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13. Marz - 29. Mai 2013
Vertikale Galerie in der VERBUND-Zentrale
Am Hof 6a, 1010 Wien



Die Ausstellung open spaces | secret places zeigt
klnstlerische Positionen von 1970 bis heute aus der
SAMMLUNG VERBUND. Visualisiert werden Phéno-
mene der Wahrnehmung von Rdumen und Orten.
Jeff Wall inszeniert an der Peripherie geheimnisvoll
Fragmente des Urbanen. Bernd und Hilla Becher,
Joachim Koester, und Teresa Hubbard/Alexander
Birchler gehen der Brichigkeit von Gegenwart ange-
sichts der historischen Verédnderung in Raum und Zeit
nach. Louise Lawler lenkt unseren Blick auf Orte, an
denen Kunstwerke aufbewahrt und prasentiert werden.
Gordon Matta-Clark dekonstruiert R&ume und Hauser,
reifdt und schneidet diese auf und definiert sie flr den
Betrachter radikal neu. In Anlehnung daran, schafft
Tom Burr seine Skulptur Split, ein in zwei Teile gespal-
tetes Holzhaus. Es handelt sich um eine Replik auf ein
mehrsitziges Plumspklo aus vormoderner Ara, mit der
Burr auf , eine verlorene Form von Intimitat” hin-
weist. Fred Sandback bricht mit der herkdmmlichen
Vorstellung von Skulptur und schafft mittels aufge-
spannter Faden ein Volumen ohne Masse im Raum.
Die zunehmende Verrdumlichung der Kunst geht mit
unserer Lebenspraxis einher, die sich sozial und kultu-
rell durch neue réumliche Gegebenheiten (virtueller
Raum, erweiterte Mobilitat) stark veréndert hat.
Gerade wegen dieser fluktuierenden Prasenz scheinen
wir unserer Verortung umso mehr gewahr werden

zu wollen. Friher fragten wir am Telefon die andere
Person ,,Wie geht's dir?”, heute fragen wir

. Wo bist du?”.

Die Ausstellung open spaces | secret places. Werke
aus der SAMMLUNG VERBUND wurde fur das
Museum der Moderne Mdnchsberg konzipiert und war
eben dort von 20. Oktober 2012 bis 3. Mérz 2013 zu
sehen. Begleitend zur Ausstellung erschien im Verlag
der Buchhandlung Walther Kénig der gleichnamige
Katalog.

Kuratiert von Curated by
Gabriele Schor, SAMMLUNG VERBUND, Wien Vienna
Veit Ziegelmaier, MUSEUM DER MODERNE, Salzburg
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The exhibition open spaces | secret places is showing
artistic positions from 1970 until today from the
SAMMLUNG VERBUND. The phenomenons of the
perception of spaces and places will be visualised.
Jeff Wall mysteriously stages fragments of urban
environments in peripheral areas. Bernd and Hilla
Becher, Joachim Koester, and Teresa Hubbard/
Alexander Birchler explore the fragility of the present
in the light of historical changes of space and time.
Louise Lawler draws our attention to places where
works of art are stored and presented.

Gordon Matta-Clark deconstructs rooms and houses,
tears them down and cuts them open, thereby radi-
cally redefining them for the viewer. Tom Burr created
his sculpture Split, a white wooden house cut in two
halves, reffering to Gordon Matta-Clark’s work. It is

a response to the multiple-seat outhouse from the
pre-modern era, which the artist sees as “a lost type
of intimacy”. Fred Sandback breaks with the traditional
concept of sculptures and uses tensioned threads to
create a volume without mass in space.

The increasing spatialization of art goes hand in hand
with our life style, which has changed considerably in
social and cultural terms as a result of new spatial con-
ditions (virtual space, increased mobility). It is this fluc-
tuating presence which seems to make us more
acutely aware of our location. In the past we asked
other people on the telephone ,, How are you?”,

today we ask ,,Where are you?".

The exhibition open spaces | secret places. Works
from the SAMMLUNG VERBUND was conceptualized
for the Museum der Moderne Mdénchsberg, Salzburg,
where it was shown from October 20, 2012 till March
3, 2013. The exhibition was accompanied by a
catalogue published in the Verlag der Buchhandlung
Walther Konig. GS/VvZ



