebestreifen
und Schreibmaschine auf
transparentem Papier
29.5x21cm

Bleistift, Farbstift,
Silberstift, Klebestreifen
und Schreibmaschine auf
transparentem Papier
33.5x21cm,42x21cm,
31.5x21.5cm, 37.5x21.5cm
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Geburtsjahr

David Moises s

Geburtsort

Innsbruck

Aufenthaltsort

Wien

David Moises’ Skulpturen und Installationen sind Maschinen und Apparate, die die
moderne Technik als Kulturleistung betrachten, sich aber komplett gegen das Verwer-
tungs- und Effizienzdenken von Industrieproduktion und Massenkonsum richten. Sein
Fliegender Teppich, seine Tanzenden Socken, seine Egozentrischen Reifen, seine Ziga-
retten rauchende Maschine (Zigarettendisplay) oder seine sich demolierenden, fiihrer-
losen Autos (Begeisterter Parkschaden) sind Objekte und Geréte, die keine 6konomische
Nutzbarmachung verfolgen, sondern das Technische selbst vorfiihren, »verlebendigen«
und als kulturelles Phdnomen untersuchen. Sie beeindrucken durch einfallsreiche Absur-
ditdt und subversiven Spieltrieb ebenso wie durch fundierte technische DIY-Fahigkeiten
und die Begeisterung fir die Vielschichtigkeit physikalischer und mechanischer Krafte.

Moises’ Skiobjekte sind Mobel, die zur Ganze aus Skiern gebaut sind. Die Sport-
gerate werden nach einem klaren Bauplan fragmentiert und verarbeitet: Die Vorderteile
mit den charakteristischen aufgebogenen Spitzen bilden die Sitzflachen von Hockern, die
hinteren Teile die Hockerbeine, wahrend die Mittelstiicke zur Tischplatte umfunktioniert
werden. Der Ski wird zu einem Readymade mit einer Funktionalitat, die grundsétzlich
nichtinihm angelegtist. Das Symbol fiir Dynamik und Mode wird gleichsam eingebremst,
seine besonderen Materialqualitédten — eine auRerordentliche Flexibilitat bei gleichzeiti-
ger Stabilitat —, aber auch seine marken- und imagespezifische Oberflachengestaltung
werden fur einen génzlich anderen Zweck nutzbar gemacht. Dieser Nutzen ist aber nur
ein vermeintlicher, ein fingierter — es geht nicht um eine neues Mdbelkonzept, sondern
darum, das Geréat Ski zu dekonstruieren und dadurch seine verschiedenen Ebenen fass-
bar, »ersitzbar« zu machen.

In seiner Serie der Blaupausen fasst David Moises eine Reihe von technischen
Zeichnungen zusammen, die die Basis seiner kinetischen Skulpturen und Installatio-
nen bilden. Sie zeigen die Konstruktionsweise der Objekte und weisen den Kiinstler als
Ingenieur aus — als Erfinder von Maschinen und Apparaten, die auRerhalb der gewohn-
ten Funktionalitat »funktionieren« und dabei tiber ihr Inneres sprechen.

Jirgen Tabor

www.davidmoises.com

Titel—Jahr

1 Skihocker, Skitisch
2003-05

2 Blaupausen
2013

Technik—MaRe

1 Diverse Ski,
Skistocke
62x47x34.5cm
80x60x%x45cm

2 10 Cyanotypien,
Edition zum Buch
»Stuff Works«
je25x35.5cm

Ankaufsjahr

2013
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Gerald Nestler Geburtsjahr Titel—Jahr

1964 THE NEW DERIVATIVE
ORDER. Register
Geburtsort 2014 E |‘ | |_l :“n_l Y EX-ANTI
Brixlegg
Technik—MaRe CREATOR
Aufenthaltsort Pigmentdruck auf
Wien Fine Art Paper, kaschiert

auf 3-mm-Alu-

rbund- \ I I
200x125cm THE NEW DERI

Ankaufsjahr
2015
WRITTEN
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GEMONIC 'MARG
DIVERSE -POLIC MULTI ~GE
MUNDANE ACADEMIC
In der Arbeit Gerald Nestlers wird die Okonomie zu einer dsthetischen Kategorie. Nest- DOMINION
ler hat an der Akademie der bildenden Kiinste in Wien studiert und sich in der Folge als i :
Broker und Trader mit den globalen Finanzsystemen auseinandergesetzt. Die Finanz- FUTURES-AT-PRESENT
industrie mit ihren Ideen und Praktiken denkt er in seiner kiinstlerischen Arbeit in einer RECALIBRATED

paradigmatischen Rolle fiir die Entwicklung aktueller gesellschaftlicher Bedingungen.
Mit Installationen, Performances und Textarbeiten diskutiert Nestler — oft in T~ Ty 5
klinstlich gesetzten Laborsituationen — philosophische wie 6konomische Fragestel- {} T"\i ) l I'\
lungen und legt in einem derivativen Untersuchungsfeld die narrativen Strukturen des kT "
- o ) o e ) S WM CWALK
gegenwartigen Kapitalismus frei. Denn die zeitgendssische neoliberalistische Gesell-
schaft wird mehr und mehr 6konomisch definiert. Von bérsennotierten Unternehmen MICRORHY THMIC REPETIETVE
bis zur Ich-AG wird die Gesellschaft zu einer »verwertbarenc, ist sie kein politisches
Projekt mehr, sondern ein 6konomisches. Nestler geht es um das Sichtbarmachen dieser A E g | HETIC \.‘
Entwicklung und einen breiten Diskurs dariber.
Den Raum des Derivates thematisiert Nestler in der Textarbeit THE NEW DERI- DPERATIONAL  INVISIBLE CON
VATIVE ORDER von 2014. Fir Nestler ist dieser Raum »ein Koordinatensystem definierter CRYSTALLINE  ALGORITHMIC [
Handlungen, das variabel besetzt wird, um Information, Kommunikation und Transparenz
zu erzeugen.« Begriffe wie Herrschaft, Welt, Erkundung, Bereich oder Asthetik werden
hier in ihren Bedeutungen durchdekliniert, womit ein von der Finanzindustrie abgekop-
pelter neuer gesellschaftlicher Handlungsrahmen vorgeschlagen wird.

Glnther Moschig 170

www.geraldnestler.net
www.theoriesinmind.net
www.technopolitics.info



Geburtsjahr

1955

Helmut Nindl

Geburtsort

Hopfgarten

Aufenthaltsort

Kramsach

Der Tiroler Bildhauer Helmut Nindl, bei Hans Ladner an der Miinchner Akademie der
Bildenden Kiinste ausgebildet, arbeitet zur Frage, wie sich Material und Form gegen-
seitig bedingen. Bevorzugte Materialien wie Beton und Glas, beides industriell gefer-
tigte Werkstoffe, befragt er nach deren spezifischen Eigenheiten und fiihrt sie diesen
folgend zu neuen formalen Lésungen. Bis in die 1990er Jahre hinein einem klassischen
Skulpturenbegriff und der Figur nahe, wendet sich Nindl in den letzten Jahren reduzier-
teren geometrischen und konzeptuellen Ausfiihrungen zu. Im Zentrum stehen der Kubus
mit dessen formalen Mdglichkeiten im Sinne einer konkreten Kunst und ein zunehmend
architektonisches Denken. Damit verbunden sind auch Uberlegungen zum natiirlichen
wie gebauten Raum sowie zur Vielfalt der Beziehungen zwischen Natur und Kultur und
die damit zusammenhangenden unterschiedlichen Sichtweisen.

In die Landschaft gebaut erscheint auch die Arbeit LOOK AT GAVORRANO.
2005 im Rahmen des Ausstellungsprojektes Falda per Falda im italienischen Gavorrano
entstanden, bezieht sich Nindl in der Auseinandersetzung mit der Topografie des Ortes
auf die Skyline einer historischen Stadt in der toskanischen Maremma. Nindl arbeitet hier
mit Floatglas, ein Material, das er schon in anderen Arbeiten seit 2000 bevorzugt einge-
setzt hatte. Mit einer Hohe von 250 Zentimetern bildet die Arbeit eine deutliche Marke
in der Landschaft. In die ins Glas eingravierte Linie der Silhouette Gavorranos integriert
er zwei Linsen, eine Sammellinse und eine Streulinse, und gibt zum einen den Blick frei
auf den Ort als gebaute Landschaft in seiner gegenwartigen Erscheinung, zum anderen
hinterfragt er mit der Verfremdung durch die verschiedenen Linsen die Wahrheit des
Blickes.

Glnther Moschig

www.nindl.info
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LOOK AT
GAVORRANO
2005-12

Technik—MaRe
Floatglas, Gravur,
Licht, Linsen-
schliffe, Edelstahl
250x70x8cm
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Geburtsjahr Titel—Jahr

Lucas Norer

1982 Electric Hum Organ
2017
Geburtsort
Rum Technik—MaRe
6-Kanal-Audio 4:00 min
Aufenthaltsort (|oop), Lautsprecher,
Wien Audiotechnik, Transport-
rolle, MDF
150x50%x70 cm

Ankaufsjahr

2017

Musik, Klange, Gerdusche, Larm, Stille, also alles Hérbare und die Absenz von Hérbarem
sind das Material und der Gegenstand der kiinstlerischen Forschungen und Produktio-
nen von Lucas Norer. Es sind die vielfaltigen visuellen, aber auch politischen und gesell-
schaftlichen Bezlige und Hintergriinde der Entstehung und Rezeption von Sound, die ihn
interessieren und die er in seineninterdisziplindren audiovisuellen Installationen heraus-
schalt. Dies reicht von akustischen Feldforschungen in Grenzregionen und auf Flucht-
routen Uber akustische Interventionen im 6ffentlichen Raum bis zur Untersuchung des
Eigenklangs von Architekturen wie Konzertsélen oder einem Aufnahmestudio.

Das Electric Hum Organ ist eine von Lucas Norer entworfene akustische Skulp-
tur, die das sogenannte Netzbrummen des elektrischen Stroms in eine musikalische
Komposition verwandelt. Das Instrument besteht aus sechs Pfeifen in unterschiedlichen
Léngen, die auf bestimmte Tonhéhen zwischen 128 und 4096 Hertz abgestimmt sind. Alle
sechs Tonhohen werdeninihrer seriellen Abfolge miteinander kombiniert — der Klang von
Elektrizitat wird auf diese Weise zum Ausgangspunkt fiir eine minimalistische musikali-
sche Komposition.
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Jirgen Tabor

lucasnorer.tumblr.com




Geburtsjahr

1958

Zita Oberwalder

Geburtsort

Leisach

Aufenthaltsort
Graz

Zita Oberwalders Arbeiten sind charakterisiert durch einen geschérften Blick fir das
Detail: Das vermeintlich Offensichtliche interessiert die in Graz lebende Kiinstlerin weit-
aus weniger als das in diesem Offensichtlichen Verborgene. In den beiden Arbeiten fragile
und eine liebesgeschichte, regen (aus dem Zyklus My grandmother was Russian) greift
Oberwalder Einzelheiten aus Fotografien heraus und vergréRert diese, sodass sie »fur
sich alleine stehen diirfen«, wie die Klinstlerin selbst sich dazu auRert. Gefiihle, Bewe-
gungen, Geriche und Gerdusche, die Oberwalder beim Fotografieren wahrgenommen
hat, Ubersetzt sie dabeiin eine Bildsprache.

Das Ausschnitthafte, Fragmentierte ist auch der Konnex der beiden Arbeiten,
die an vollig verschiedenen Orten entstanden sind: fragile zeigt die Exekutionsstelle im
ehemaligen Geféngnis Kilmainham Gaol in der irischen Hauptstadt Dublin. Irland beschaf-
tigt Zita Oberwalder nicht nur wegen seiner Landschaft, sondernin diesem Fall vor allem
wegen seiner Kriegsgeschichte. »Dort herrscht jetzt zwar Frieden, aber er scheint fragil
zu sein, fast eher klinstlich«, erzahlt Oberwalder in einem Interview. Die historisch konta-
minierten Mauern in dieser Arbeit vermitteln eine Strenge, der die Kiinstlerin in eine
liebesgeschichte, regen eine vegetabile Poesie entgegenstellt: Strohballen — ein von
Menschenhand in Form gebundenes Stiick Natur. Ebenso kiinstlich wie der Frieden in
Irland? Die beiden Arbeiten treten in einen Dialog, in dem politische Angelegenheiten
sowie Fragen zum Verhaltnis von Vergangenheit und Gegenwart andiskutiert werden.
Die Titel, die auf Gesprachsfetzen zurlickgehen, die Oberwalder auf ihren Reisen auf-
geschnappt hat, beriihren dieselbe Thematik.

Lena Ganahl

www.kuenstlerschaft.at/member/oberwalder-zita
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1 aus dem Zyklus:

My grandmother was
Russian / fragile
Kilmainham Gaol
(Priosun Chill
Mhaighneann);
Exekutionsstelle;
Dublin, Irland

2005

aus dem Zyklus:

My grandmother was
Russian / eine liebes-
geschichte, regen
Gypsophila Paniculata
Silenaceae; Botanischer
Garten der Naturkund-
lichen Fakultat der Karls-
Universitat Prag, Tsche-
chische Republik

2009

N

Technik—MaRe

1 Aufnahme analoge
SW-Fotografie,
Digitaldruck montiert
auf Alu-Dibond
100x100 cm

2 Aufnahme analoge
SW-Fotografie,
Digitaldruck montiert
auf Alu-Dibond
100x100 cm
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Simona Obholzer conis

Geburtsort
Hallin Tirol

Aufenthaltsort
Wien

Simona Obholzer, geboren 1982 in Hall in Tirol, ist eine konzeptuell und minimalistisch
arbeitende Kiinstlerin. In ihren Arbeiten thematisiert sie das Verhéltnis von Bild, Kérper
und Raum. Sie bringt das Flichtige von Erinnerungen und Vorstellungen in subtiler Weise
auf eine bildhafte Ebene, indem sie Spuren von An- und Abwesenheit nachgeht.

Der Titel der Videoarbeit 6:00-8:00 bezieht sich auf die Tageszeit, zu der
die Aufnahme entstanden ist. Gezeigt wird, wie sich in Wellenbewegung versetztes
Wasser innerhalb der Begrenzungen eines Schwimmbeckens verhélt. In unterschiedli-
chen Einstellungen wird das Verhéltnis von Wasser, Bewegung und Technik untersucht.
Durch die gewéhlten Ausschnitte und die fehlenden Badegéaste entstehen ins Abstrakte
gehende Bilder. Die rhythmisierende Bewegung des Wassers gleicht dem Atmen, es ist
ein Auf und Ab, ein Vor und Zuriick. Im Gegensatz zu der meditativen und flieBenden
Wirkung der Bewegung steht das Konkrete: Mit der Beckenarchitektur ist auch dieses
stets im Bild vertreten. Die Arbeit er6ffnet Assoziationen, Erwartungen und Fragen, vor
allem in Bezug auf das, was die Kiinstlerin als abwesend andeutet, wie den Ton. »In meiner
Praxis arbeite ich mit dem >Bild< und befrage es gleichzeitig. Dabei spielen bildgebende
Apparaturen eine wichtige Rolle. Die von mir verwendeten Medien bewegen sich nahe
am Bild. Bei Videoarbeiten wird zumeist eine statische Kamera eingesetzt, sodass die
Bewegung einzig vom Bild ausgeht.« (Simona Obholzer)

Glnther Dankl

www.simonaobholzer.net

Titel—Jahr
6:00-8:00
2012

Technik—MaRe
HD-Video, Pillar-
box auf 4:3,
Farbe, ohne Ton
5:15 min

Ankaufsjahr

2016
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Irmgard Parth roas

Geburtsort

Sautens

Aufenthaltsort
Sautens

Die in Sautens geborene Kiinstlerin geht in jungen Jahren nach London und wird vom
Maler Kalman Kémény geférdert. Von 1970 bis 1974 studiert sie am Hammersmith College
of Art, wo sie ihren spdteren Mann, den Londoner Peter Flemming, ebenfalls Kiinst-
ler, kennenlernt. Von 1974 bis 1975 setzt sie mit englischem Stipendium ihre Ausbildung
am Chelsea College of Art fort. Dabei kristallisiert sich im Unterricht bei Peter Baer, aus
der Schweiz stammend (nicht mit dem Tiroler Kiinstler zu verwechseln), und bei der in
London arbeitenden Schwedin Birgit Skidld die Neigung zum gediegenen und experi-
mentellen Holzschnitt heraus. 2015 Ubersiedelt Irmgard Parth aus London zusammen
mit ihrem Mann nach Sautens.

Nach den Jahren der Ausbildung konzentriert sich Parth auf die japanischen
und europdischen Drucktechniken. Die Motive findet die Klinstlerin in der alpinen
Gebirgswelt, der sie sich wahrend ihrer Aufenthalte im Otztal ausgiebig widmet. Obwohl
sie durchaus auch figlrliche Serien schafft, wie etwa den Passionszyklus, fokussiert sie
auf die Gattung der streng strukturierten Landschaft. Die Reduktion auf wenige, kompo-
sitorisch abgestimmte, aber kraftige Elemente im Bildganzen entwickelt sich zum Leit-
ziel Uber Jahrzehnte. Starke, monochromatisch akzentuierte Massen bilden die Gestal-
tung steiler Anhange, steinerner Wande oder ausgesetzter Wiesen. Sowohl die farblichen
Kombinationen als auch die Tonplatten erzeugen bei flacher Anordnung raumliche Tiefe.
Unterstiitzung erfahren diese Strategien durch helle, leuchtende Stellen, wie beim Bild
Gletscherwasser, oder durch die Kontrastierung von gleiBenden Flachen hinter dunkle-
ren Zonen, etwa beim Druck In Passing, auf Deutsch Im Vorbeigehen.

