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Ausstellungsdisplay: Nadim Vardag

Changes

»Ein Gespur fir die Wichtigkeit von Prozessen, von Veranderung, fiir die Wichtigkeit der
Differenz selbst, die Freiheit, die Dinge selbst in die Hand zu nehmen und ausgehend von den
eigenen Ideen zu arbeiten®, so umriss der 2022 verstorbene Sam Gilliam seine kilinstlerische
Praxis. Gilliam war maBgeblich beeinflusst von der Washington Color School um Morris Louis,
Kenneth Noland oder Alma Thomas und nahm 1972 an der von dem einflussreichen Kurator
Walter Hopps verantworteten Gruppenausstellung im US-amerikanischen Pavillon auf der
Biennale in Venedig als erster Schwarzer Kiinstler seines Landes teil.

Gilliams Arbeit Change aus dem Jahr 1970 (1) stammt urspriinglich aus dem Besitz des
Koélner Restaurators und Sammlers Wolfgang Hahn. Die regelrecht in Farbe getrankte
Leinwand héngt ohne Keilrahmen frei im Raum. So ergeben sich Falten und Knicke, die aus
der Leinwand ein dreidimensionales Objekt machen. Der Titel Change spielt auch darauf an,
dass Gilliams ,drape painting” immer unterschiedlich zur Geltung kommt, je nach Raum
und Présentation. Verédnderung ist somit dem Werk eingeschrieben.

Die Ausstellung Changes nimmt nicht nur im Titel auf das Werk von Gilliam Bezug, sondern
greift den Aspekt der Verdnderung auf, indem Sammlungszugéange der letzten Jahre und
teils noch nie im mumok prasentierten Werken aus der Sammlung gezeigt werden, um auf
diese Weise neue Zusammenhange herzustellen. Changes etabliert thematische und formale
Verbindungen und Korrespondenzen, aber relativiert auch kanonische Narrative zugunsten
einer Vielzahl von Erzdhlweisen.

Fir den in Wien lebenden Kiinstler Nadim Vardag sind Fragen der Prasentation grundlegend.
Dies gilt sowohl fiir seine eigene kiinstlerische Arbeit als auch fiir seine Uberlegungen zum
Display, die im Rahmen dieser Ausstellung Form annehmen. Seine Ausstellungsarchitektur
kennzeichnet ein bewusster, spezifischer Umgang mit rdumlichen Bedingungen und
historischen Kontexten.

Im September 2022 begeht das mumok — Museum moderner Kunst Stiftung Ludwig

Wien sein 60-jahriges Jubildum. Das MuseumsQuartier ist bereits der dritte Standort seit
seiner Griindung 1962. Eréffnet wurde das Museum des 20. Jahrhunderts, so die damalige
Bezeichnung, im Schweizergarten, wofiir der von Karl Schwanzer urspriinglich fiir die
Weltausstellung 1958 in Briissel gebaute Osterreich-Pavillon wieder aktiviert wurde.

1979 wurde zusétzlich das barocke Palais Liechtenstein im 9. Wiener Gemeindebezirk
bezogen. Diese markanten, historisch und dsthetisch unterschiedlichen Architekturen
haben die Ausstellungsgestaltung beeinflusst: Nachkriegsmoderne, barockes Palais und
White Cube treten mit den Kunstwerken auf verschiedene Weise in Dialog.
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Abstraktionen

Am Beginn der Ausstellung stehen der Variantenreichtum und das Formenvokabular
abstrakter Kunst, deren historische oder ideologische Hintergriinde und Inhalte verschieden
sein und trotzdem zu formal &hnlichen Lésungen fiihren kénnen. Zu den Pionier*innen
geometrisch-abstrakter Kunst in Osterreich zéhlt Hildegard Joos. 1958 hat sie als erste Frau
eine Einzelausstellung in der Secession. Ein Jahr spéter zieht sie nach Paris, wo sie Mitglied
des Salon des Réalités Nouvelles wird, eine Vereinigung flir geometrische Abstraktion und
Konstruktivismus. Gemeinsam mit ihrem Partner, dem Schweizer Philosophen Harold Joos
(ab 1980 sind die Werke mit ,H+H Joos" signiert), entwickelt sie Begriffskonstellationen wie
,,Aquivoke Evolutionen® oder ,Narrative Geometrismen®, die bewusst Mehrdeutigkeiten und
Divergenzen zusammenbringen. Diese lassen sich auch in Balance 86 (1973) (2) ausmachen,
wo ein geometrischer Schwarz-WeiB-Kontrast in einer Variation von Anordnungen und
Dimensionen dynamisiert wird.