Neben der Méglichkeit, Tonplatten zur plastischen Erweiterung einzubrin-
gen, greift die Klinstlerin auf die schwierige Technik der sanften Verlaufe innerhalb der
geschlossenen Einzelflache zurlick. Dabei wird die Farbe kombiniert mit einer speziellen
Walze durch vielfaches und konzentriertes Abrollen so fein auf der Druckplatte vertrie-
ben, dass ein gleichméRiges Ansteigen von Hell zu Dunkel beziehungsweise von Farbe zu
Farbe entstehen kann. Im Englischen »merging«, im Sinne des Verschmelzens von Farbe,
oder im Japanischen Farbholzschnitt Bokashi-Technik genannt, vermégen die Drucke von
Parth auf feinfaserigem Japanpapier eine spezielle Leuchtkraft zu entwickeln.

Markus Neuwirth

flemingparth.art
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1 In Passing
2008

2 Gletscherwasser
2009

Technik—MaRe

1 Farbholzschnitt
72x53cm

2 Farbholzschnitt
63x45cm
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Maria Peters 00

Geburtsort

Zams

Aufenthaltsort

Wien

Maria Peters erzahlt Geschichten. Sie malt, zeichnet, experimentiert mit unterschied-
lichen druckgrafischen Techniken, schreibt, filmt, performt. Die Ergebnisse fiuhrt sie in
raumflillenden Collagen zusammen. Dabei spielt die Verbindung von Bild und Text eine
wesentliche Rolle - sie selbst hat dafiir den Begriff novelle montage entwickelt.

Eine zentrale Grundlage ihrer Kunst bildet das Reisen. Ob in Tibet, Gronland
oder unlangst in Sibirien — es sind anspruchsvolle Reisen, die eine gute Vorbereitung
bendétigen und die sie immer alleine unternimmt. Seit kurzem betreibt die Kiinstlerin auch
einen Blog und lasst Interessierte unmittelbar an ihren Erlebnissen wie deren kiinstleri-
sche Verarbeitung teilnehmen.

Die fir die Sammlung des Landes erworbenen Arbeiten sind Teil eines groRen
Werkzyklus, den Maria Peters auch thematischinihrem Buch Denn der Mensch kann nicht
Hund sein (2015) zusammenfasst. Aus der urspriinglichen ldee, eine Deutschlandreise
auf den Spuren der Romantik zu machen, wurde am Ende ein vielschichtiges Projekt, das
eines der dltesten Haustiere in den Mittelpunkt stellt - den Hund.

»Von der Geschichte des alaskanischen Schlittenhundes >Balto« bis hin zum
Kojoten von Joseph Beuys — wo auch immer ich auf dieser Reise eine Ausstellung oder
ein Museum besuchte, waren Hunde ein zentrales Motiv. Als ich dann in Hamburg das Bild
»Das Eismeer« (oder: >Verlorene Hoffnung<) von Caspar David Friedrich sah, vermischten
sich all die Hundegeschichten mit dem Eismeer und ich beschloss, selbst nach Gronland
zu reisen. In den folgenden Jahren sammelten sich dann immer mehr Bilder und Texte
an — der Hund als Metapher, als Erzahlfigur, aber oft auch einfach als das, was er ist. Ich
bin also regelrecht Auf den Hund gekommen, und so entstand dieses Buch«, schreibt
Maria Peters 2015.

Silvia Holler

www.maria-peters.at
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Aus der Serie
Canis Catenatus
2011-12

Technik—MaRe

Linolschnitte,
Zeichnungen,
Texte
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Antonia Petz el

Geburtsort

Ehrwald

Aufenthaltsort

Wien

Einen symptomatischen Anteil am CEuvre von Antonia Petz bilden Rechercheprojekte,
in denen Bestandsaufnahmen tGber mehrere audiovisuelle Medien vollzogen werden,
bisweilen Uber die Plattform CONCEPTUALnNow. Die kiinstlerische Dokumentation im
gesellschaftlichen Raum unterliegt dieser Strategie als Konzept. Die Wirklichkeitsab-
nahme von visuellen Konstellationen, vermengt mit Tonspuren, treibt Diskurse zu sozi-
alen Organisationen und deren historischer Verankerung an. Das Uber einen gewissen
Zeitraum aufgenommene Material wird in einen artifiziellen Kontext tiberspielt und legt
Prozesse und Ubergange offen. Ein Beispiel, auf der Homepage der Kiinstlerin abruf-
bar, ist Das Requiem an Schuberts Grab, in dem — der Struktur eines Requiems entspre-
chend - Ton- und Bildaufnahmen im Wahringer Schubertpark aus den Jahren 2011 bis
2014 mit dem Streichquartett D 810 Der Tod und das M&dchen, Liedern sowie Gesprachs-
fragmenten von Kindern und Erwachsenen kombiniert werden.

Damit gerat der historische, der kiinstlerisch-musikalische, der alltagliche, der
kontemporéare soziale Raum unter einen geschichteten Spannungsbogen. Oder Antonia
Petz nimmt, konzeptuell von Wolfgang Sohm begleitet, zwischen 2008 und 2011 in der
Serie Berghaus Hochschneeberg mit Panoramafotos die Veranderung der Landschaft
durch den Neubau eines Bergbahnhofs und die gesteigerte Erreichbarkeit der Natur auf.
Erst die Abfolge macht die Radikalitat des Eingriffs eindringlich nachvollziehbar und
erzeugt geschichtliche Dimension.

Die Methode von Petz ist die mediale Bezugsetzung, die Interaktion im Zeit-
verlauf und im gesellschaftlichen Rahmen; so auch in der Arbeit Fahrt an den Anfang
der Alpen (Blatt 01-04, 05-08, 09-12) aus dem Jahr 2008. Drei fotografische Quartette,
Lambda-Prints, bilden eine visuelle Zwoélftonmusik der Anndherung an die Gebirgsland-
schaft. Es sind Einblicke, Durchblicke, klarsichtige Aufnahmen wechseln mit Verschlei-
erung, so etwa, wenn die Kiinstlerin das Aufwarts- und Abwartsgehen im Nebel diago-
nal verstrebt. Die Kombinatorik provoziert ein scharferes Hinsehen auf Wesentliches in
der Auseinandersetzung mit der Natur. Unberihrtheit und zivilisatorische beziehungs-
weise unzivilisierte Bedrangnis stoRen aufeinander. Dazu féllt einem der Schlussakkord
in Heinrich von Kleists Fragment Uber das Marionettentheater ein — Antonia Petz arbei-
tet auch fir jenes berihmte in Schénbrunn und schafft selbst Puppen: »Mithin, sagte ich
ein wenig zerstreut, miRten wir wieder von dem Baum der Erkenntnis essen, um in den
Stand der Unschuld zuriickzufallen?

Allerdings, antwortete er; das ist das letzte Kapitel von der Geschichte der
Welt.« (Heinrich von Kleist)

Markus Neuwirth

www.antoniapetz.com
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Fahrtan den
Anfang der Alpen
2008-11

Technik—MaRe
Digitalfotografie,
Text (12-teilig)
je70x100cm
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Charly Pfe|f|e Geburtsjahr

1935

Geburtsort

Innsbruck

Aufenthaltsort

Innsbruck

Charly Pfeifle, geboren 1935 in Innsbruck, ist als Kiinstler Autodidakt. Ab 1953 beschéf-
tigt er sich, beeindruckt von der Kunst prékolumbianischer Kulturen, mit unterschied-
lichen Techniken und findet zunachst in der Skulptur seinen kiinstlerischen Ausdruck.
Ein anfanglicher Erfolg stellte sich 1966 mit dem ersten Preis des Landes Tirol bei einem
Wettbewerb der Handelskammer Innsbruck zum Thema Der menschliche Kopf in der
Plastik ein. In der Folge wendet sich Pfeifle, angeregt von der Diskussion lGiber eine neue,
visionare Architektur, wie sie in Osterreich federfiihrend von Hans Hollein und Walter
Pichler gefliihrt worden war, architektonischen Fragestellungen zu — vor allem jener nach
den kommunikativen Aufgaben von Architektur.

Pfeifle hat die Zukunftseuphorie um Raumfahrt und Kommunikation der 1960er
Jahre miterlebt und mitgetragen. Interessiert an Science-Fiction und neuen Technolo-
gien fasst er seine Arbeit unter dem Begriff TEC-ART zusammen: »Die Projektion mégli-
cher Existenzebenen, das heiRt: die Technologie eines Planes oder mehrerer Plane zur
Realisierung solcher hypothetischer Raume, [...] kann nur die Aufgabe meiner richtungs-
weisenden und Uberlegenen schdpferischen Potenz sein«, schreibt Pfeifle in den 1970er
Jahren in manifestem Tonfall zu seiner Arbeit.

Die 1974 entstandene Serie hoboch ist in diesem privaten System zu sehen:
»hoboch ist die imagination eines steuer- und regelelements dessen wirkungsbereich den
gesamten kosmos umschliesst«. The Space is the Place. Exakt mit Zirkel und Lineal ausge-
fuhrt, erinnern diese Zeichnungen an Architekturpléane fiir Science-Fiction-Szenarien.

Glnther Moschig

www.artdepot.co.at/de/kuenstler/werke-von/charly-pfeifle.html
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5 Bleistiftzeichnungen
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je72x72cm
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Birgit Pleschberger

1978

Geburtsort

Villach

Aufenthaltsort
Innsbruck

Die Zeichnung ist das primare Medium von Birgit Pleschberger. Kennzeichnend fiir ihre
grafische Herangehensweise sind eine sehr klare Linienflihrung, vorwiegend unter
Verwendung von Schwarzkreide, eine sparsame Einbindung von Farben sowie die
Zusammensetzung ihrer Arbeiten aus Einzelteilen zu einem groRformatigen Ganzen.
Spielte inhaltlich lange Zeit der Mensch die Hauptrolle, so Gibernimmt in der vorliegen-
den Arbeit Birdland (2015) die Natur die Biihne. In der sechsteiligen, sechs Meter langen
Zeichnung schlidngeln und verknoten sich knorrig-wuchtige Aste eines anscheinend ural-
ten Baumes - Sinnbild fiir den Kreislauf des Lebens, Bestandigkeit und lebenspendende
Kraft. Dazu gesellen sich ein paar sparliche Blumen, zwei farbige Kolibris und Raben,
die seit einiger Zeit in Pleschbergers Werk ein immer wiederkehrendes Motiv darstel-
len. Die bekanntlich schlauen Tiere haben eine duRerst ambivalente kulturelle Bedeu-
tung: Wahrend sie in der Antike als heilige Végel verehrt wurden, galten sie im Mittelalter
als Verkodrperung des Bdsen und Vorboten des Todes. Dieses Image greift auch Alfred
Hitchcock in seinem Horrorklassiker Die Végel (1963) auf. Auch fir Birgit Pleschberger
sind Raben vielschichtig (und dabei nicht eindeutig positiv oder negativ) besetzt — das
Spiel mit unterschiedlichen Bedeutungsebenen von Sujets ist allgemein ein wichtiger
Bestandteil ihrer Bildsprache.

Silvia Holler

www.birgitpleschberger.com
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Nero, Buntstifte

auf Papier
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Geburtsjahr

Ben Pointeker e

Geburtsort

Ehenbichl

Aufenthaltsort

Wien

In der Videoinstallation Phenomena widmet sich der Filmemacher und Videokinstler
Ben Pointeker der Wahrnehmbarkeit von Zeit. Das in einem dunklen Raum frei schwe-
bende Videobild zeigt nacheinander drei mysteridse Landschaften, wobei sich Pointeker
hier auf den Charakter des Unheimlichen in den Horrorfilmen von Dario Argento bezieht.
In jedem der Szenarios verharrt eine Figur, als ob sie in einem Standbild gefangen wére.
Es scheint, als ware ein Still, ein Einzelbild aus einer Erzéahlung isoliert worden und hatte
hier nun fir sich ein Eigenleben entwickelt. Hauptprotagonist des Videos ist jedoch nicht
die jeweilige Person, sondern es sind die Wolken, die rasant Uiber sie hinwegziehen, die
Dunkelheit, die sich langsam und bedrohlich hinter ihr aufbaut, die minimale Verande-
rung der Lichtstimmung inmitten einer kargen Landschaft, die Bewegung im einhillen-
den, kérperhohen Schilffeld.

Dem Moment der Bewegung als Ausdruck vergehender, fllichtiger, sich entzie-
hender Zeit stehen im Video Aspekte von Dauerhaftigkeit gegenliber: die Silhouette
des Waldes, die vom Wind uber Jahre geformten Baume, die physische Préasenz des
Schilfs. Pointeker hat diese Grundszenerie nicht in der gewohnten flieBenden filmischen
Geschwindigkeit aufgenommen, sondern anhand tausender Einzelbilder im Raffer von
drei Bildern pro Sekunde zusammengestellt. Das daraus entstandene Video ist ein Hybrid
aus Fotografie und Film, eine rasante Abfolge unzéhliger miteinander verwobener, aber
doch fir sich stehender Momentaufnahmen. Es ist weniger die Welt, die hier lebendig
erscheint, als das Bild selbst. Pointeker spricht von einer Art »Tiefenbewegung, die aus
der Verschmelzung der unterschiedlichen Zeitkonzepte von Fotografie und Film entsteht,
von der »Spannung zwischen der Tiefe der Zeit (als etwas, das bestehen bleibt) und dem
flichtigen Blick eines Moments, der unmdéglichen Greifbarkeit der Zeit.«

Jirgen Tabor

pointeks.hotglue.me
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Phenomena
20M

Technik—MaRe
Videoinstallation
(Ruckprojektion
auf Acrylplatte)
Acrylplatte:
165.3x93 cm
Video:1920 x 1080,
8:25 min
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llse Abka Prandstetter cane

Geburtsort

Wien

Aufenthaltsort

Rum

Eine ganze Werkgruppe der Kinstlerin verabschiedet sich von den Buntwerten ihrer
sonst starkfarbigen Tapisserien und Gemalde. Im Gegenteil reduziert sie die Stofflichkeit
auf die plastischen Mdglichkeiten des Drehens, des Wendens und des Biegens von Flie-
gengitter. Sie greiftin den Raum. Die feinen Netze, die Gespinste schaffen licht- und luft-
durchflutete Membranen, die innen und auRen mit konvex-konkaven Strukturen Volumen
erzeugen. Ordnungskategorien bilden sich tGiber die Kreuzungskoordinaten der Drahte.

Die volatile Plastizitat fiihrt zu einem der Kernpunkte der kiinstlerischen Aussage.
Der Korper konstituiert sich im Raum Uber visuelle und taktile Eckdaten, nicht nur durch
die bloRe Masse, die alles voll ausfiillt. Spatestens an diesem Wahrnehmungspunkt klart
es sich: Die bildhauerische Materie Luft ist mindestens so wichtig wie die filigrane Haut.
Die zarte, durchlassige, gekurvte Flache, deren Modul von kleinen Insekten ihr Binnen-
maR erhalt, zeichnet feine Linien dreidimensional auslotend. Es ist eine Raumzeichnung.

Die Lichtspuren und die Schattenwiirfe, die mehr Masse vortauschen als
tatsachlich vorhanden ist, beweisen, dass das Werk seine Umgebung - vielleicht nur
eine weiRe Wand und/oder einen weiRen Sockel — miteinbezieht und so besonders refle-
xiv ist. Mit einer allfalligen Veranderung der Beleuchtung wechselt die dreidimensionale
Verortung des Kunstwerks. Die Intensitat an real nicht vorhandener Masse verandert sich
parallel dazu. Die Plastizitat enttarnt sich zunehmend als Konstrukt.

Die Leichtigkeit des dreidimensionalen Seins positioniert sich durch Verédnde-
rung. Luftzug kénnte das Objekt durchspielen. Nicht nur der Titel Windsinger O sugge-
riert die Anspielung auf eine Harfe oder Lyra. Nicht nur das Licht wird als Bewegtes erfah-
ren, sondern das kiinstlerische Material Luft durchdringt die korperliche lllusion. Mit dem
Titel gerat die Luft in Bewegung und addiert ein zusatzliches Medium, das die Prasenz des
Kunstwerks aus der Stille hebt: Téne, das Schwingen der Luft. Es ist eine Aolsharfe, das
Netz liefert die Saiten zum Instrument. Die Kiinstlerin greift auf europaisches Bildungs-
gut zuriick und verankert es in Form und filigraner Raumzeichnung.

Markus Neuwirth

www.kuenstlerschaft.at/member/abka-prandstetter-ilse

Titel—Jahr
Windsinger O
2014

Technik—MaRe

Fliegengitterkonstruktion
46x46x29cm

Ankaufsjahr
2015
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Thomas Riess oo

Geburtsort

Zams

Aufenthaltsorte
Wien
Innsbruck

Wenn die Malerei nach ihrer medienimmanenten Selbstbefragung in den 1990er Jahren
wieder zu ihrer Selbstverstandlichkeit zuriickgefunden hat, dann hat sie mit Thomas
Riess einen guten Verbiindeten.

Riess ist ein leidenschaftlicher Maler. An der Schnittstelle zwischen Realis-
mus und Abstraktion bleibt er darin dem Kérperlichen wie dem Kérperhaften verpflich-
tet. Das gilt fir seine friihen Arbeiten wie fiir seine um 2015 entstandene Blur-Serie. Was
in flying blur aus dem Jahr 2015 zusammengefuhrt wird, ist genau dieses: ein abstrak-
ter Kérper vor realer Parklandschaft. Und - es ist beides gemalt. Als Maler weiR Riess
Uber die technischen Mdglichkeiten seiner Disziplin. Nicht nur zwischen realistisch und
abstrakt verwischt er die Grenzen, sondern auch in der Technik des Malens von Uber-
legt gesetzter Pinselfiihrung bis zur freien Geste des »Wischens«. Dieses »Wischen« ist
einerseits eine prozesshafte, malerische Geste, andererseits aber auch der Findungs-
prozess zu einem surreal anmutenden Geschehen.

Thomas Riess arbeitet nach fotografischen Vorlagen. Auf das vorerst realis-
tisch gemalte Bild folgt dann eine abstrakte Ubermalung; nicht als Zerstdrung gedacht,
wie etwa bei Arnulf Rainer, aber als irritierende Bildstérung erweitern diese »Wisch-
korper« die Erlebnisebene und stellen gleichzeitig auch den Wahrheitsgehalt unserer
visuellen Wahrnehmung in Frage.

Glnther Moschig

www.thomasriess.com

Titel—Jahr
flying blur
2015

Technik—MaRe

Ol auf Leinwand
150x110cm

Ankaufsjahr

2016
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Christian Roeck

Der Kiinstler spurt Wandlung und Verwandlung im Fluss
der Erscheinungen auf. Die Nachbilder auf der Netz-
haut des Auges (Retina), die kurzfristig Lichteinwirkun-
gen festhalten, verknipfen sich mental mit den brand-
aktuellen Eindriicken. In dieses minimale Zeitfenster mit
groBen Folgen fir die visuelle Perzeption greift Chris-
tian Roeck mit seinem CEuvre. Eingefangene Schnellig-
keit wie Wiedergewinnung von Langsamkeit tastet er mit
Videos und Fotografien ab. Er Gberprift medial die Trans-
formationen von Bewegungen. Mit digitalen Scans hélt
er temporéare Konstellationen als isolierte Bewegungen
fest. Diese Arbeiten sind nicht als bloRe Stills zu verste-
hen. Vielmehr lotet Roeck einerseits den Strom der Veran-
derung aus, andererseits interessieren ihn die Mdglich-
keiten und Zwéange des technischen Gerates, das die
Sichtbarmachung der Objekte im Flow und deren Kodi-
fizierung unter eigene Regie stellt. Die Verfremdung der
Kamera macht die Bewegung dahinter sichtbarer, indem
sie Elemente unterdriickt oder hervorhebt. Das kann
reine Naturbeobachtungen, die einen Teil seines CEuvres
ausmachen, genauso betreffen wie das moderne Leben
auf dem Flughafen, wie in Nightflight Il - Venice von 2008.
Das Dazwischentreten etwa von Reflexionslichtern und
ihren Zeitspuren verandert die Objektrelationen.

Die Wahrnehmung selbst stellt Roeck auf den
Prifstand. Die Skizze zum R-LSD Objekt verdeutlicht den
experimentellen Charakter einiger seiner Arbeiten. R steht
fur Retina; LSD kann einerseits flr Light — Silver (Silber-
salze zum Fixieren) — Dark, die Elemente der klassischen
Fotografie, stehen, andererseits fur die Droge, mit der es
zu einer Intensivierung der Wahrnehmung kommen kann,
gemaR seinem Entdecker, dem Schweizer Chemiker Albert
Hofmann. Fir dieses Projekt experimentierte Roeck mit
hellen Lampen und den typischen Nachbildern, die auf der
Retina im Auge entstehen. Die Formen der schweifenden
Linien fixieren die Nachbilder.

Diese naturwissenschaftliche Seite miindet in
philosophisch-asthetische Reflexionen. Auf seiner Home-
page hat Roeck einer Serie mit dem Titel Private Nature is
Catharsis & Tension ein Zitat von C. G. Jung beigefligt, das
eine wichtige Schnittstelle in der Wahrnehmung markiert:
»Der Mensch stehtisoliertim Kosmos da. Er ist nicht mehr
in die Natur verwoben und hat seine emotionale Anteil-
nahme an Naturereignissen, die bis dahin eine symboli-
sche Bedeutung fir ihn gehabt hatten, eingebiiRt.« Diese
Kluft hat sich nach der Aufklarung und der digitalen Revo-
lution wohl unwiederbringlich aufgetan. Der Wiedergewin-
nung von symbolischer Tiefe auf neuen Spuren widmen
sich die Werke von Roeck.

Markus Neuwirth

Geburtsjahr

1965

Geburtsort

Telfs

Aufenthaltsort

keine Angabe

Titel—Jahr

1 Night Flight Il — Venice
2008

2 Skizze zu
R-LSD Objekt
2007

Technik—MaRe

1 C-Print auf Aluminium
62x130cm

2 Zeichnung auf Papier
30x40cm

Ankaufsjahr
2012

www.christianroeck.com
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Kirstin Rogge Geburtsjahr

1973

Geburtsort

Minchen

Aufenthaltsort
Berlin

Kirstin Rogge, gelernte Architektin, setzt sich intensiv mit den mannigfaltigen Méglich-
keiten von Raum und Proportion auseinander. Dazu verwendet sie unterschiedliche
Medien und Materialien, wobei die Objektkunst den wichtigsten Teil bildet. So setzt sie
zum Beispiel eine begehbare Spirale in den Raum, um zu erfahren, was sich andert, was
ausgeldst wird, wenn man auf verschieden geneigten Flachen steht. Oder sie zeigt belie-
big viele divergierende gléaserne Puzzleteile, die vielleicht zusammengehdren, vielleicht
auch nicht, wobei jedes dieser Puzzlestiicke, am Boden liegend, Teile des Raums wider-
spiegelt. Das Phanomen des Raums ist aber nicht nur ein physikalisches, sondern auch
ein phdnomenologisches und geschichtliches. Dartiber hinaus stellt sich Raum als Sub-
stanz sozialen Erlebens und Gestaltens dar, und zwar in der Weise, wie Menschen Raum
erfahren, ihm Sinn geben und ihn mit Bedeutungen aufladen.

Oft setzt Kirstin Rogge Teile von Alltagsgegenstanden unterschiedlicher
Herkunft, die sie zusatzlich manchmal verfremdet, zu etwas Neuem, einer bisher unbe-
kannten Verbindung zusammen. Wenn sie eine massive, offenbar schon in die Jahre
gekommene Eichenholztischplatte faltet — natirlich geht das nicht in Origami-Manier,
obwohl manche ihrer Papierarbeiten auch diese Technik evozieren — und auf gedrech-
selte Treppengelanderstabe setzt, so entsteht aus dieser symbiotischen Verbindung
etwas Neues: ein gefalteter Tisch, auf dem man weder essen noch schreiben kann, aber
vielleicht lose Blatter betrachten oder in Folianten lesen. Der Titel Tisch 17/28,5 bezieht
sich auf das in der Architektur gédngige MaR fiir das Steigungsverhéltnis von Stufen, in
dem auch diese Tischplatte gefaltet ist. Immerhin handelt es sich bei den neuen Tisch-
beinen um Treppengeléanderstabe.

Die vier Collagen Vier Stufen hoch stellen den komplementéaren Teil dieses
Werks dar. Die Abbildungen der vier Gelanderstdabe wurden auseinandergenommen,
gedreht oder geteilt undin verschiedener Anordnung und GréRe — nicht stimmig, in einer
Art Unordnung — wieder zusammengesetzt. Ecken und Rundungen werden so zu etwas
bisher nicht Gekanntem, einer neuen Verbindung bekannter Teile aus dem Alltagsleben.

Uberraschungseffekte regen zum Nachdenken an, zur Reflexion tiber die unter-
schiedlichen Moglichkeiten, Dinge im Raum, in ihrem (neuen) Umfeld, wahrzunehmen
und zu sehen, was passiert, wenn Bekanntes zerlegt und in einem bisher unbekannten
Verhaltnis neu zusammengebaut wird.

Elisabeth Aufheimer

www.kirstinrogge.com

Titel—Jahr

1 Vier Stufen hoch
2012

2 Tisch17/28,5
2012

Technik—MaRe

1 4 Collagen,
Kopie auf Papier
50%x40cm
42x29.7cm

2 Objekt, Eichentisch-
platte, Gelanderstabe
100x80x90cm

Ankaufsjahr

2013
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Gregor Sailer ot

Geburtsort

Schwaz

Aufenthaltsort

Vomp

Von 2000 bis 2009 bereiste der Tiroler Fotograf und Kiinstler Gregor Sailer mit seiner
analogen Kameraausristung verschiedene Ziele auf mehreren Kontinenten. Die Orte, die
er dabei aufsuchte, sind nicht nur geografisch abgeschiedene, »geschlossene Stadte,
sondern unterliegen auch strengen Zugangsbeschrankungen. Vielfach handelt es sich
dabei um Militaranlagen, Fliichtlingslager, Gated Communities fir Wohlhabende und vor
allem Stéatten der Rohstoffgewinnung. Ein GroRteil von ihnen ist nach wie vor nicht auf
der Landkarte verzeichnet.

Diese Stadte sind nicht wie gewdhnliche Siedlungen »gewachsen«, sondern
auf einem ReiBbrett entworfen, konstruiert. Die Planung und die Architektur dieser Stat-
ten tragen einen ausgepragt funktionalen Stempel, den Sailer in seinen — zumeist unter
extremen Rahmenbedingungen entstandenen — Fotografien festhalt: Neben nlichternen
Produktionsstatten oder Wohnbaracken finden sich geometrisch angeordnete Container-
Reihen mitten in der Wiiste. Selbst Kultur- sowie Sport- und Freizeiteinrichtungen sind
davon gepragt.

Sailers Closed Cities sind aus einer konsequent sachlichen und neutralen Pers-
pektive aufgenommen. Stilistisch kdnnen sie als dokumentarisch bezeichnet werden. Die
oft weitwinkligen Aufnahmen fangen nicht nur einzelne Bauten ein, sondern zeigen viel-
mehr Rdume - sowohl solche innerhalb der geschlossenen Stadte als auch deren Abgren-
zung nach auBBen. Menschen sind auf diesen Bildern nicht zu sehen, wodurch die Bilder
zeitlos und surreal wirken. Dennoch fangen sie auch den spezifischen sozialen Mikro-
kosmos der jeweiligen Siedlungen ein.

Glnther Dankl

www.gregorsailer.com

Titel—Jahr
Aus der Serie Closed Cities
1 Camp |, Ras Laffan, Qatar
2010
2 Water Outfall I,
Ras Laffan, Qatar
2010
3 Ramana, Azerbaijan
201
4 Mirny I, Yakutia, Russia
201

Technik—MaRe

1 C-Print auf Alu-Dibond
60x100cm

2 C-Print auf Alu-Dibond
60 x100 cm

3 C-Print auf Alu-Dibond
60 x100 cm

4 C-Print auf Alu-Dibond
80x100cm

Ankaufsjahr

2012
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Arthur Salner rons

Geburtsort

Galtur

Aufenthaltsort

Innsbruck

Arthur Salner ist in den malereifreudigen 1980er Jahren mit expressiv-bunten Bildern
aufgetreten und hat in der Folge seine Malerei weiterentwickelt hin zu konkreteren und
architektonischen Formen. Er hat sich in den 1990er Jahren von einer dem Figuralen
dienenden obsessiven Farbigkeit und expressiven Geste befreit und sich strengeren
Ordnungskriterien zugewandt. Es geht um die raumkonstituierenden Moglichkeiten der
Malerei. Die Nahe zu Raumfragen wird deutlich, immer mehr néahert sich Salner archi-
tektonischen Prinzipien und setzt sie auf die Flache des Tafelbildes. Er arbeitet an den
Schnittflachen zwischen konkreter Kunst und malerischer Haltung: »Proportion und
MalfluB sind gleichwertig und bedingen einander«, formuliert er dazu in seinen Skizzen-
bilichern. Anfanglich noch an Organisches angelehnte Formen werden zusehends Rich-
tung Geometrie vorangetrieben und néhern sich einem »Colourfield Painting«. Das ausge-
wogene Verhéltnis der Formen im Bild bleibt Salners erstes Anliegen. Letztlich geht es
ihm auch in den jingsten Bildern darum, das Wesen der Malerei zu erfassen, nun durch
formale Reduktion hin zu Einfachheit und einer deutlichen Aussage, die das Tafelbild
zwischen materiellem Gegenstand und dsthetischer Erfahrung immer weiter dem letzte-
ren zufihrt, zu einer Wirklichkeit des Bildes, die sichin der reinen Anschauung erschlieRt.

Angelegt und gedanklich ausformuliert wird dies in Salners Konzeptblichern.
Mehr als in Skizzenbiichern notiert er darin theoretische Uberlegungen zu seiner Arbeit.
Seine groRRen Bilder sind ohne die Konzeptblicher nicht vorstellbar. Hier ist das schrei-
bend und zeichnend angelegt, was dannim groRBen Format mit dem Einsatz von Farbe auf
Leinwand zum Tafelbild wird.

Glnther Moschig

www.arthursalner.at

Titel—Jahr

Konzeptbuch
2010-1

Technik—MaRe

Grafit, Kohle auf Papier
30x21cm

Ankaufsjahr

2013
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Georg Salner o

Geburtsort

Galtur

Aufenthaltsort
Wien

Die Serie typo.log 36 EXP, aus der das 2012 angekaufte Werk von Georg Salner stammt,
hat der Kiinstler 2005 begonnen und 2007 abgeschlossen. Das Bild Nr. 18 dieser 36-teili-
gen Serie tragt den Titel Was es war, ist es nicht mehr, viel mehr. Ein handelsiblicher
hochformatiger Leinwandtypus (Handelsname Florenz) bildet die seriell multiplizierte
Bildform. Salners »malerischer« Anspruch bei der Herstellung zielt dabei »auf die Erzeu-
gung eines (annahernd) homogenen glatten Farbauftrags, der die Leinwand in der Ober-
flachenwirkung prasent beldsst, in (annédhernd) exakt begrenzten flachigen Abschnit-
ten.« (Georg Salner)

Als »Motive« fur die Serie dienten Salner Buchstaben, Buchstabenfragmente
und logoartige Formen ebenso wie Grundstrukturen von digitalen Benutzeroberflachen
und Textdisplays oder Signifikantes aus dem Web und dem globalen »Zeichendschun-
gel«. Vom Kontext beziehungsweise von der Text- und Bilderflut entbunden, bilden sie
den Ausgang fir eine Untersuchung, inwieweit mediale Oberflachen zum »Material« fiir
eine »ehrwiirdige« Olmalerei gemacht werden kdnnen. In das Medium der Malerei einge-
schlossen, erscheinen die Inhalte als eine Art poetischer Metaschrift, wobei die Vergro-
RBerung der »gegenstandlichen« Ausgangspunkte der Bildinhalte und deren Anpassung
an die AusmaRe der Leinwande einen Teil des Transformierungsprozesses bilden. »Eine
denkmdgliche Anbindung an Minimalismus. Konkret und Konstruktiv erscheint allerdings
sichtbar aufgemischt mit Pop (und dem Pep der Olfarbe).« (Georg Salner)

Glnther Dankl

www.georgsalner.net

Titel—Jahr

typo.log 36 EXP, Nr. 18
2007

Technik—MaRe

0|, Bleistift, Firnis
auf Leinwand
180x130cm

Ankaufsjahr

2012
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Wa"y Salner Geburtsjahr

1971

Geburtsort

Galtur

Aufenthaltsort
Wien

1998 griindet Wally Salner zusammen mit Johannes Schweiger in Wien das Modelabel
___fabrics interseason. Darliber hinaus nimmt die Kiinstlerin — symptomatisch — spater
am Take Festival for Independent Fashion teil. Sie erforscht die Schnittstellen, an denen
sich Mode, Schmuck, Produktgestaltung und Design in den jeweiligen Lebensraumen und
Alltagswelten entwickeln kdnnen und sollen. Dabei Giberschreitet sie bewusst die Gren-
zen zur bildenden Kunst oder zur Performance, um das Korsett der saisonalen Zwéange in
der Fashionszene abzuschitteln und Freizonen zu gewinnen. 2007 zum Beispiel benennt
____fabrics interseason die Sommerkollektion O-Dorf, durchaus nach dem Innsbrucker
Stadtteil. Die soziokulturellen Besonderheiten und Leistungen abseits der abgelaufenen
Laufstege unter Scheinwerfern interessieren Salner. Von der Underground-Musik bis
zur Drapierung von Jugendlichen mit fantasievollen Textilien erstreckt sich der gestalte-
rische Facher.

Die tragbare und fiihlbare AuRenhaut der Menschen und Dinge reduziert sich
nicht auf Kleidung und Verkleidung, sondern erstreckt sich auf sdmtliche Bereiche in alle
Filiationen des Bewegens und des Sich-hindurch-Bewegens im sozialen Geflige. Diese
neuralgischen Kreuzungspunkte splirt Salner auf und setzt gestalterische Schwerpunkte.
Mit diesen Zielvorgaben unterrichtet sie Mode an mehreren Universitaten, etwa in Linz,
wie auch an der Modeschule Wien im Schloss Hetzendorf mit allen Grenziiberschreitun-
gen, von der angewandten Kunst hinfort und wieder hinzu.

Die textile Wandarbeit aus der Kollektion linen_textiles for furnitures greift auf
eine der groRten und édltesten Herausforderungen in diesem gesellschaftlichen Binde-
gewebe zurlick: das Wechselverhéltnis von Architektur und Mensch. Die Mdbel und die
sonstige Ausstattung des Behausens und Beschlitzens bilden funktional und asthetisch
Briickenkopfe der Bewegung des Ichs im intimeren, persdnlichen Raum. Textilien eignet
in der Sanftheit des Materials die Eigenschaft eines stofflichen Kontraposts zur Festig-
keit des Gebaudes. Der Lindenholzrahmen zur Verankerung des Weichen bildet den Uber-
gang. Die taktilen Qualitdten vom Feststofflichen zum Nachgiebigen werden von der toni-
gen Farbigkeit unterstrichen.