In The Nothing (2013) (3) von Eileen Quinlan scheinen verschiedene Materialitdten und
Aggregatzusténde aufeinanderzutreffen und sich zu durchdringen. Auch hier handelt es

sich um eine abstrakte Komposition in Schwarz-WeiB, wobei im Gegensatz zu Joos’ klaren,
geradlinigen Formen bei Quinlan rdumliche, bisweilen diffuse Effekte inszeniert werden,

was auch den — analogen - fotografischen Entwicklungsprozess anklingen lésst. Valerie
Jaudon war Mitglied der Pattern-and-Decoration-Bewegung, die Mitte der 1970er-Jahre als
Reaktion auf die damals dominante Pop Art oder Postminimal Art entstand. Das Interesse von
Pattern and Decoration galt den — oft weiblich konnotierten — marginalisierten Bereichen
kiinstlerischen Gestaltens: der angewandten Kunst und dem Kunsthandwerk etwa, auch aus
anderen kulturellen Zusammenhangen. Fiir Jaudon ist besonders die Auseinandersetzung
mit der Ornamentik in der islamischen Kunst bedeutend. Damit war der Bewegung auch eine
politische Dimension zu eigen: Sie wollte die Grenzen zwischen traditionellen Genres und
Geschlechterrollen sowie nationale Zuschreibungen bewusst hinter sich lassen.

In Philipp Fleischmanns Filmen spielte in den vergangenen Jahren das Verhaltnis zwischen
den spezifischen rdumlichen Gegebenheiten und der Projektion des analogen Films

eine wesentliche Rolle, etwa wenn er die Secession, das Osterreichische Filmmuseum

oder auch das mumok kino zum Schauplatz fiir eigens entwickelte Apparaturen werden lieB,
um diese Rdume filmisch zu Ubersetzen. Fleischmanns neuer Werkkomplex ist installativ
angelegt: Seine Film Sculptures (4) bestehen aus einer eigens adaptierten Konstruktion, die
einen 16-mm-Film projiziert und gleichzeitig den Filmstreifen sichtbar macht. Zu sehen sind
variierende abstrakt-geometrische Formen in unterschiedlichen Farben — es handelt sich
also um gleich mehrere Alternativen zu einem singuldren (oder auch konventionellen) Ansatz:
sIch méchte nun herausfinden, worum es bei der Abstraktion gehen und was insbesondere
queere Abstraktion bedeuten kénnte* (Fleischmann).






Texturen

Unter dem Begriff ,Texturen® sind Werke versammelt, in denen gestalterische Beschaffenheit
und Stofflichkeit eine wichtige Rolle spielen und die Text als Schreibprozess oder
Geschichts(um)schreibung thematisieren. Die mehrteilige Serie common crazies (2020) (5)
von Birke Gorm bezieht sich auf The Common Woman Poems (1969) der US-amerikanischen
Autorin und Aktivistin Judy Grahn, indem einige Zeilen aufgegriffen werden, sowie auf die
Methode des ,crazy quilting®, bei der verschiedene Stoffreste zusammengefligt werden:

Die Idee des Sammelns und Kompilierens von diversem Material wird zum Sinnbild flr
Gemeinschaft, Solidaritat und Pluralitit. Gorms Entscheidung, die einzelnen Buchstaben aus
altem, vergilbtem Krawattenfutter zu formen, macht ein feministisches Anliegen deutlich.

Ein feministisches Ausstellungs- und Publikationsprojekt, das Ende der 1980er-Jahre

unter dem Titel Eau de Cologne von der Galeristin Monika Sprith in KoIn initiiert wurde, ist
der Ausgangspunkt flir die Arbeit Ohne Titel (1988) (6) von Jutta Koether. Eau de Cologne
involvierte ausschlieBlich weibliche Kiinstlerinnen, in den Magazinen wurden Texte von
namhaften Theoretikerinnen (und einigen ménnlichen Kollegen) ver&ffentlicht. In der dritten
Ausgabe von 1989 findet sich — neben Beitragen von Koether (sie war auch redaktionell

und gestalterisch beteiligt), Hanne Darboven, Candida Hofer, Louise Lawler oder Rosalind
Krauss und Lucy R. Lippard — ein Artikel der Kunsthistorikerin Linda Nochlin tiber das viel
diskutierte Gemalde L'origine du monde (1866) von Gustave Courbet. Der Beitrag thematisiert,
wie dieses Werk durch Reproduktionen rezipiert wurde, die vom Original abweichen — was
Koether wiederum in ihr Werk tibernimmt. Sie bezieht sich damit nicht nur auf Courbets
explizite und radikal fragmentierte Darstellung eines nackten Frauenkdrpers, sondern ebenso
auf eine feministische Kunstgeschichtsschreibung — war Nochlin doch auch die Autorin des
einflussreichen Essays Why Have There Been No Great Women Artists? (1971).