Markus Neuwirth

www.fabrics.at

Titel—Jahr

linen_collection textiles
for furnitures f/w 2012/13
2012

Technik—MaRe

Textile Webtechnik,
handgewebt

122 x144 cm

Ankaufsjahr

2014
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Geburtsjahr

1970

Heidrun Sandbichler

Geburtsort

Innsbruck

Aufenthaltsort

Rom

1897 erschienin Paris die Bibliographie de I’Anarchie, eine wissenschaftliche Zusammen-
stellung aller wichtigen anarchistischen Publikationen, verfasst von Max Heinrich Nett-
lau. Der Sprachwissenschaftler und Autor der siebenbandigen Geschichte der Anarchie,
1865 in Wien geboren, musste 1938 vor den Nationalsozialisten aus Osterreich fliehen und
lebte bis zu seinem Tod 1944 in Amsterdam. Fir ihre Arbeit BIBLIOGRAPHIE DE ANAR-
CHIE tippt Heidrun Sandbichler auf einer Olivetti-Schreibmaschine Lettera 22 eine in
New York erschienene Ausgabe von Nettlaus Buch aus dem Jahr 1968 ab und lbertragt
den Text auf DIN-A4-Blatter. Die Tippfehler werden im Nachhinein mit Bleistift korrigiert,
sodass ein Schriftbild entsteht, das zwar den Text exakt wiedergibt, aber durch die unter-
schiedliche Starke der Anschlage und die handschriftlichen Korrekturen eine neue Quali-
tat erhalt. Damit nahert sich die Kinstlerin dem eigentlichen Manuskript, der urspriing-
lichen Idee. Die Entstehung dieser Arbeit fallt mit der 150-Jahr-Feier der italienischen
Einheit zusammen; die 27 Blatter enthalten Kapitel Gber wichtige italienische Anarchis-
ten wie Carlo Pisacane, Francesco Saverio Merlino oder Errico Malatesta. Obwohl nicht
wenige von ihnen zur Staatsgriindung beigetragen haben, wurden sie nach 1861 verfolgt.

Heidrun Sandbichler verweist auf heute kaum mehr diskutierte Gedanken einer
anderen Lebens- und Staatsform und stellt diese einer immer stirker von Uberwachung
und Verboten gepragten Gesellschaft gegeniber. Als Kiinstlerin setzt sie sich seit Jahren
mit dem Gedankengut des Anarchismus auseinander, wohlin Anlehnung an Kurt Eisners
Gedanke, dass die Kunst nur in vollkommener Freiheit gedeihen kénne. BIBLIOGRAPHIE
DE L'ANARCHIE steht am Ubergang zweier Schaffensperioden der Kiinstlerin. Sie erar-
beitet sich mit diesem Mappenwerk, nach Jahren der poetischen, konzeptuell orientier-
ten Auseinandersetzung mit Grundfragen der menschlichen Existenz, einen starker poli-
tisch orientierten Zugang zur kiinstlerischen Tatigkeit, wohl auch im Zusammenhang mit
der veranderten politischen Situation in Europa. Ihre neuen Arbeiten fihren verstéarkt zur
Schrift, zur Frage der Verantwortlichkeit der Medien, zur Tinte als Material der Verfiih-
rung, zur Dressur des Menschen in einer Gesellschaft, der jegliche Empathie abhanden-
gekommen ist.

Rosanna Dematté

www.heidrunsandbichler.at

Titel—Jahr
BIBLIOGRAPHIE
DE UANARCHIE
20M

Technik—MaRe

Mappenwerk,

27 Blatter, Lettera 22,
Korrekturen mit Bleistift
je29.7x21cm

Ankaufsjahr

2018
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(Lisboa), 1°* avril 1894 sq.; — trad. anglaise dans "Liberty" (London),
1895; brochure en préparation (ib.);

In tempo di elezioni. Dialogo ("Biblioteca dell’Associazione", n°2,
London, 1890, 16 pp., in-16°); =— trad. espagnole: En tiempo de
elecciones (Biblioteca de "E1 Productor", Sabadell, 1891, 15 pp);

— trad. portugaise: En tempo de eleigﬁes (Lisboa, 1892); — trad.
roumsaine: In timp de alegeri ("Biblioteca anarchista", n°2, Buca-
rest, vers 1891, 19 pp., in-16°);

L’ Anarchia ("Biblioteca dell’Associazione", n°5, mars 1891,

59 pp., in-16°); — trad. frangaise: L’Anarchie, dans "L’ Avenir"
(Genéve), 1893-94, n°® 1-17, inachevé; — trad. espagnole par R. Mella:
La Anarquia ("El1 Productor", Barcelona, 1893, 64 pp.); — trad.
portugaise: A Anarquia ("A Boa B Nova", Lisboa, 1895, inachevé?);

— trad. allemande dans "Freiheit", du 10 décembre 1892 au

14 janvier 1893; — trad. anglaise: dans "Freedom" (London,)

septembre 1891 4 juin 1892; Anarchy ("Freedom Pamphlets", n°5,

London, 1892, 36 pp.3 39é&dit., 1894).

L’Intransigente (Venezia), 4 janvier 1885 sq.,

I Miserabili (Parma); 1885;

I1 Paria (Ancona), 26 avril 1885-8T;

I1 Ribelle (Reggio d“Emilia); Lo Scamisciato (ib.), 1885,

I1 Piccone (Naples), 1885,

I1 Proletario (Palermo), 1885;

In Marcia! (Pesaro), septembre 1885-86;

Lo Sperimentale (Brescia), mai 1886 sq.; plus tard réuni avec
1’Humanitas (Naples), 23 janvier 1887 sq., 23 n*® et 1 n° clandestin,
en 1889;

I1 Demolitore (Naples), 17 septembre - 1" octobre 1887, 2 n°* ;

Lo Schiavo (Nice), 1887, 16 n* 3 et 2 n** , 17 19, avec une nouvelle
rédaction intransigeante;

La Fiaccola rossa (Florence), 1l887;

La Lotta (Mantova), 1887;

Ricordiamoci! (Faenza), num., unico, avril 1887,

Gazzetta Operaia (Turin), 4 juin 1887-24 mars 1888, 38 n°® ;
suivie de Nuova Gazzetta Operaia, 31 mars 1888-8 sept. 1889, 54 n®®

Sempre Avanti! (Livourne), 1887,

-



— Al

Combattiamo! (Génes), 17 novembre 1887 sq.3 suivi du I1 Nuovo
Combattiamo! (ib.), 4 aolit 1888, sq.;

La Montagna (San Remo), 12 février L1587 sd.; Tutti in Maschera!
(ib.), 1888, numero unico;

Paupertas (Piedimonte d“Alife), 10 avril 1sd( sq.}

L’0Ottantanove (Venise), 8 janvier 1l&oo sqd.;

L‘Operaim (Reggio-Calabria), 188&, & mars sq.;

Le Questione sociale (Florence), 20 mai 1888 sq.;

Il Riscatto (Messina), 1888;

L’Amico del Popolo (Mantova), 1888, 1% avril sd.;

L’Urlo della Cansglis (Padova), numero unico, 2 septembre 1888;

Brochures:
L’ Qrganamento pratico del socialismo. (Comunismo snarchico),
dans "Opusculi di propaeganda", n’2 (Naples, 1884, lépp., in-16°);,
Al Popolo di Napoli ed agli Operai d”Italia e del Mondo! par
"La Branca Napoletana dell’Associazione Internazionale de
Lavoratori" (Naples, nov. 1894, 16 pp., in-=16°);

Pel XXIII° Anniversario della fondazione dell’Associazione
int, di Lavoratori (Naples, 1887, supplément au n°23 de 1°"Huma-
nitas", 14 pp., in-8°);

Tersite (F.G.Carnecchia): Dell’Anarchia (Turin, s.a., 16 Dpp.)}
tiré de 1 "Ilota" de Pistoja;

Carlo Monticelli: Alla rivoluzione! (Londres, 1881), poésies;
Schioppettate poetiche (Milano, "Tito Vezio", 1883);

Nicold Converti: Della proprietd, dans "In 7 Marcia!"™ (Fano-
Pesaro), 1885 et dans 1”"Operaio" (Tunisie), 1887-88 (8 mai); en
brochure: Della proprietd ("Biblioteea anarchica", Marseille, 1886,
32 pp. in-16°);

Repubblica ed Anarchia (Tunisie, Tip. dell’"Operaio", 1889, 75 pp.,
in-8°); dans "Il Proletario" (Marsala, 1891, 19 aolt sq.);

Idee generali, dans "La Protesta Umana" (Tunis, 1896);

Paclo Valera: La Vendetta sociale (Milano, 1887, 24 pp., in-8°);
Lasciatemi passare (ib, 1889, 30 pp., in-8°);
P, Valera est 1l“auteur des romans: Milano sconosciuta (1879);
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Gli scamiciati (1881); Alla Conquista del Pane (1882); Amori
bestiali (1884); Fasti e Miseria, etc.;

L’Anarchia (Biblioteca della "Gazzetta Operaia", n°1l, Turin,
1887, 30 pp., in-8');

La Guerra ("Biblioteca di scritti sociali", Turin, 1888, 31 pp.);

Un Malfattore ai lavoratori, Suppl. al n°l3 della "Gazzetta
Operaia", Turin, 1887, 16 pp., in-8° (par G. Reymond); autres
éditions: Milan, 2 pp., in-fol., 1887?73 Marsala, 1891 ("Biblioteca
anarchica di Marsala", n®l, seconda ristampa);

Pasquale Pensa: Vittime e Pregiudizi ("Biblioteca Huma-
nitas", n°4, Napoli, 1887, 62 pp., in-16°); — trad., espagnole:
Vietimas y preoccupaciones, dans "E1 Productor" (Barcelona),
1889, et "E1l Productor" (Habana), 1889;

Il Processo degli Anarchici di Chicago, é&dition de "La Gazzetta
Operaia", de Turin, décembre 1887, complétement saisie; Gli
Apostoli del Socialismo in Russia, trad. de .Olimpia Cafiero ("Biblio-
teca Humanitas", n°5, Naples, 1887, n”a peut-étre pas paru?);

G. Mazzini: Il fine ultimo ("Biblioteca Humanitas", vol. 7, (n’a
peut-etre pas paru?);

E. Zuccarini, L. Pensa, Cantiello: Una pagina dell’Anar-
chismo Italiano (1880-87), ib, n°8& (n"a peut-&tre pas paru?);

La Nuova religione ("Biblioteca Humanitas" n°3, Naples, 1887,
55 pp., in-16), réimpr. dans "Biblioteca del Gruppo 1° MaggiaM
(Naples, 1890, 28 pp.)};

Alleanza anarchica internazionale ("Bibl. Humanitas", n°2,
Naples, 1887, 29 pp., in-16°.

Francesco Saverio Merlino: Socialismo o Monopolismo? Saggio

critico del sistema economico rigente. Dati scientifici del socialismo.

Schizzo d"un ordinamento comunistico-anarchico. Confutazione:
delle obiezioni in voga contra il socialismo (Napoli-Londra, 1887,
288 pp., in-8°); — extrait: Obiezioni en voga contro il soecialismo
anarchico ("Biblioteca di Propaganda del Circulo Studi soeciali",
Ancona, 1892, 43 pp., in-8°);

Manueletto di scienza economica (Florence, 1888, 128 pp., in-8%);



Patrick Roman Scherer s

Geburtsort

Kufstein

Aufenthaltsort
Wien

Patrick Roman Scherer hat von 2011 bis 2017 an der Akademie der bildenden Kiinste Wien
in der Klasse Gunter Damisch studiert. Seither arbeitet er ausschlieRlich als Zeichner.
Scherer erzéahlt Gber das Zeichnen an sich genauso wie iber die Wahrnehmung der Welt —
und diese Weltwahrnehmung ist eine andere geworden: Die digitale Bildproduktion, ihre
massenhafte Erscheinung und uneingeschrankte Verfligbarkeit auf unseren Bildschir-
men, hat die Moglichkeiten der Erfahrbarkeit von Wirklichkeit entschieden erweitert und
vor der heutigen Personalisierung des Netzes durch Social Media zunachst einmal demo-
kratisiert. In den Zeichnungen Scherers ist deshalb alles bildwiirdig und gleichberechtigt:
persische Teppiche und Palmen, Wolken und Pizzaschachteln, Schottenkaro und mittel-
alterliche Architekturen, Hula-Hoop-Reifen, Grabsteine und Bierdosen, also Ornamente
wie Dinge. Es geht um Gleichzeitigkeit und die Auflésung jedes hierarchischen Ordnungs-
systems. Scherer selbst spricht von seinen Bildern als »Antiordnungssysteme, als anar-
chistische, soziale wie asthetische Denkfigur, als uneingeschrankter Freiraum in der Welt
des Zeichners.

Mit dem Wasserspender schuf Scherer eine groRformatige Zeichnung, in der
er sich als kompletter Zeichner zeigt. Er kennt die Hartegrade der Bleistifte von 9B bis 9H
und deren tiefes, sattes Schwarz ebenso wie das silberne, zarte Grau und alle Nuancen
und Farbmodellierungen, die dazwischenliegen. Trotz radikalen Verzichts auf jede Farbe,
ohne ein Kokettieren mit Farbeffekten, erreicht er darin so etwas wie eine stille Farbig-
keit. Scherer sucht auch die Abwechslung im Zeichnen selbst. Das gestisch Freie lasst
er zu wie eine realistische Detailtreue, die klare Umrisslinie wie die wolkige Schraffur.
Diese zeichnerischen Haltungen wie Handlungen wechseln sich ab und bedingen einan-
derim Blatt. Das ermdéglicht dem Zeichner akribische, fast manische Genauigkeit ebenso
wie skizzenhafte Denknotizen, ein Arbeiten zwischen Intensitdt und Andeutung und ein
unverkrampftes, spielerisches Switchen zwischen den Bildwelten.

Ginther Moschig

www.patrickromanscherer.com

Titel—Jahr

Ohne Titel /
Wasserspender
2017

Technik—MaRe

Bleistift auf Papier
230x150cm

Ankaufsjahr

2017
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MiChaeI W_ SChneider Geburtsjahr

EA

MS

EA

MS

EA
MS

1967

Geburtsort

Innsbruck

Aufenthaltsort

Tokio

Sie sind assoziierter Professor an der Tokyo University of the Arts fiir Holz-
schnitt — als erster Nicht-Japaner seit dem Bestehen dieser Universitat. Wie
kam es dazu?

Ich ging nach Japan, um den Holzschnitt, der mich von allen Drucktechniken am
meisten faszinierte, von Grund auf zu erlernen. Dort ist die Diskussion hinsicht-
lich einer Offnung nach auRen und einer Internationalisierung im Gange. Dies
ist, denke ich, einer der Griinde, warum ich den Ruf erhielt.

Sie haben im Holzschnitt einen vollig neuen Weg beschritten. Statt der feinen
Messer verwenden Sie Steine, um das Holz zu bearbeiten. Welche technischen
und inhaltlichen Anderungen ergeben sich daraus und warum verwenden Sie
in Zeiten der Digitalisierung diese uralte analoge Technik?

Das grobe Werkzeug lasst es nicht zu, dass ich mich in Details verliere. Ich sehe
Bilder und Zeichen im Holz erscheinen und wieder verschwinden, es zeigen
sich unterschiedliche Schichten von Bildern. Das mit Steinen geschlagene Holz
kann nicht nach der Ublichen Methode gedruckt werden. In meiner Arbeit ist der
Holzschnitt etwas ganz anderes geworden, als er es in den Jahrhunderten zuvor
gewesen war. Ich nutze ihn zur Produktion von Bildern, nicht zu deren Repro-
duktion.

Was bedeutet Iconographics Multiplication — Variation — Combination?

Zum einen wird es immer wichtiger, zu publizieren und zu vervielfdltigen. Kunst-
geschichte ist die Geschichte der vervielféltigten Kunst, und der Austausch dar-
ber erfolgt Giber Abbildungen, nicht Giber Originale. Kiinstlerinnen und Kiinst-
ler wissen, dass die Reproduzierbarkeit ihrer Werke notwendig ist, damit die
Arbeiten in anderen Medien 6ffentlich gemacht werden und es zu einem Gesamt-
diskurs kommt.

Zum anderen besteht ein Defizit, die Botschaften auch lesen zu kénnen. Unsere
Kommunikationsmuster sind durch die Druckgrafik entstanden. Wir kommuni-
zieren Uber gemeinsame Bilder, durch die unsere visuelle und Wissenskultur
gepragt ist und die sich in den heutigen Medien wie Instagram und Pinterest
fortsetzen. Aber niemand lehrt uns, diese Bilder zu lesen. Meist ist es nicht oder
nur sehr schwer zu durchblicken, wie und warum Bilder entstehen, sich in der
Perzeption verandern oder neu zusammengesetzt werden. Dies entzieht sich
mehr und mehr unserem Verstand.

Mich interessiert das Dainterliegende, die Frage, was mit den Bildern in unse-
rer Gesellschaft passiert. Dieses Phanomen spielt die Druckgrafik durch, und
die alte Technik des Holzschnitts macht diese Prozesse sichtbar.

EA Elisabeth Aufheimer — MS Michael W. Schneider

www.michael-schneider.info

Titel—Jahr
Iconographics
Multiplication —
Variation —
Combination
2014

Technik—MaRe
Holzdruck
je60x45cm

Ankaufsjahr
2014
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Nora Schopfer

Nora Schoépfer hat an der Hochschule fiir angewandte
Kunst bei Oswald Oberhuber und Ernst Caramelle in Wien
studiert und ist zundchst als reine Malerin hervorgetre-
ten. Mit Fotografie und Installationen hat sie ihr Tatigkeits-
feld in der Folge konsequent erweitert; 2018 wurde sie mit
dem Landespreis fiir zeitgendssische Kunst in Tirol ausge-
zeichnet. Aber auch wenn Schopfer in Reaktion auf eine
gegenwartige Bilderflut digitale Fotografien am Compu-
ter nachbearbeitet und daraus neue Bilder generiert, ist
sie dabei Malerin geblieben.

Fotografische Vorgaben setzt Schopfer male-
rischin Leinwandbildern um. Die Unscharfen der Fotografie
finden sich dann im Acrylbild als Verwischung wieder. Die
Grenzen zwischen Fotografie und Malerei scheinen sich
damit aufzulésen, die Frage nach Malerei und/oder Foto-
grafie stellt sich nicht. Es ist die Fllichtigkeit des Augen-
blicks, verbunden mit Fragen der Wahrnehmung von Zeit,
deren Darstellung Schopfer in ihren letzten Serien inte-
ressiert: Denn Zeit wird in den Bildern Schopfers als Augen-
blick verstanden, als der Moment, in dem sich das Erlebte
gerade schon wieder aufzuldsen beginnt und zur Vergan-
genheit wird. Dass Schépfer tUber Bilder argumentiert, hat
mitihrer visuellen Kompetenz als Malerin zu tun, aber auch
mit einer Alltagserfahrung aus den Bilderspeichern des
Internets unserer aktuellen Mediengesellschaft, die das
Bild zum zentralen Informationsmedium werden lieR. Was
in den Kulturwissenschaften als Iconic Turn eine vermehrte
Bildaufmerksamkeit gegentiber der Sprache meint, wird
bei Schpfer ein Denken mithilfe von Bildern. Nachgedacht
wird Uiber einen objektiven wie subjektiven Zeitbegriff.

Nora Schopfer sieht den Augenblick der Aufl6-
sung einer zuvor verdichteten Existenz, den sie dann im
Bild einfriert. In gap-permanent now (venice beach) von
2013 ist dies eine Strandszene in Venedig. Schopfer ortet
hier im asthetischen Produkt des Bildes das Geheimnis der
menschlichen Existenz in den Momenten und Zwischen-
rdaumen von Verdichtung und Auflésung und setzt da an,
wo sich die Formen wieder zu verandern beginnen. Wenn
sie von »der Qualitat des nicht greifbaren Momentes«
spricht, mag das auch darauf hinweisen, dass sich der
Augenblick gerade in seiner pldtzlichen Verflichtigung
mit dem Erlebnis von Gliick trifft.

Glnther Moschig

Geburtsjahr Titel—Jahr
1962 gap-permanent now

(venice beach)
Geburtsort 2013
Innsbruck

Technik—MaRe
Aufenthaltsorte Acryl auf Leinen
Innsbruck 75x130cm
Wien

Ankaufsjahr

2013
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Geburtsjahr

1972

Albin Schutting

Geburtsort

Amstetten

Aufenthaltsort
Thaur

Im Traum gefangen, maandrierend zwischen bewusst und unbewusst. Auf diese omni-
préasente Erfahrung spielen die Arbeiten des in Thaur lebenden Kiinstlers Albin Schutting
an. Die Videoarbeiten mit den Titeln Traumsequenz 1und Traumsequenz 2 sind Teile einer
Serie, in der Schutting sich mit dem Vorgang des Einschlafens beschéaftigt. Die Grafiken
der Serie zeigen verblasste Korper in betont scharfen Konturlinien. Sie wurden freige-
stellt und auf einem weiRen Blatt platziert, womit auf das Verblassen der eigenen Umge-
bung wihrend des Schlafes angespielt wird. Assoziationen zum vernebelten Ubergleiten
vom Bewusstsein in den Traum werden dadurch geweckt.

Ahnlich verhalt es sich auch in den beiden Videoarbeiten aus der Serie, die
Schutting als Stop-Motion-Film mithilfe animierter Zeichnungen erstellt hat. Durch die
Uberlagerung von Videoaufnahmen eines real existierenden Spiegels und von animier-
ten Zeichnungen zweier Manner, die mit einem Schwamm oder einem Fensterwischer
den Blick auf die Realitat freigeben, wird der oszillierende Zustand zwischen wach und
schlafend betont und erfahrt eine Potenzierung.

Lena Ganahl

www.albinschutting.at

Titel—Jahr

1 Traumsequenz 1
2012

2 Traumsequenz 2
2012

Technik—MaRe
1 Video (loop)

720 x576 px, 10:01 min
2 Video (loop)

720 x 576 px, 10:10 min

Ankaufsjahr

2013

230




Elisabeth Schutting

1973

Geburtsort

Innsbruck

Aufenthaltsorte
Innsbruck
Thaur

Dinge des alltaglichen Lebens, die meist nur unbewusst wahrgenommen werden, stehen
im Zentrum der Arbeiten von Elisabeth Schutting. Als die gebiirtige Innsbruckerin vor
etwa zehn Jahren nach Thaur zog, lernte sie dérfliche Strukturen kennen und stieR auf
andere Wertigkeiten. Ein Thema, welches ihr bei Spaziergangen und Radtouren beson-
ders ins Auge stach, waren die Leiharbeiterinnen und -arbeiter in den umliegenden
Feldern. Im Zuge dieser Touren entstand auch die Fotografie, die ihrem Werk Arbeits-
kréfte zugrunde liegt. Dabei war es Elisabeth Schutting besonders wichtig, die Betrach-
terinnenperspektive einzunehmen und die Distanz zu wahren, um die Personen bewusst
zu »verunscharfen«. Die technische Umsetzung potenziert die Wirkung dieser Vorgangs-
weise: Auf einem handelstblichen DIN-A4-Drucker werden die Puzzleteile der Fotogra-
fie ausgedruckt und anschlieRend mit Wasser auf Aquarellpapier abgeklatscht, wodurch
die Abbildung an Unschéarfe gewinnt. Mithilfe von Tusche werden einige farbige Stellen
anschlieRend noch intensiviert und auf einer Leinwand kaschiert. Gezeigt wurden die
Arbeiten im Rahmen der Ausstellung Unmerklich reiht sich Tag an Tag in der Theologi-
schen Fakultat der Universitat Innsbruck, wo die Leinwande durch in Gips gegossene
Arbeiterhosen und Erdhaufen mit Brennnesseln ergdnzt wurden. Als eine Inspirations-
quelle nennt Elisabeth Schutting die russische Literatin Anna Akhmatova (1889-1966), da
diese immer wieder Uber die Brennnessel schrieb.

Lena Ganahl

www.elisabethschutting.com

Titel—Jahr

Arbeitskrafte
2012

Technik—MaRe
Mischtechnik auf
Bittenpapier

110 x170 cm

Ankaufsjahr

2013
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Verena Schweiger 1981

Geburtsort

Rum

Aufenthaltsort
Linz

Die meisten kennen es: man sitzt am Tisch und telefoniert, hat einen Stift in der Hand
und beginnt, auf einem Stiick Papier herumzukritzeln. Der in Rum geborenen Kiinstlerin
Verena Schweiger ging es ahnlich, als sie 2006 damit begann, ihre Horumgebung aufs
Papier zu bringen, wihrend O1-Sendungen libertragen wurden. Es war der Anfang eines
experimentellen Projekts, bestehend aus 27 Zeichnungen; die Kiinstlerin war damals im
letzten Semester ihres Studiums an der Kunstuniversitat Linz. lhrer Ausgangsfrage »Was
sehe ich?« folgte eine weit kontroversere Frage: »Und ist das, was ich sehe, gute Kunst?«
Indem sie Gegenstdnde auswahlt, die es aus ihrer Sicht wert sind, gezeichnet zu werden,
trennt sie sprichwoértlich den Spreu vom Weizen. Zugleich werden Alltagsgegenstdnde
auf eine Metaebene erhoben. Die Zeichnungen, die mit Fineliner auf DIN-A4-Drucker-
papier entstanden, sind durch kurze Textpassagen ergédnzt, die in manchen Fallen zu den
Objekten zu passen scheinen und in anderen nicht. Die Grenze zwischen Intention und
Zufall verschwimmt. Schweiger hinterfragt, ob die von der Kiinstlerin, dem Kiinstler beab-
sichtigte Botschaft bei den Betrachtenden ankommt oder ob diese verborgen bleibt — und
bei der Rezeption ein eigenes Konzept erstellt wird, das nicht bewusst im Werk angelegt
wurde. Custom-made steht der Massenproduktion gegeniiber.

Lena Ganahl

www.kuenstlerschaft.at/member/schweiger-verena

Titel—Jahr
The Art of Concepting
2006-07

Technik—MaRe
Fineliner,
Buntstifte auf
Papier
je21x29.7cm

Ankaufsjahr

2013
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. Geburtsjahr
Annelies Senfter 1980

Geburtsort

Lienz

Aufenthaltsort

Salzburg

Mit groRer Achtsamkeit flir das Unscheinbare betrachtet Annelies Senfter die Welt. Dabei
spielt die Auseinandersetzung mit Geschichte und Erinnerung eine wesentliche Rolle. In
ihrer 2015 realisierten Werkreihe Narben nahert sie sich — 100 Jahre nach Ausbruch der
erbitterten Kdmpfe zwischen Italien und Osterreich-Ungarn — dem Trauma der Dolomi-
tenfront im Ersten Weltkrieg. Nie zuvor oder danach standen sich zwei Armeen in einem
derart breit angelegten und langwierigen Stellungskrieg im Gebirge gegeniber wie in
den Jahren 1915 bis 1918.

Wer die Landschaft zu interpretieren vermag, erkennt auch heute noch die
Spuren dieses Krieges. Es sind diese Spuren, die Annelies Senfter am Karnischen Kamm
in Osttirol aufspurt. In den Sommermonaten 2013 und 2014 erwandert sie mit ihrer Foto-
kamera die Gegend um den Karnischen H6henweg und sucht nach den Wunden der
Vergangenheit. Als Inspirationsquelle dient ihr der Roman Tobys Zimmer der britischen
Autorin Pat Barker, der sich mit den Nachwirkungen dieser Kriegsereignisse beschaftigt.

Annelies Senfters scheinbar beildufige Landschaftsaufnahmen fordern uns auf,
unseren Blick zu fokussieren, genauer hinzusehen, um die nicht auf Anhieb erkennbaren
Uberreste ehemaliger Stellungsbauten und Schiitzengrében sowie die Spuren einstiger
Bomben- oder Granatenexplosionen vom natirlichen Profil zu unterscheiden. Nicht die
Kriegshandlungen an sich stehenim Vordergrund, sondern die Narben der Natur, die sich
als Mahnmal in das alpine Gebiet eingebrannt haben.

Silvia Holler

www.anneliessenfter.at

Titel—Jahr

Aus der Serie Narben
2013-15

Technik—MaRe

Archiv Pigmentprint
60x90cm

Ankaufsjahr

2016
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. Geburtsjahr
Charlotte Simon 1968

Geburtsort

Innsbruck

Aufenthaltsort
Innsbruck

Charlotte Simon in einem kiinstlerischen Fach festzumachen, ist unmdéglich - ist die
ausgebildete Schauspielerin mit einem abgeschlossenen Studium an der Akademie
far Malerei in Berlin doch auch Doktorin der Kunsttheorie. So changieren ihre Werke
zwischen zweidimensionalen Arbeiten, Skulptur und Performance. Inspiration findet sie
in der Natur, zum Beispiel im Kiihtai, wo es sie immer wieder hinzieht, und in Fotografien
von Theater- oder Operninszenierungen.

Hat die Kunstlerin sich bis vor einigen Jahren auf gemalte Portrats einzelner
Figuren und Tiere oder auch Wesen, die zwischen Mensch und Tier anzusiedeln sind,
sowie auf Momentaufnahmen konzentriert, arbeitet sie nun verstarkt mit dem Medium
Zeichnung und narrativen Elementen — wobei die Erzéahlung in verschiedenen Szenen auf
einem Blatt nebeneinander dargestellt wird, wie mehrere Akte eines Blihnenstiicks oder
Einstellungen einer Filmaufnahme.

Das groRformatige Bild HIN 1ist das erste einer 2014 begonnenen siebenteili-
gen Serie, bei der, wie der Titel schon vermuten lésst, die Darstellung von Bewegung im
Vordergrund steht. Dickes Papier hat Charlotte Simon mit Kaffee grundiert, womit sie
einen durchscheinenden Hintergrund in einem speziellen Braunton erzeugt. Darauf zeich-
net sie mit Aquarell- und Acrylfarben, Tusche, Buntstiften, Bleistift und Kohle. Gezeigt
wird eine der Betrachterin, dem Betrachter abgewandte weibliche Figur, die sich schein-
bar aus dem Bild bewegt. Als Vorlage fiir die Kérperhaltung verwendete die Kiinstlerin
Fotos von eigenen Bewegungsstudien, als ein Leitmotiv benennt sie den Satz »Ich setzte
den FuR in die Luft, / und sie trug« aus Hilde Domins Buch Nur eine Rose als Stiitze. Auch
in HIN 1lasst sich die Figur zwischen den in Erdfarben gehaltenen, scheinbar durch die
Luft wirbelnden Formen nur schwer verorten. Die Farben Rot und Orange werden nur
punktuell eingesetzt. Der erste Aufzug eines Aktes oder doch eine Traumsequenz in
poetischen Atmosphéaren?

»Angesichts Simons Bilderkosmos ist man an Ovids Metamorphosen erinnert,
wo sich standig alles wandelt, auf wunderbare Weise ineinander libergeht und keine
Erscheinung ihre Gestalt behalt, sondern Menschen und Gétter zu Tieren oder Pflan-
zen werden kdnnen, Zeit und Raum nicht stillstehen und die Wirklichkeit neu erschaffen
wird.« (Verwandlungen, Beate Ermacora, 2013)

Cornelia Reinisch-Hofmann

www.charlottesimon.at

Titel—Jahr
HIN 1
2014

Technik—MaRe

Kaffee, Graphit, Acryl,
Olpastellkreide, Kohle,
Olstift auf Papier

125 x150 cm

Ankaufsjahr

2018
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Geburtsjahr

David Steinbacher 1966

Geburtsort

Kufstein

Aufenthaltsort

Worgl

David Steinbachers konzeptuelle Fotografie zeichnet sich durch ihre unaufgeregte, klare
analytische Asthetik aus. Seine Einzelwerke oder Serien sind — ganz gleich, ob er sie im
Studio oder im AuBenraum aufgenommen hat — duRerst prazise komponiert und strahlen
oft eine fast meditative Ruhe aus. Im Zentrum seines fotografischen Blicks stehen ausge-
wahlte Rdume, Landschaften oder einzelne Objekte. Ein Beispiel dafir ist das Projekt
eines fotografischen Vergleichs von Plenarsilen, den er iber zwei Jahre in Osterreich
und den angrenzenden mitteleuropéischen Regionen in Form spharischer Panoramaauf-
nahmen erarbeitet hat. Ein anderes Beispiel sind seine Untersuchungen von Bildkomposi-
tionen, die sich aus bestimmten Blickwinkeln auf Landschaften ergeben — aus dem Blick
auf den Horizont eines Meers oder eines Gebirgszugs, auf den Fluchtpunkt einer StraRe.
Die Eindeutigkeit und Klarheit der Perspektive trittin den Bildern in Dialog mit einem diffe-
renzierten Gewebe von Raumwahrnehmungen, GroRenverhaltnissen, Farbténen, Kont-
rasten und ahnlichen Faktoren. Die visuellen Eigenschaften der Raume, Landschaften
und Objekte sind dabei ebenso wichtig wie die sozialen und emotionalen Ebenen, die mit
diesen assoziiert werden.

Steinbachers Fotografien von Bonsais sind Portrats einer jahrhundertealten,
ausgefeilten Kulturtechnik der Zdhmung und Miniaturisierung von Natur. Steinbacher
geht es dabei nicht um das Prozessuale dieser Kunstform, sondern um das, was uns der
Bonsai als skulpturales Objekt vermittelt: seine Modellhaftigkeit, seine Simulation einer
groRBeren Wirklichkeit. Er setzt den Bonsai gewissermaRen als Spiegel der Fotografie ein
und stellt die Frage nach deren Verhaltnis zur Realitat. In den Fotografien sind die Bonsais
von jeglichem rdumlichen Kontext freigestellt, sie befinden sich in einer dimensionslosen
weilen Sphare, zugleich weisen die Baume selbst eine ausgepréagte skulpturale Tiefe auf,
und da sie aus einer leichten Untersicht fotografiert sind, ist es zunéachst gar nicht so klar,
dass es sich um Zwergbaume handelt. Ohne den Anhaltspunkt eines MaRstabs kénnte
man fast meinen, natirlich groR gewachsene Baume zu sehen — ware da nicht ihre allzu
harmonische, feine Gestaltung, die sie mehr als eine Interpretation von Natur denn als
eine freilebende erscheinen lasst. Wie die Fotografie selbst besitzt aber auch der Bonsai
mit seiner realitatsnahen Modellhaftigkeit und seinem Verweis auf das GroRe, das sich
hier im Kleinen verbirgt, etwas Faszinierendes.

Jirgen Tabor

www.davidsteinbacher.com

Titel—Jahr
1 Larche
2014
2 Linde
2014

Technik—MaRe

1 Fotografie, C-Print
auf Alu-Dibond
150 x150 cm

2 Fotografie, C-Print
auf Alu-Dibond
150 %150 cm

Ankaufsjahr

2015
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1 1 Geburtsjahr
Pia Steixner B,

Geburtsort

Innsbruck

Aufenthaltsort
Wien

Pia Steixners kiinstlerische Praxis ist von der Auseinandersetzung mit dem Material in
seinen unterschiedlichen gestalterischen und inhaltlichen Implikationen gepréagt. Seitihrer
Beschaftigung mit Kunststein und Stein, insbesondere mit Schiefer, in den 1990er Jahren
ist ihre Arbeit auch als Untersuchung der Entwicklung von neuen Raumkonzepten zu

betrachten. In den 2000er Jahren beginnt sie, leichtere, alltdgliche Werkstoffe wie Sperr-
holz oder Plexiglas differenziert einzusetzen — bei der Errichtung von skulpturalen Werken,
bei denen die Gliederung des Raumes Bestandteil ihrer konzeptuellen Uberlegungen

bleibt. Die zwischen 2010 und 2014 realisierten raumhohen Stiftskulpturen, die sie 2014
gemeinsam mit Werken der Kiinstlerin Ulrike Stubenbdck bei der Ausstellung confluence
im Tiroler Kunstpavillon prasentierte, entstanden nach kleineren Prototypen aus Folien

von Plastiktiiten, die zwischen zwei Plexiglasplatten gepresst wurden. Die Farben der
Tragtaschen wurden in Acryl hinter Glas auf die groRen Stifte tibertragen, ihre Wirkung

wurde fiir die Raumerfahrung ausgelotet. Die Gestalt der Saule behélt Steixner in einer
weiteren Werkreihe bei, wobei sie in groBe »Saulenregale« prazise gefaltete Zeitungs-
ausschnitte und Werbebroschiiren einschichtet. In der Arbeit Stand der Dinge von 2018

wird der Flichtigkeit und Leichtigkeit der Druckerzeugnisse mit der Quantitat und dem

tektonischen Charakter der Falten effektiv entgegengesetzt. Die gravierende Masse der
Werbeprospekte im Alltag wird durch die Schichtung und die Hohe der Saule versinnbild-
licht und asthetisiert, beinahe gewirdigt. Steixners monumentale Saulenregale entzie-
hen sich den Definitionen der klassischen kiinstlerischen Gattungen. Sie funktionieren

wie modulare Architekturelemente, die nach eigenen Proportionsstudien, ausgehend von

industriell vorgefertigten Elementen wie Spanplatten, entworfen werden und doch medi-
enspezifische, gesellschaftliche sowie umweltbezogene Fragen aufwerfen.