Eine kritische Auseinandersetzung mit der Kunstgeschichte legt Henrik Olesen mit seiner
Arbeit Some gay-lesbian artists (and/or artists relevant to homo-social culture) born
inbetween 1717-1898 (2006) (7) vor: Auf einer schwarzen Schautafel zeigt er eine Sammlung
von Bild- und Textmaterialien, darunter Werke und Biografien, welche die teilweise tragischen
Schicksale von Kunstschaffenden offenlegen, die aufgrund ihrer sexuellen Orientierung
kaum oder nur in einschldgigen Kontexten Bekanntheit erlangten. Olesen lenkt damit die
Aufmerksamkeit auf die Leerstellen der Kunstgeschichte. Auf eine ebenfalls bis heute aktuelle
Debatte nimmt Leidy Churchman Bezug: Das Bild The New Yorker (2017) (8) zeigt das Cover
einer Februarausgabe des gleichnamigen Magazins von 2017. Zu sehen ist die Bliste der
berlihmten Oscar-Filmpreistrophée, die allerdings manipuliert wurde: Augen-, Wangen- und
Nasenpartie der Figur sind verandert, unmissverstandlich feminisiert sind die roten Lippen.
Die offensichtlich schematisierten Gesichtszlige spielen auf die in den vergangenen Jahren
von vielen Seiten vehement geéduBerte Kritik an, dass sowohl die Auswahl der Nominierten
und Prémierten als auch die Zusammensetzung der Jury keineswegs die tatséchliche
gesellschaftliche Diversitat widerspiegle.



Lebenswelten

Eine weitere, aktuell dringliche Thematik, die bereits in den historischen Werken der
Ausstellung aufgenommen wird, ist der Umgang mit der Natur und unserer Umwelt, nicht
zuletzt im Hinblick auf die Auswirkungen der sich verschérfenden und durch den Menschen
befeuerten Klimakrise. Schon vor Jahrzehnten beschéftigte sich Lois Weinberger mit dem
widerstidndigen Potenzial von Ruderalpflanzen, jenen Gewéchsen, die besonders auf

Boden wachsen, die durch die menschliche Nutzung verandert wurden. Die im Rahmen
seines Beitrags flir die documenta X entstandene Fotografie Brennen und Gehen (1997) (9)
zeigt einen Ausschnitt des von Weinberger bespielten Bahnhofsareals und mit dem
aufgebrochenen Asphalt die buchstéabliche Sprengkraft jener unscheinbaren Pflanzen, die
hier zur Entfaltung kommen sollten. Kontréar zu dieser Aufwertung von Wildwuchs erscheint
die uniforme und gesichtslose Architektur von Einfamilienhausern in Vorstadtsiedlungen der
USA, die Dan Graham in Top Housing Development (1966) (10) untersucht. Graham zeigt die
Wohnverhaltnisse der sogenannten Middle Class, bewusst mit konventioneller Fototechnik
aufgenommen. Die Kombination von mehreren Bildern und Textergdnzungen lasst die
urspriingliche Konzeption fiir einen Magazinbeitrag erkennen, der in verschiedenen Versionen
erschien, etwa unter dem Titel Homes for America (1966).

Dysfunktional gewordene Werbemittel werden in der Arbeit von Dorit Margreiter zur Attraktion:
Die Aufnahmen in Boulevard (2019) (11) zeigen ausrangierte Leuchtreklameschilder im Neon
Museum in Las Vegas. Ramponierte Leuchtschriften und ausgebrannte Gliihbirnen werden

im gleiBenden Sonnenlicht exponiert, statt durch ihr Leuchten und Blinken in der Dunkelheit
zu betodren, und vermitteln genauso wie die verblichenen Anstriche einen melancholischen
Eindruck. Margreiters archaologischer Zugang macht die effektvollen Gestaltungs- und
Simulationsmittel der Unterhaltungsindustrie zum Thema.