Rosanna Dematté

www.kuenstlerschaft.at/member/steixner-pia

Titel—Jahr

Stand der Dinge
2018

Technik—MaRe
Sperrholz, Werbe-
broschiiren, Tages-
zeitungen, Comics
280x20x20cm

Ankaufsjahr

2018
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Geburtsjahr

Michael Strasser 1977

Geburtsort

Innsbruck

Aufenthaltsort

Wien

Michael Strasser hat in Wien die Schule fur kiinstlerische Fotografie von Friedl Kubelka
besucht und bei Gabriele Rothemann an der Universitat fir angewandte Kunst Fotografie
studiert. Vom Medium der Fotografie ausgehend, hat er sein Spektrum bereits wahrend
des Studiums und verstarkt nach seinem Diplom 2006 immer mehr erweitert. Heute
rangiert seine Arbeit zwischen Fotografie, Installation, Skulptur und Performance.

Den Ausgangspunkt der 2010 angekauften Fotografien bilden verlassene, teils
zum Abriss bestimmte Wohnraume, Hauser und Hotels. Der Kiinstler verwendet die dort
vorgefundenen FuBbdéden (Parkett, Teppich etc.), um daraus Skulpturen zu bauen. Dabei
kommt dem jeweils konkreten Ort eine bedeutende Rolle zu. Zum Teil streng architek-
tonisch aufgebaut, stellen die Skulpturen einen Bezug zum Gebaude, zum Teil auch zu
den benachbarten Rdumen her oder wirken wie in den Raum gestellte iberdimensionale
Figuren. Auch nimmt der Kiinstler auf bereits vorhandene Gegebenheiten Bezug. So um-
mauert er in der Arbeit Sitzfleisch einen vor Ort aufgefundenen Stuhl mit dem Bodenbelag,
wobei die sich dabei ergebenden Einblicke und herauswachsenden Elemente des Mdbels
nur vage auf dessen urspriingliche Form schlieRen lassen.

Wenngleich Michael Strasser in seinem Schaffen vorwiegend mit Vorhande-
nem, Vorgefundenem arbeitet, sind das eigentliche Ergebnis die Fotografien. Der Kiinst-
ler bestimmt dabei den Kamerastandort, den Blickwinkel und den Lichteinfall. Die Skulp-
turen werden auf diese Vorgaben hin gebaut. Damit bleibt Strasser seiner kiinstlerischen
Ausbildung treu und erweitert diese zugleich um performative und skulpturale Elemente.

Glnther Dankl

www.michaelstrasser.net

Titel—Jahr

1 Woodworks — Totem
2010

2 Woodworks - Sitzfleisch
2010

Technik—MaRe

1 C-Print auf Aluminium
125x100 cm

2 C-Print auf Aluminium
125x100 cm

Ankaufsjahr

2014
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Esther Straull

SH

ES

SH

ES

SH

ES

1986

Geburtsort

Zams

Aufenthaltsort

Wien

Als Performancekiinstlerin arbeiten Sie mit dem eigenen Kérper und setzen sich
auch inhaltlich mit sehr persénlichen Themen auseinander. Kénnen Sie lhren
Zugang kurz skizzieren?

Kunst ist fir mich per se etwas Personliches. Jedem Kunstwerk geht seine
Abwesenheit voraus — es braucht einen Menschen, der sich nach ihm sehnt.
2007 habe ich einen 15-minitigen Hand-in-Hand-Spaziergang entlang der
Donau in Linz verschenkt. 2016 habe ich das Grab meines GroRvaters mit den
Handen ausgehoben und eine Nacht lang in seiner Erde geschlafen. 2017 habe
ich an einem geheimen Ort in Tirol ein Versteck eingerichtet und alle, die es
finden, eingeladen, sichinihm zu verbergen. Viele meiner Performances finden
ohne Publikum statt, so auch Die Heimsuchung. Am Tag nach dem Begrabnis
meiner GroRmutter ging ich zum Friseur, lieR mir die Frisur meiner GroBmutter
schneiden, die Haare grau farben und verbrachte eine Nacht und einen Tag lang
alleineinihrer leeren Wohnung. Man kdnnte sagen, dass ich es genieRle, fliir mich
und fir andere Geheimnisse herzustellen. Was meine Arbeiten verbergen, ist
ebenso wichtig wie das, was sie preisgeben.

Die fur die Sammlung des Landes Tirol erworbenen Fotografien sowie das
Objekt beziehen sich auf die Performance dreams (yet to dream), die 2015 im
Freud Museum in London stattfand. Dabei schliefen und trdumten Sie eine Nacht
lang vor Publikum auf dem Sofa von Anna Freud. Was war lhre Intention?

Der Schlaf ist ein Raum, in den wir einander nicht folgen kénnen — das reizt mich.
Ich wollte herausfinden, was ich auf dem Sofa von Anna Freud traumen wiirde.
Fir die Performance bastelte ich eine Puppe, die wie ich aussieht — ich schenkte
ihr sogar die Halfte meiner Haare. Viel spater schrieb ich ein Manifest, in dem
ich vom Kunstwerk als die Nachtsaat sprach. Tatsachlich glaube ich, dass meine
Ideen und meine Trdume vom selben Ort kommen.

Die Auseinandersetzung mit Sprache ist ein weiterer wichtiger Aspekt in lhrem
Schaffen. Seit zwei Jahren verbinden Sie lhre Performances mit kurzen poeti-
schen Texten und einer Ziffernfolge. Wie hat sich dies ergeben und was hat es
mit den Zahlen auf sich?

Im White Cube von einer Performance mithilfe von Text zu erzahlen, ohne dieser
Erzahlung sofort Bilder und Objekte beizustellen, erlaubt es ihr, in den Képfen
der Galeriebesucherinnen und -besucher immer wieder neu und immer wieder
anders zur Auffihrung zu kommen. Die Faszination fiir diese Form der Leben-
digkeit teile ich mit Schriftstellerinnen und Schriftstellern — mit dem Unter-
schied, dass diese nicht notwendigerweise jede Handlung, von der sie in ihren
Texten erzdhlen, selbst in die Tat umsetzen miissen. Die Ziffernfolgen, die meine
Performancetexte begleiten, sind die Summen meiner Lebenstage bis zum Tag
der jeweiligen Performance. Sie sind eine Art personlicher Kalender, der daran
erinnert, dass sich jede meiner Performances — wie auch jedes andere Ereignis
eines Lebens — nur ein einziges Mal zutragt.

SH Silvia Holler — ES Esther StrauR

www.estherstrauss.info

Titel—Jahr

dreams (yet to dream)
2015

Technik—MaRe

Performancefotografien

100x66.5cm
130x86.8cm
Performanceobjekt
(Puppe)

80x25cm

Ankaufsjahr

2016
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H H Geburtsjahr Titel—Jahr 1
ChrlStIan Streng 1962 1 ataraxia#48

2014-15
Geburtsort 2 ataraxia#49
Zams 2014-15

Aufenthaltsort Technik—MaRe
Piller 1 Kugelschreiber,
Faserstifte, Pigmenttinte
33.3x33.3cm
2 Kugelschreiber,
Faserstifte, Pigmenttinte
33.3x33.3cm

Ankaufsjahr

2016

EA  Ataraxie ist die Bezeichnung der Epikureer und Pyrrhoneer fir das Ideal der
Seelenruhe. Was bedeutet das fiir Sie?

cs  FiUr mich ist das Schreiben der Prozess, mit dieser Welt fertigzuwerden, mit
dem Wunderbaren und mit dem Unaushaltbaren.

EA  ataraxia#48 und ataraxia#49 sind Bild gewordene Schrift. Mit Kugelschreiber,
Faserstiften und Pigmenttinte haben Sie in Blockbuchstaben Geschriebenes
immer wieder bis zur Unleserlichkeit Giberschrieben. Was haben Sie da festge-
halten?

cs Das Uberschreiben sollte die Texte verdichten. Mir geht es um Vieldeutigkeit
statt Eindeutigkeit. Die Realitat erkennt man nur, wenn man alles Mdgliche paral-
lel wahrnimmt. Die beiden Arbeiten sind Teil meines Buchprojektes Auf Abruf,
dasin der Zeit zwischen zwei Lungentransplantationen entstand. In dieser von
nicht vorstellbaren Erlebnissen, Phantasien, Angsten, aber auch sehr positiven
Ereignissen und Begegnungen gepragten Zeit versuchte ich festzuschreiben,
was mich bewegte. Das Schreiben war fiir mich damals tiberlebensnotwen-
dig; es war fir mich immer schon — und ist es auch weiterhin — existenziell. Ich
schreibe jeden Tag stundenlang: Persdnliches, Philosophisches, Politisches.
Wenn ich schreibe, bin ich bei mir. Heute wird meist Gber irgendwelche Aben-
teuer geschrieben, aber das wahre Abenteuer ist das Schreiben selbst:
»Schreiben ist wie Atmen, ich atme ein, ich atme aus — nicht, weil ich will,
sondern weil ich muss.

In konkreten Blockbuchstaben schreibe ich, was mir widerfahrt und sich mit
meiner Erinnerung verwebt — handisch, da mein Schreiben dem ganzen Kérper
entspringt und ein ganzes System von Impulsen tGbermittelt.

Ich reihe konkrete Zeichen an Zeichen, es entstehen semantisch sinnvolle
Aussagen. Beim Uberschreiben der Texte werden diese Zeichen von ihrer Funk-
tionalitat losgeldst, die Sinnlichkeit und das grafisch-visuelle Erscheinungsbild
der Schrift riicken in den Blick.

Mein Erleben von Wirklichkeit entzieht sich einer unmittelbaren Ubersetzung in
das abstrakte System Sprache. Der beharrliche Versuch, meine Erfahrung der
Welt zu ordnen, erfordert ein hybrides, beinahe textiles Geflecht der Durch-
dringung und Verdichtung von Zeichen, Zeit und Raum. Im taglichen Prozess
des Schreibens, Uberschreibens und Widerschreibens von Empfindungen,
Ertrdumtem, Erinnertem und theoretisch Reflexivem entwickelt sich das Schrei-
ben selbst zum performativen Akt, der im dynamischen Ineinandergreifen von
Bild und Text den Gedanken als Ereignis hervorzubringen vermag.«

EA Elisabeth Aufheimer — CS Christian Streng 256
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Gabriele Sturm Geburtsjahr Titel—Jahr 1

keine Angabe 1 »wie weit ist weit?
der maRstab des
Geburtsort eigenen erlebens«
Lienz 2007
2 TOMATEN aus
Aufenthaltsort nachster Nahe
Wien TOMATEN Tirol
2006-15

Technik

1 Fotoessay der
Transportstrecke
Sudtirkei —
Wien Inzersdorf

2 Installation (Tomaten-
kisten, grafische
Entwirfe von eigenen
Produktlabels fiir
Kleinstbetriebe)

Ankaufsjahr

2015

Gabriele Sturm untersucht in ihren Arbeiten das komplexe Gebilde Konsum anhand der
Produktion von Waren, ihrer Handelswege und ihres Verkaufs. Konkret geschieht dies in
dem von 2006 bis 2015 durchgefihrten Projekt Tom, in dem sie sich mit dem formalen,
kulturellen, 6konomischen und politischen Hintergrund der Tomate beschéaftigte. Dabei
erforschte sie die globalen Zusammenhéange und unsichtbaren Netze, die sich vonihren
privaten Raumen aus bis zu den anonymen globalen Playern des Marktes zuriickverfol-
gen lassen. Die Ergebnisse dieser kiinstlerischen Recherchearbeit flossen in Ausstellun-
genwie UN/FAIR TRADE (Neue Galerie Graz, 2007) oder Welten im Widerspruch — Zonen
der Globalisierung (Galerie im Taxispalais, 2015) ein.

Die Beschaftigung mit dem alltdglichen Nahrungsmittel der Tomate setzte
bereits Mitte der 1990er Jahre ein, als die Klinstlerin damit begann, Tomatenkisten aus
dem Supermarkt mit nach Hause zu nehmen und anhand derer die Herkunft der ange-
botenen Tomaten zu ermitteln. Wahrend der erwéahnten Ausstellung in der Neuen Galerie
Graz fuhr Gabriele Sturmin einem Lkw den Transportweg einer der gesammelten Kisten
mit und kommunizierte die Strecke vom 3000 Kilometer entfernten Herkunftsort bis zum
Verkaufsort mittels SMS an die Homepage des Ausstellungsortes. Dabei brachte sie nicht
nur den MaBstab des eigenen Erlebens mit der Entfernung und dem subjektiven Zeit-
erlebnisin Verbindung, sondern machte dariiber hinaus auch den Prozess der Anlieferung
und die Arbeitsbedingungen beim Lkw-Fahren transparent. Die Fahrt dauerte sechs Tage.

Zu den vom Land Tirol angekauften Arbeiten gehdren Fotos, die auf dieser
Fahrt entstanden, ebenso wie ein Teil der gesammelten Tomatenkisten und A2-Druck-
bdgen mit Labels fir Tomatenkisten von verschiedenen Bauern und Kleinbetrieben in
Tirol. Sturm belasst die Fotografien, Tomatenkisten und Driickbdgen in ihrem Original-
kontext und setzt sie zugleich zu einem neuen, kiinstlerischen Ganzen zusammen.

Giinther Dankl 260
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Ausstellungsansicht Welten im Widerspruch — Zonen der Globalisierung, Galerie im Taxispalais, Innsbruck 2015
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Johanna Tinzl e

Geburtsort

Innsbruck

Aufenthaltsort
Wien

Johanna Tinzls Arbeiten basieren auf einer sensiblen, oft partizipativen Auseinander-
setzung mit der Geschichte bestimmter Menschen, Communities und Orte, die gegen-
wartige politische und gesellschaftliche Entwicklungen und Fragestellungen beispiel-
haft charakterisieren. Die Fotoserie Zurlick in Wien — Kérperadaptierungen entstand in
enger Zusammenarbeit mit Helga Pollak-Kinsky, einer 6sterreichischen Zeitzeugin der
Schoah. 1930 als Kind jludischer Eltern in Wien geboren, Giberlebte Pollak-Kinsky die natio-
nalsozialistische Verfolgung. 1938 musste sie das Land verlassen, erst 1957 kehrte sie mit
ihrem Mann und zwei Kindern nach Wien zurlick. Dieser Prozess der Rickkehr und des
Ankommens dauert fur sie bis heute an: Wie kann man einer Stadt und einem Land wieder-
begegnen, in denen man am eigenen Leib Verfolgung und Vertreibung erfahren hat?
Johanna Tinzls Fotografien zeigen Helga Pollak-Kinsky, wie sie sich bestimmten Orten
in Wien annahert — in einer Ubertragung der Strategie, die die dsterreichische Medien-
und Performancekiinstlerin Valie EXPORT in ihrer Serie der Kérperkonfigurationen (1972-
1982) verfolgte. In Pollak-Kinskys Kérpersprache und ihrer Suche nach einer Beziehung
zu den fir sie bedeutungsvollen Platzen und Geb&auden driicken sich Komplexe von Erin-
nerungen, Emotionen und Haltungen aus. Auch die Titel der Fotografien wurden von Tinzl
und Pollak-Kinsky gemeinsam erarbeitet, sie begleiten die Bilder wie Statements.

Jirgen Tabor

www.johannatinzl.net

Titel—Jahr

Zurick in Wien —
Korperadaptierungen
2016

Technik—MaRe

Serie von 9 C-Prints
auf Fine Art Baryta
60x40cm

Ankaufsjahr
2017

264

»Zwei Jahre lang, zweimal die Woche: Warten.«
Horeischygasse, 1130 Wien



»Wenn Du dableiben willst, musst Du Deutsch sprechen.«
Roter Berg, 1130 Wien

»Sie war meine Freundin, aber politisch
gab es auch eine Entfremdung.«
Schleifmihlgasse, 1040 Wien

»Die Schule hatte die Kinder integriert,
aber die Eltern haben protestiert.«
Waldschule in Speising, 1130 Wien

»Da hiel3 es eher: Red nicht dariiber.«
Schlosspark Schéonbrunn, 1130 Wien

»Meine Lehrerin war keine Nazi.«
Friesgasse, 1150 Wien

»Bei meinem Vater war genug Platz fir uns alle.«

AuRere Mariahilfer Strasse, 1150 Wien

»Angekommen. Wir wurden gute
Freunde und Freundinnen.«
Zuckerkandlgasse, 1190 Wien

»lch habe heute keine Angst mehr.«

Schenkenstrasse, 1010 Wien



Martina Tscherni .

Geburtsort

Hallin Tirol

Aufenthaltsorte

Hallin Tirol
Wien

Die Betrachtung von Kleinstlebewesen und Mikroorganismen eréffnet einen ganz eigenen
visuellen Kosmos. Aus den Arbeiten von Martina Tscherni spricht die besondere Faszina-
tion der Erscheinung dieser Lebensformen. lhre Zeichnungen, Collagen und Animations-
filme sind gleichsam eine Reise durch die Welt auf einer anderen Wahrnehmungsebene.
Auf feingliedrige, akribische Art und Weise fokussieren sie die formalen Strukturen von
Organismen, wie Hirschkafer und Bliten, wie Algen, Ciliaten und Bértierchen.