Eine eindeutige Lesbarkeit stellen die Fotografien von Jojo Gronostay raffiniert infrage: Titel
wie Big Man, Concrete Louvre, Totem Il, Zaha Zaha (alle 2021) (12) spielen auf Architektur,
Genderzuschreibungen, museale oder rituelle Zusammenhénge an. Die Objekte, die
Gronostay in den groformatigen Fotografien inszeniert und durch Fragmentierung und
farbliche Reduktion verfremdet, lassen sich im Kontext seines 2017 gegriindeten Modelabels
DWMC (Dead White Men’s Clothes) verstehen: Der Kiinstler reaktiviert Kleidung, die als
Spende ihren Weg auf den Markt in Accra gefunden hat. ,Als in den 70er-Jahren die ersten
groBen Wellen von Second-Hand-Kleidung aus dem Westen nach Ghana kamen, konnten

die Einheimischen nicht glauben, dass solch hochwertige Kleidung umsonst weggegeben
werden kann, und sie vermuteten, dass der Vorbesitzer gestorben sein musste®, so Gronostay.
Das Label bringt die Textilien wieder zurtick, bedient allerdings andere, spezifischere Mode-
(bzw. Kunst-)Markte. Damit thematisiert es kommerzielle und kulturelle Transfers sowie

die Zirkulationslogiken der Modebranche und konfrontiert sie mit einer postkolonialen
Perspektive.

Jojo Gronostay, Totem I, 2021, © Jojo Gronostay



Un/Sichtbarkeiten

Das Spannungsverhéltnis von Sichtbarmachen und Verunkléren — Visualisierung und
Veranschaulichung versus Verbergen — ist nicht zuletzt fiir das Museum selbst wesentlich.
Die wechselhafte 60-jdhrige Geschichte des mumok (so lautet die Kurzform seit 2001) hat
unterschiedlichste Prasentationsformen und Ausstellungssituationen hervorgebracht.

In den Fotografien (13) von Peter Baum, Barbara Pflaum und Candida Hofer sind die
verschiedenen Standorte des Museums zu sehen: das Museum des 20. Jahrhunderts
(besser bekannt als 20er Haus), das Palais Liechtenstein und der heutige, 2001 eréffnete
Museumsbau im MuseumsQuartier.

Neben Ephemera (14) zu — unorthodoxen — Ausstellungen von Claes Oldenburg oder
Daniel Spoerri, die zwar eine Anndherung an diese Prasentationen ermdglichen, aber keine
lllustration darstellen, sowie Werken (15) von Marcel Duchamp oder Tetsumi Kudo, die mit
dem Format der Schachtel bewusst die Méglichkeiten der Darstellung relativieren, ist eine
Arbeit von Maria Hahnenkamp zu sehen, in der es um eine radikale Infragestellung der
gesellschaftlichen Konventionen in der Repréasentation von Frauen geht. Inihrer friihen,
groBformativen Arbeit O.T. (1993) (16) sind 195 analoge Farbfotografien zu sehen, allerdings
nicht, was ihre Aufnahmen urspriinglich abbildeten: eine Frau bei der Schénheitspflege.
Dieses klischeebehaftete Motiv eliminiert Hahnenkamp, indem sie die Oberflache, die
Gelatineschicht, abschleift und damit die bilderzeugenden, chemischen Bestandteile der
Fotografie zum Thema macht. Was bleibt, ist das Papier als Trdgermaterial.

Frida Orupabo ist eine Kiinstlerin, die als Autodidaktin und Sozialarbeiterin durch ihre
Aktivitdten auf Instagram (@nemiepeba) im Kunstbereich Bekanntheit erlangte. Auch heute
noch sammelt und zeigt sie auf dieser Plattform gefundenes Material: Darstellungen von
Schwarzen Personen aus unterschiedlichen, auch historischen Quellen — und verdichtet auf
diese Weise im Mainstream lange Zeit marginalisierte Bilder (17). Die Auseinandersetzung
mit der Exklusion oder Verweigerung von Représentation kann also neben &sthetischen
Uberlegungen auch auf Fragen der sozialen Gerechtigkeit und Diversitat abzielen.

In den Arbeiten von Carolyn Lazard werden nicht nur Normen im Gesundheitswesen,
sondern auch normative Vorstellungen von korperlicher Integritat und Funktionalitat
adressiert — und die damit verbundenen ideologischen Implikationen, die fiir das
gesellschaftliche Zusammenleben weitreichend sind. Nicht zuletzt die Covid-19-Pandemie
hat globale Ungleichheiten und Ungerechtigkeiten aufgezeigt, insbesondere in Hinblick

auf den Zugang zu medizinischer Versorgung. Lazards Publikation Accessibility in the Arts.
A Promise and a Practice (2019) (18) thematisiert und veranschaulicht, wie Barrierefreiheit
im Kunstkontext realisiert werden kann. Es geht Lazard darum, ein Bewusstsein zu schaffen,
das Verdanderungen mdglich macht: ,Diese Leitlinien sollen einen tatséchlichen Wandel der
Infrastruktur beférdern, indem Losungen vorgeschlagen werden® (Lazard).
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