Die Werke erinnern an botanische und zoologische Zeichnungen des 19. Jahr-
hunderts, als die Zeichnung eine zentrale naturwissenschaftliche Untersuchungs-
methode, ein Instrument der detaillierten Beobachtung und Analyse war. Zugleich
unterscheiden sie sich vom Ansatz der Naturwissenschaften, denn obwohl die Darstel-
lungen anatomisch prazise umgesetzt sind, verfolgen sie nicht das Ziel einer instrukti-
ven Vermittlung biologischer Kontexte. Die Zeichnungen heben vielmehr den oft erstaun-
lich ornamentalen, teils symbolhaft anmutenden Charakter der biomorphen Struktur
der Organismen hervor. Es ist insbesondere die natiirliche Symmetrie der Insekten und
Bliten, der Gewebe- und Zellstrukturen, die dies bewirkt — eine Ordnung, die innerhalb
des Rahmens der Symmetrien eine Vielzahl von Abweichungen, Verschiebungen und
individuellen Ausformungen beherbergt.

Das Element der Farbe setzt Tscherni in ihren Zeichnungen nur sparsam und
gezielt ein. In der Zeichnung rot werden durch einzelne Farbakzente, aber auch durch
die Intensitat der Umrisse und Flachen bestimmte Strukturen und Bereiche hervorgeho-
ben, wahrend sich andere im Hintergrund aufzulésen beginnen. Die Zeichnung vereint
verschiedene Ebenen von Sichtbarkeit und Klarheit und erinnert darin an den Prozess
des Fokussierens eines Mikroskops, bei dem durch minimale Anderungen neue Orga-
nismen und Formen auftauchen, wahrend andere verschwinden. Es sind der Blick und
das Sehen selbst, die in Tschernis Zeichnungen und ihrer Auseinandersetzung mit der
mikroskopischen Welt immer auch mit angesprochen werden.

Jirgen Tabor

www.martina-tscherni.com

Titel—Jahr

rot
2016

Technik—MaRe
Graphit, Buntstift,
Collage auf Papier
150x150 cm

Ankaufsjahr

2016
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H H Geburtsjahr
Maria Vill rons

Geburtsort

Lienz

Aufenthaltsort

Innsbruck

Maria Vill arbeitet im Feld der konkreten Kunst und hat sich darin die Reduktion auf
die Form des A selbst auferlegt. Basis ist dafiir die konkrete Form des Buchstabens,
aber auch die Auseinandersetzung mit der monochromen, analytischen Malerei Robert
Rymans oder Brice Mardens. Denn nicht nur am Formalen ist Vill interessiert, sondern
auch an malerischen Materialqualitdten und der Reduktion auf die Farbe Weil3.

Der Buchstabe als Element der schriftlichen Sprache ist dann in ihren Bildern
nicht semantisch zu lesen, sondern wird ausschlieBlich, und das macht ihre Arbeit so
radikal, als konkretes Zeichen verstanden: das A als Kombination von drei Linien. Was
aber dennoch mitschwingt — und das erweitert Vills Arbeit in ein poetisch-musikalisches
Feld —, ist eine klangliche Dimension. Die Betrachterin, der Betrachter wird in der Wahr-
nehmung hinters Licht gefiihrt, sie héren auch das dekonstruierte A als solches.

Indem sie es in das quadratische Bildformat einbindet, setzt Vill ihre analytische
Befragung der Form des A liber die Malerei und Zeichnung hinausgehend auch in Objek-
ten fort. Das Glasrelief aus dem Jahr 2011 erweitert ihre ohnehin schon weit gefiihrten

Varianten auf eine andere Materialebene und reduziert das A auf seine pyramidale Form.

Vill folgt also auch in der Wahl der Medien ihrem Prinzip der Variation. Diese treibt sie hier
so weit voran, bis sich das A mit dem transparenten Material des Glases auflést, nur mehr
in seiner Grundstruktur zu erkennen ist.

Glnther Moschig

www.mariavill.at

Titel—Jahr

Ohne Titel
20M

Technik—MaRe

Glasrelief
35x35cm

Ankaufsjahr
2017
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Peter Warum ok

Geburtsort

Tux

Aufenthaltsorte

Rum
Innsbruck

Die Arbeit TODESFUGE von Peter Warum beruht auf dem gleichnamigen Gedicht von
Paul Celan, das den Mord an den europdischen Juden durch die Nationalsozialisten
thematisiert. Zwischen 1944 und 1945 entstanden, ist es das bekannteste Gedicht des
1920 in Czernowitz geborenen und 1970 in Paris verstorbenen deutschsprachigen Lyri-
kers. Als das »Guernica der europaischen Nachkriegsliteratur« (John Felstiner) bezeich-
net, begriindete es den Ruhm des jungen Dichters. Nachdem es zunachst 1947 in ruma-
nischer Ubersetzung erschienen ist, wurde die deutsche Originalfassung 1948 in Celans
erster Gedichtsammlung Der Sand aus den Urnen veroffentlicht.

Peter Warums TODESFUGE ist eine Transkription des Gedichtes auf Basis der
Blindenschrift von Louis Braille (1809-1852). Der Kiinstler verwendet diese, um Worte,
Zitate, Gedichte und Texte, aber auch Zahlen sowie mathematische Zahlenkolonnen
in grafischen Arbeiten in einen eigens von Warum daflr erdachten Code umzustellen.
Zunachst per Hand mit einem Fineliner vorgezeichnet oder geschrieben, hat Warum die
so entstandenen Blatter mittels Filzstift in »Kdnigsblau« ausgemalt.

Mit seiner Umgestaltung des Gedichtes reiht sich Peter Warum in die Liste jener
Kinstler ein, die sich bildnerisch mit der Lyrik Celans — und besonders mit der Todes-
fuge — auseinandergesetzt haben. Er bringt diese in ein rein optisches System, das dazu
angelegt ist, das Gedicht »sehend« erscheinen zu lassen und damit in eine neue bildne-
rische Interpretation tiberzufiihren.

Glnther Dankl

www.peter-warum.net

Titel—Jahr

TODESFUGE
2013

Technik—MaRe

Filzstift auf Papier, 7-teilig

je24x16 cm

Ankaufsjahr

2016
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Herwig Weiser Geburtsjahr Titel—Jahr

1969 Lucid Phantom Messenger
2005-1
Geburtsort
Innsbruck Technik—MaRe
HD-Video
Aufenthaltsort 3:36 min
Wien
Ankaufsjahr
2013
Installation, variable Dimensions, various prototypes, 1998-2003
silicon based carrier liquids with different tensions, materials such as modified metal
complexes and various liquefied materials. mixed liquid crystals, polymers and dyes,
glassfibers, electrodes-anodes, acrylic glass, PLC, programmable controllers 276

www.herwigweiser.net



NlCOIe Wenlger Geburtsjahr

JT

Nw

JT

Nw

1987

Geburtsort

Innsbruck

Aufenthaltsorte
Wien
Innsbruck

Deine Arbeit umfasst eine Reihe von Medien: Performances, Multimedia- und
Rauminstallationen, Objekte, Fotografien und Zeichnungen — das Zentrum
deiner kiinstlerischen Praxis bildet jedoch das Performative. Diese performa-
tive, prozessuale, oft kdrperbezogene Auseinandersetzung hat in deiner Arbeit
zumeist eine gesellschaftspolitische oder psychologisch-existenzielle Orien-
tierung. Was ist die thematische Ausrichtung von Guess what | wear under my
Burka — eine Serie fast kdrpergroRer Fotografien einer Person in einer ratsel-
haft deformierten schwarzen Burka beziehungsweise mit einem Nigab?

Die Arbeit entstand 2011 bis 2012, als ich fir eine Artist Residency in Istanbul
lebte. Ich fand es spannend zu sehen, was Frauen unter ihren Burkas trugen.
Oft waren dies unerwartete Kleidungstiicke, wie High Heels oder teure Marken-
kleidung. Das machte mich neugierig und in meiner Fantasie malte ich mir alles
Moégliche aus. Zeitgleich wurde in Europa bereits tiber ein Verbot von Burkas im
offentlichen Raum debattiert. Ein oft genanntes Argument flir das Verbot war
die Sicherheit: Weder kdnne man erkennen, welche Person sich unter der Burka
befindet, noch, welche Gegenstande diese bei sich tréagt. Die in diesen Diskus-
sionen splirbare Tendenz der Abstempelung aller Musliminnen und Muslime zu
potenziellen Terroristinnen und Terroristen und die Skepsis gegentber dem
Islam werden in Guess what | wear under my Burka aufgezeigt und zugleich
persifliert.

Wie spiegelt sich in deiner Auseinandersetzung mit der Burka deine eigene
Perspektive wider?

Fir mich ist die Wahrnehmung der Burka sehr diskrepant, denn je mehr sich
die muslimische Frau verhiillt, desto sichtbarer wird sie flir das westliche Auge.
Mich interessiert an der Burka, dass sie flir ihre Tragerinnen ein Ausdruck ihrer
kulturellen Identitat sein kann, diese aber zugleich durch die Verhillung von
allen Nicht-Burka-Tragerinnen abgrenzt. Obwohl ich eine Zeit lang im islami-
schen Raum lebte und recherchierte, hinterfrage ich Kultur und Tradition von
einer Warte aus, die meine eigene kulturelle Identitat widerspiegelt. So prallen
in der Werkgruppe zur Burka westliche Stilmittel wie Ironie oder Ubertreibung
auf dieses meist ernst aufgefasste Thema. Absurditéat ist flir mich ein wichti-
ges Stilmittel. Ein anderes ist das Performative. Ich beschaftige mich viel mit
Mythen und Fiktionen. Das Performative ist daflir oft der Ausgangspunkt. Am
Ende des Prozesses steht zumeist eine Fotografie, die dieses Performative —
sei es eine Handlung oder einen Moment — festhalt.

JT Jirgen Tabor — NW Nicole Weniger

www.nicoleweniger.com

Titel—Jahr

Guess what | wear
under my Burka
2012

Technik—MaRe
Fotografien, 3-teilig
je 150 x100 cm

Ankaufsjahr
2014
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Geburtsjahr

1959

Margret Wibmer

Geburtsort

Lienz

Aufenthaltsort
Amsterdam

Margret Wibmer studierte an der Universitat fir angewandte Kunstin Wien und zog 1983
nach New York, wo sie unter anderem im Studio Sol LeWitt mitarbeitete und bei Merce
Cunningham Tanzunterricht nahm. lhre erste Ausstellung findet in der Fashion Moda
Gallery/South Bronx in New York statt. Seit 1990 in den Niederlanden, arbeitet Wibmer
am Verhaltnis des weiblichen Kérpers zu einer technoiden AuBenwelt. Der Kleidung als
zweite Haut kommt darin eine besondere Bedeutung zu. Immer wieder an der Schnitt-
stelle von Kunst und Mode, entwirft sie seit 2001 auch unter dem Label IMOTO projekt-
spezifische Kleidung fir Installationen und Performances.

Das Motiv von THE GIRL AND HER OBJECT - Madchen posieren mit techni-
schen Geraten verschiedenster Art: Trockenhauben, FotovergréRerern, Staubsaugern
und anderen, nicht immer sofort erkennbaren, teils ratselhaften Apparaten - ist in den
letzten Jahren zu einer Konstante ihrer Arbeit geworden. lhrer Funktion enthoben, sind
diese Dinge nicht Objekte eines zweckdienlichen Handelns, sondern dienen zum Posieren
wie in Franz Wests Passstlicken. Dabei wird auf einer asthetisch-performativen Ebene
die Beziehung von technischen Geraten zum weiblichen Kérper Gberpriift. Das Posieren
ist wiederum den Prasentationsformaten der Mode entnommen.

Auch in movement no. 3 verbindet Wibmer den kommunikationstechnischen
Raum von Antennen und Satelliten mit dem weiblichen Kérper und konstruiert so eine
»neue Welt«. Damit verweist sie auf die Unterschiedlichkeit kultureller Systeme, aber auch
auf eine globalisierte Kommunikation; sie bringt sich ein in eine postkoloniale Debatte,
indem sie eurozentrische Wissensordnungen und Reprasentationssysteme hinterfragt.

Glnther Moschig

www.margretwibmer.eu

Titel—Jahr

1 movement no. 1
2016

2 movement no. 3
2016

Technik—MaRe

1 Fotografischer Druck
auf Fine Art Barrit Papier
50%x53cm

2 Fotografischer Druck
auf Fine Art Barrit Papier
50x53cm

Ankaufsjahr

2016
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Heidrun Widmoser s

Geburtsort

Meran

Aufenthaltsorte
Wien
Innsbruck
Meran

Dass sich die Malerei nach der Selbstanalyse der 1990er Jahre spéatestens seit den
2000er Jahren wieder dem Realen und der Figur zuwendet, ist in einer breiten und
jungen Malereiszene der westlichen Hemisphare klar zu beobachten. Auf eine — wie
es Peter Weibel genannt hatte — mediatisierte Visualitat folgt wieder das Abbild alltag-
licher Erfahrung. Tendenzen der Pop-Art bis hin zu solchen eines bunten Fotorealismus
werden aufgegriffen und mit der Bilderfahrung einer zunehmend digitalisierten Alltags-
kultur zusammengefihrt. Heidrun Widmoser verfolgt seit Beendigung ihrer Studien an
der Wiener Akademie der bildenden Kiinste bei Oswald Oberhuber und Ernst Caramelle
eine poetisch gestimmte realistische Malerei — eine realistische Malerei, die aber immer
wieder die Grenzen zur Abstraktion auslotet.

In den letzten Jahren beschéftigt sich Widmoser zum einen mit der Landschaft
und damit verbundenen Fragen nach deren visueller Wahrnehmung, zum anderen aber
auch mit fragmentarischen Blicken auf die GroRstadt; zuletzt mit immer wieder tUberkleb-
ten Plakatwanden. »Wenn etwas im Verborgenen bleibt, keine Bedeutung erféhrt, dann
fallt mir das auf und ich mache es durch meine Malerei sichtbar«, erklart Widmoser ihr
Herangehen an neue Bilder und ihren Blick auf das Unspektakulare.

An den Plakatwénden interessieren sie deren abstrakte Strukturen, das
Ausschnitthafte. Wenn der italienische Kiinstler Mimmo Rotella in den 1950 Jahren in
Reaktion auf die amerikanische Pop-Art-Plakate direkt auf die Leinwand lGibertragen und
so seine Décollagen geschaffen hat, so niitzt Widmoser die Mdglichkeiten der digitalen
Fotografie. Im Stadtraum fotografiert, werden die Motive dann im Atelier in Eitempera-
malerei auf Leinwand zwischen Lesbarkeit und abstrakten Malspuren umgesetzt.

Glnther Moschig

www.heidrunwidmoser.blogspot.com

Titel—Jahr

Ohne Titel
2016-17

Technik—MaRe
Eitempera auf
Leinwand
90x130cm

Ankaufsjahr
2017
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WOIfgang erth Geburtsjahr

1966

Geburtsort

Innsbruck

Aufenthaltsort
Wien

Wie bei fast allen zwischen 2014 und 2016 entstandenen Serien von Wolfgang Wirth
dienen ihm auch bei den 2016 angekauften Werken aus der Serie Maps Il (2015) histori-
sche Landkarten als Ausgang und Bildtrager. Im vorliegenden Fall sind es Karten von alpi-
nen Grenzgebieten zwischen Osterreich, Italien und der Schweiz des 19. Jahrhunderts,
in die er eingreift und die er sich somit malerisch aneignet. Es sind eigenwillige Erkun-
dungen der malerischen Mdéglichkeiten und des Umgangs mit Raum — und damit Land-
schaftsbilder im klassischen Sinn.

In beiden Werken treten uns die namensgebenden Berge in mehrfacher Erschei-
nung entgegen: zum einen als gedruckter Name im dichten Verweisgeflecht der ibermal-
ten Alpenvereinskarte, zum anderen als aufgemalte weie Silhouette des Gebirgsprofils,
das die ganze Breite der Karte einnimmt und diese zugleich teilweise verdeckt. Dabei
nimmt die so verursachte Unleserlichkeit von unten nach oben graduell zu. Sie erreicht
in den gezackten Bergprofilen ihren markanten Hohepunkt, wahrend der noch sichtbare
obere Kartenhintergrund zum Negativbild der Gebirgskette und zum Himmelsausschnitt
zugleich mutiert. Ein formaler Eingriff, mit dem der Kiinstler bewusst operiert.

Das Ergebnis ist ein »Plateau des Sehens« (Gabriele Mackert), in welchem der
Kiinstler die Méglichkeiten der Malerei auslotet und diese mit aktuellen gesellschafts-
politischen Fragen in Beziehung bringt. Es geht um Fragen von Territorien und deren
Verortung ebenso wie um Fragen des Sehens, Wahrnehmens und Sichtbarmachens von
Realitat. Nicht von ungefahr akzentuiert Wirth deshalb auch den sich durch die Faltung
der Karte ergebenden Raster, der in der Malerei seit jeher als Gitternetz zur Ubertragung
von Motiven gedient hat — und dessen Funktion als Sucher sich Generationen von Land-
schaftsmalern bei der Wahl eines passenden Motivs bedient haben.

Giinther Dankl

www.wolfgangwirth.at

Titel—Jahr

1 Watzespitze
2015

2 Zuckerhtl
2015

Technik—MaRe

1 Acryl auf historischer
Landkarte
63 x52cm

2 Acryl auf historischer
Landkarte
63 x52cm

Ankaufsjahr

2016
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Benjamin Zanon oo

Geburtsort

Lienz

Aufenthaltsort

Innsbruck

Der 1981in Osttirol geborene Kiinstler Benjamin Zanon studierte in Wien Architektur und
Philosophie und schloss 2015 sein Studium als Meisterschtler von Richard Deacon an
der Kunstakademie in Dlsseldorf ab. 2017 erhielt er den Férderpreis des Landes Tirol
flr zeitgenossische Kunst. Zanons Sprache manifestiert sich hauptsachlich in schwar-
zem Tuschestift auf weiBem Papier, aber er experimentiert auch mit anderen Medien wie
Collage, Film, Ton und Performance. Ein groBer Werkblock entstand 2017 fiir das Quart —
Heft fir Kultur Tirol. Auf den linken Seiten der Ausgabe Nr. 29 (insgesamt 40 Seiten)
analysierte und Ubersetzte er Schrift und Textstruktur in ein verdichtetes Zeichensys-
tem, das er mit Tuschestift auf Papier tibertrug.

Ausgangspunkt von Zanons Zeichnungen ist der Umriss: In einem akribischen
Prozess unterwirft er sich seinem eigenen System der nicht durchgehenden Linien.
Bewusst gesetzte Briche, Auslassungen, Leerstellen kennzeichnen seine im Zweidi-
mensionalen verorteten Texturen. Meistens entstehen diese ohne Skizze, vermeintli-
che »Fehler« werden akzeptiert. Auch wenn die Lebensrealitat und verschiedene Orte
die Arbeiten beeinflussen, werden vordergriindig keine visuellen Eindriicke verarbeitet.
Vielmehr werden Erinnerungen, Wahrnehmungen und Empfindungen in scheinbar fragile
mentale Landschaften Ubertragen.

So auch in der Serie 7s (I) — mit den Titeln 7s1 (fiebern), 7s2 (gldtten), 7s3
(steigen), 7s4 (kimmern), 7s5 (ahnen), 7s6 (scheinen) und 7s7 (schleichen) (s steht fir
Serie) —, als deren Motiv die Erinnerungen an die Familie gesehen werden kénnen. Die
Zeichnung 7s4 (kiimmern) ist ein Beispiel dafiir, dass der Kiinstler sehr punktuell auch
farbige Tuschestifte verwendet. Die siebenteilige Serie groRformatiger Zeichnungen ist
2017 fir seine Einzelausstellung o. UT. im Kunstraum Innsbruck entstanden.

Auch wenn Zanons individuelle zeichnerische Sprache auf den ersten Blick als
abstrakte Struktur ohne jegliche Narration erscheint, er6ffnet sie bei ndherer Betrach-
tung viel Spielraum fir Interpretationen.

Cornelia Reinisch-Hofmann

www.benjamin-zanon.at

Titel—Jahr

1 7s3 (steigen)
2017

2 7s4 (kimmern)
2017

Technik—MaRe

1 Tusche-Multiliner
auf Papier
72x102 cm

2 Tusche-Multiliner
auf Papier
72x102cm

Ankaufsjahr

2018
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Hannes Zebedin 1976

Geburtsort

Lienz

Aufenthaltsorte
Wien
Vipava
(Slowenien)

Hannes Zebedins Arbeiten zeugen von einem politischen Bewusstsein, das eng mit der
Lebensrealitat der Menschen verbunden ist. Seine ungekiinstelten Objekte, Installatio-
nen, Interventionen und Performances basieren auf Materialien und gesellschaftlichen
Praktiken, die oft unmittelbar tGber die Auswirkungen 6ékonomischer, politischer, gesell-
schaftlicher und kultureller Ungleichheit sprechen. Zugleich erforscht Zebedin indivi-
duelle und kollektive Handlungsformen, die sich mit bestehenden prekaren Situationen
auseinandersetzen und je nach Kontext Méglichkeiten zwischen bloRem Uberleben und
zivilgesellschaftlichen Gegenbewegungen ausloten.

In einer Reihe von Skulpturen und Collagen beschaftigt sich Zebedin mit leeren
Ménteln von Stromkabeln. Er bezieht sich damit auf den Kupferdiebstahl als eine verzwei-
felte Methode, in Zeiten der Krise von Tag zu Tag zu Uberleben: Die »Diebe« haben den
Kabeln das Kupfer entnommen, um damit an etwas Geld zu kommen. Das nicht mehr
verwertbare Restmaterial, das Zebedin tUber Jahre in verschiedenen Stadten sammelte,
ist ein der Realitat entstammendes Zeichen einer breiten gesellschaftlichen Produktion
von Armut und Ausbeutung. Die Kabelmantel sind aber auch ein Verweis auf Aus- und
Seitenwege in krisenhaften 6konomischen Situationen. Die Collagen zeigen Berech-
nungen und Reflexionen des Kiinstlers zu dieser prekaren Praxis des Uberlebens. Die
Skulptur, die im Rahmen einer Ausstellung in Belgrad entstand, nimmt auf manifeste Art
und Weise darauf Bezug: Zebedin sammelte vor Ort leere Kabelmantel und berechnete
den Wert des entnommenen Kupfers, um mit dem Betrag Holzbretter flir einen Sockel zu
kaufen, auf dem die gefundenen Hiillen aufgetirmt wurden.

Jirgen Tabor

Titel—Jahr

Ohne Titel
2015

Technik—MaRe

Kabelméntel und Sockel
12x40x40cm

4 Collagen
je30x20cm

Ankaufsjahr

2016
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Michael Ziegler

Geburtsjahr

1960

Geburtsort

Wels

Aufenthaltsort
Innsbruck

Titel—Jahr

1 Stillleben mit
erloschener Kerze
2000

2 Granatapfel
2009

3 Friedlander
2010

4 Valloton
2007

5 Zimmer im Freien
2011

6 aufgebockt
201

7 Ohne Titel
2010

8 Strommasten
vor Wolken
2012

Michael Ziegler ist Maler, Zeichner und Fotograf. In jedem der entsprechenden Medien
forciert er deren ureigenste Qualitaten. Das ist in der Malerei die Wechselwirkung von
Farbe, in der Zeichnung die Reduktion auf die Linie und in der Fotografie das Festhalten
des unspektakularen Augenblicks. Bevorzugt im kleinen Format ausgefihrt, entstehen
so korrespondierend drei Werkkomplexe, die eines verbindet: Das Thema in der Kunst
Zieglers ist immer das Sehen an sich und das Festhalten des »Wesen«-tlichen. Und es
sind Orte, Dinge und Figuren, die ihn interessieren.

Wenn Ziegler in der Zeichnung das Direkte schatzt und es fiir ihn das durchlas-
sigste Medium ist — sie gilt ja seit Giorgio Vasari als die spontanste und urspriinglichste
Ausdrucksform in den bildenden Kiinsten —, so ist ihm die Fotografie ein intimes Tage-
buch. Mit durch die Malerei und Zeichnung geschultem Blick sind diese Fotos ein Fest-
halten von taglich Wahrgenommenem und darin poetische Momentaufnahmen. Ziegler
selbst versteht seine Fotografien als Haikus, als préazise gedachte Verdichtung des acht-
sam Erlebten.

Was nun in Zeichnung und Fotografie sehr direkt umgesetzt wird, findet in
Zieglers Malerei in einem langeren Malprozess zur Ruhe. Ziegler kennt die Geschichte
der Malerei und deren Anforderungen. Proportion, Komposition und Farbgebung sind
in seinen Bildern genau kalkuliert und stimmig zusammengeflhrt. Als klassische Tafel-
bilder in Ol auf Leinwand ausgefiihrt, atmen sie den Geist jahrhundertelanger européi-
scher Malereitradition.

Ginther Moschig

www.galerie-rhomberg.at
www.galerieheikecurtze.com

Technik—MaRe

1 Ol auf Leinwand

32x38cm
2 C-Print

11.4x7.6cm
3 C-Print

7.6 x11.4cm
4 C-Print

11.4x7.6cm
5 C-Print

7.6 x11.4cm
6 C-Print

11.4x7.6cm
7 C-Print

7.6x11.4cm
8 C-Print

11.4x7.6cm

Ankaufsjahr
2013

300







H Geburtsjahr Titel—Jahr Technik—MaRe
Flora Zlmmeter 1964 Role Models Analoge Farbfotografie,

2013-14 C-Print, kaschiert

Geburtsort auf Aluminium

St. Johann 45x30cm

in Tirol 33x44cm
30x45cm

Aufenthaltsort 45x38cm

Wien 34x30cm
33x64.5cm
33x43cm
30x30cm
30x45cm
43.5x30cm

Ankaufsjahr

2015

Griet

»Das ewig Weibliche zieht uns hinan«, heiRt es in Goethes Faust. Und in der Tat war
das Weibliche stets ein groRes Thema der Kunst, wobei das Frauenbild bis vor kurzem
vorwiegend vom mannlichen Blick gepragt war. In ihrer Fotoserie Role Models (2013/14)
stellt Flora Zimmeter bekannte Frauendarstellungen unterschiedlicher kunsthistorischer
Epochen mit kleinen Spielpuppen aus vergangenen Zeiten nach. Sie reduziert das jewei-
lige Bildsujet aufs AuRerste, etwa auf die Haltung, Kleidung oder die Verwendung von
bestimmten Attributen. Als Titel wéhlt sie Vornamen, die auf die jeweiligen Vorbilder
verweisen, auch die Seitenverhaltnisse sind diesen angepasst. Eine korrekte Zuord-
nung der Originale gelingt wohl nur einem Fachpublikum, dennoch erscheinen viele der
Darstellungen vertraut. »Bei einigen der bekannten und oft reproduzierten Bilder ist nur
wenig noétig, um sie wiedererkennbar zu machen. Haltungen und Gesten kehren immer
wieder, sind Vorbilder fir weitere Bildfindungen innerhalb der Kunst und beeinflussten/ Maya
beeinflussen das Bild der Frau bis heute«, so die Kiinstlerin. Flora Zimmeter, die sich in

ihren jingeren Arbeiten vermehrt geschlechterspezifischen Fragestellungen widmet,

spielt in ihrem humorvollen Geméaldememory mit den stereotypen Rollenbildern und

Idealvorstellungen von Weiblichkeit in der Kunst und fiihrt uns letztlich vor Augen, wie

tief sich die darin verhandelten Klischees im kollektiven Gedachtnis festgesetzt haben.

Zitierte Vorbilder

Griet » Jan Vermeer, Das Madchen mit dem Perlenohrgehénge, 1665

Maya — Francisco de Goya, Die nackte Maja, 1797-1800

Rosa — Edgar Degas, Tanzerinnen in Rosa, 1884

Sarah — Sarah Lucas, Self Portrait, Pregnant with Fried Eggs, 1996

Kathleen — Lucian Freud, Girl with a White Dog, 1950

Waltraud — Valie EXPORT, Tapp und Tastkino, 1968

Margarita — Diego Velazquez, Infantin Margarita Teresa in weiBRem Kleid, 1656
Cindy — Cindy Sherman, Untitled 75, 1980

Marilyn - Andy Warhol, Marilyn, 1967

Judith - Lucas Cranach der Altere, Judith und Holofernes, 1530

Silvia Héller 304 Rosa

www.zimmeter.at



Kathleen

Waltraud

Judith




Richtlinien fur die
Ankaufskommission
2012-18

Die Ankaufskommission entscheidet nur Gber
Bewerbungen, welche unter Verwendung eines
im Internet abrufbaren Formulars eingereicht
werden (www.tirol.gv.at/kunst-kultur/abtei-
lung-kultur/kunstankaeufe).

Fir alle Ankaufe gilt, dass die entsprechen-
den Kinstlerlnnen bereits eine kontinuierliche

Ausstellungstatigkeit vorweisen missen.

Herkunft und/oder Lebensmittelpunkt der Be-
werberlnnen ist das Bundesland Tirol.

Ankaufe werden nur bei den Kinstlerinnen
direkt getétigt (keine Galerienankaufe).

Abstand zwischen den Ankaufen von mindes-
tens finf Jahren.

Preislimit bis 5000 Euro.

Zwei Einreichtermine pro Jahr:
31. Mérz | 30. September

Im Bedarfsfall kann die Kommission entschei-
den, Atelierbesuche vorzunehmen.
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www.tirol.gv.at/kunst-kultur/abteilung-kultur/kunstankaeufe

Mitglieder der
Ankaufskommission
2012-18

Gunther Dankl

Kustos der Grafischen Sammlungen und der
Kunstgeschichtlichen Sammlungen (Kunst ab
1900) der Tiroler Landesmuseen

Silvia Holler

freie Kuratorin, Leiterin der RLB Kunstbriicke,
Innsbruck

Johann Lechner

ehemals Abteilung Kultur des Landes Tirol

+

die in der Abteilung Kultur fir die Kunstankaufe
fachlich zustandigen Beamten mit beratender
Stimme



Autorinnen und Autoren

Elisabeth Aufheimer

arbeitet aktuell an ihrer Masterarbeit zum Tiro-
ler Kiinstler Rudolf Kreuzer (Institut fir Kunstge-
schichte der Universitat Innsbruck). Die pensi-
onierte Juristin der Tiroler Arbeiterkammer war
18 Jahre lang in Frankreich und in Brissel als
Leiterin des Buros der Bundesarbeitskammer
und als Nationale Expertin flir die Europdaische
Kommission tatig.

Gunther Dankl

Studium der Kunstgeschichte und Vergleichen-
den Literaturwissenschaft an der Universitat
Innsbruck; Kustos der Grafischen Sammlun-
gen und der Kunstgeschichtlichen Sammlungen
(Kunst ab 1900) der Tiroler Landesmuseen; zahl-
reiche Ausstellungen und Publikationen sowie
Beitrage zur dsterreichischen und internationa-
len Kunst des 20. und 21. Jahrhunderts.

Rosanna Dematté

Studium der Kunstgeschichte und der Romanis-
tik in Innsbruck; 2005-13 Betreuung der Samm-
lung des Instituts fiir Kunstgeschichte an der
Universitat Innsbruck; 2011-15 Forschungs- und
Ausstellungsprojekte in Osterreich, Italien und
Deutschland; seit 2013 wissenschaftliche Mit-
arbeiterin der Grafischen Sammlungen und der
Modernen Galerie der Tiroler Landesmuseen;
seit 2016 wissenschaftliche Mitarbeiterin am
Institut fur Kunstgeschichte der Universitat
Innsbruck. Kunstkritische und kunsthistorische
Beitrage sowie Ubersetzungen erschienen seit
2005 in Katalogen, wissenschaftlichen Publika-
tionen und Periodika.
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Lena Ganahl

Studium der Architektur, Kunstgeschichte und
Kunstwissenschaft an der Leopold-Franzens-
Universitat Innsbruck. Kuratorin, Archivarin und
Autorinim Bereich der modernen und zeitgends-
sischen Kunst und Architektur. Tatigkeiten u.a.
fur die Tiroler Landesmuseen (2008-15), die
Galerie im Taxispalais (2015-17), die Galerie Krin-
zinger (2017-18), die Leopold-Franzens-Univer-
sitat Innsbruck (seit 2017) und den Kunstraum
Innsbruck (seit 2017).

Silvia Holler

Kunsthistorikerin. 1998-2003 wissenschaft-
liche Mitarbeiterin beim Aufbau des Sidtiro-
ler Landesmuseums fir Kultur- und Landesge-
schichte Schloss Tirol. Seit 2003 Leiterin der
RLB Kunstbriicke in Innsbruck sowie als freie
Kuratorin tatig. 2005-07 Projektleitung beim
Aufbau der Domschatzkammer Bozen. 2008-09
Koordinatorin der Sudtiroler Landesausstellung
Labyrinth::Freiheit in der Festung Franzens-
feste. Seit 2009 in unterschiedlichen Beiraten,
Gremien und Stiftungen in Italien, Osterreich
und Deutschland vertreten.

Gunther Moschig

Kunsthistoriker und Ausstellungskurator. Publi-
kationen, Konzeptionen und Durchfiihrungen
von Ausstellungen zur zeitgenéssischen Kunst,
zur Kunst in Tirol und zu kulturgeschichtli-
chen Themen. Zuletzt erschienen: Informel in
Osterreich, Kunst aus Osterreich im internatio-
nalen Kontext, Lécker Verlag, Wien 2017; Tiro-
ler Moderne?, Tiroler Landesmuseum Ferdi-
nandeum, Innsbruck 2018; Auf der Kippe. Eine
Konfliktgeschichte des Tabaks, Tiroler Volks-
kunstmuseum, Innsbruck 2019. Museologische
Beratung und Museumskonzepte, Beratung fir
Sammlungen zeitgendssischer Kunst.

Markus Neuwirth

A.o. Univ.-Prof. Dr. Univ. Innsbruck seit 2000; Stu-
dium Kunstgeschichte, Psychologie und Philo-
sophie IBK, Univ. Ass. ab 1987 am Inst. f. KG d.
Univ. Innsbruck, 1990-91 interim. Leiter Abt.
Ostasien und Islam am Museum flr angew. Kunst
Wien, MAK; 1996-97 Instituto Camodes Lissa-
bon, 1998 Stipendiat Biblioteca Nacional Lissa-
bon u. Comissdo Nacional para as comemora-
¢oes dos descobrimentos portugueses; lehrte
an der Universitat Wien, Univ. Nova de Lisboa
u. University of Notre Dame (USA), Koordina-
tor Japanschwerpunkt Tirol 2002; Forschungs-
jahre 1996-97 u. 2003-04 in Portugal, Gastprof.
Leiden (NL) 2007 u. 2017

Cornelia Reinisch-Hofmann

Studium Kunstgeschichte an der Universitat
Innsbruck und Wien, Masterstudium Arts Admi-
nistration an der University of New Orleans, USA.
Kuratorinin der Neuen Galerie der Tiroler Kiinst-
lerschaft und seit 2006 Fachbereichsautorin
fur Bildende Kunst der Kulturberichte aus Tirol.
Zahlreiche Katalogbeitrage, Ausstellungstexte
und Eréffnungsreden im Bereich zeitgendssi-
scher Kunst und zu Kunst im 6ffentlichen Raum.

Jurgen Tabor

ist freier Kurator, Kunsthistoriker und Autor.
Studium der Kunstgeschichte, Anglistik und
Amerikanistik, 2006 Promotion. Seit 2017 Kura-
tor, Klocker Stiftung sowie INNSBRUCK INTER-
NATIONAL. 2006-11 Kurator, 2011-17 stellver-
tretender Direktor, 2016 interimistischer Direktor,
TAXISPALAIS Kunsthalle Tirol. Gastkurator:
Kunsthalle West, Lana (2016), Kunsthalle Exner-
gasse, Wien (2013), Kunstraum Dornbirn (2010).
Partner des europaischen Vernetzungsprojekts
Curators’ Network (2010-14). Lehrauftrage, Uni-
versitat Innsbruck und Universitat Graz.
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