Split, 2005

Tom Burr widmet sich einem obsolet gewordenen
Phanomen. Im Jahr 2005 préasentierte er im Freien auf
einer Wiese ein in zwei Teile gespaltenes weilles Holz-
haus das er Split nannte. Burrs Haus ist eine Replik auf
ein mehrsitziges Plumpsklo aus der vormodernen Ara.
Trotz der beengten Situation (oder gerade deshalb)
sieht er es als Sinnbild ,,einer verlorenen Form von
Intimitat”, die unsere westliche Gesellschaft aus ihrem
kollektiven Bewusstsein ,,zugunsten der kihlen, glat-
ten und sauberen Porzellanoberflaichen” verdréngt hat.
Vergegenwartigt man sich Burrs Vorliebe fur die Refe-
renz an einzelnen Werken der Avantgarde, so kommt
einem flr seine Arbeit Split Marcel Duchamps Pissoir
Fountaine von 1917 und natlrlich Gordon Matta-Clarks
in dieser Ausstellung ebenfalls gezeigtes gespaltenes
Haus Splitting in den Sinn sowie die Minimal Art. Burr
inszeniert Split &sthetisch minimalistisch kihl, karg und
nichtern. Gleichzeitig eréffnet er ein befremdendes
Assoziationsfeld von unangenehmen Bedingungen:
von Nahe und Intimitat, Schamgefihl, Geruch und
mitunter Ekel. Seit der Antike bis zum 19. Jahrhundert
war das Plumpsklo intakt. Eine Version davon heute im
offentlichen Raum aufzustellen soll die Funktion eines
,Alien”, eines Fremdkorpers haben.

Tom Burr addresses a long-obsolete phenomenon.

In 2005, he presented a white wooden house cut in
two halves, entitled Split, outside on a lawn. Burr's
house is a response to the multiple-seat outhouse
from the pre-modern era. Despite (or perhaps because
of) the cramped conditions, he sees in it the symbol of
"“a lost type of intimacy”, repressed by our western
societies from their collective consciousness “in favor
of cool, smooth, and clean porcelain surfaces”.

booklett_wien:booklet 04.03.2013 13:13—@%‘33

Considering Burr's penchant for referencing selected
avant-garde works, what comes to mind in relation to
this work is Marcel Duchamp’s urinal Fountaine of
1917 and certainly Matta-Clark’s bisected Splitting
house, also shown in the exhibition, as well as Minimal
Art. Burr stages Split with aesthetic minimalism—cool,

austere, and sober. At the same time, however, he
unfolds a strange associative field of uncomfortable
conditions: of closeness and intimacy, shame, smell, at
times even disgust. The earth toilet was common from
ancient times up until the 19" century. Installing a ver-
sion of it in public space today is intended to have the
function of an “alien”, a foreign element. GS

Split, 2005



booklett_wien:booklet 04.03.2013 13:13—@%‘34

Choques, 2005-2006

Choques, 2005-2006

In der neunteiligen Videoarbeit Choques (spanisch

flr ,,Zusammenprall, ZusammenstoR") folgt eine
kurze Filmsequenz einem einfachen Drehbuch: Francis
Alys schlendert den Gehsteig einer belebten Strae
entlang. An einer Hausecke kreuzt sein Weg pl6tzlich
den eines streunenden Hundes, der sich in rasantem
Tempo néhert. Alys kommt ins Straucheln, stirzt un-
beachtet von den vorbeigehenden Passanten, steht
sogleich wieder auf, schaut kurz hinter sich und geht
seines Weges. Die Szene 10st sich auf, als Cuauhté-
moc Medina, ein Freund des Klinstlers, auf die StraRe
lduft und in die Hande klatscht, um eine Filmklappe zu
simulieren.

Die beschriebene Szene erinnert stark an einen
Slapstick, wie er in den Filmen von Buster Keaton und
Charlie Chaplin vorkommt. Im Wesentlichen sind zwei
Grundelemente des Slapsticks vorhanden: zum einen
das Spiel mit der Kérperkomik in Form eines Sturzes,
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zum anderen eine stetige Wiederholung des Gags.

In Chogues liegt die Besonderheit jedoch nicht in der
Wiederholung einer einzelnen Kameraeinstellung, son-
dern geht dartber hinaus: Der Zusammenprall wurde
nicht nur einmal gefilmt, sondern mehrmals hinter-
einander.

Die neun Filmsequenzen werden auf Monitoren ge-
zeigt, die in verschiedenen Rdumen aufgehangt oder
auf den Boden gestellt sind, sodass man beim Gehen
durch die Ausstellung der oben beschriebenen Szene
im Idealfall insgesamt neun Mal begegnet. Alys knipft
damit auch direkt an die eigene Praxis des Gehens an,
indem die Videoarbeit Choques fir den Betrachter erst
im Gehen durch die Ausstellung vervollstéandigt wird.

The screenplay for the short film sequence in the
nine-part video called Choques (the Spanish word for
“crash” or “collision”) is very simple: Alys is strolling
along the sidewalk of a busy street. At the corner of a
block, his path crosses that of a stray dog, bounding
along at high speed. Alys loses his balance, topples
over in front of the other passers-by, picks himself up
again, glances behind him, and continues on his way.
The scene ends when Cuauhtémoc Medina, a friend
of the artist, runs into the street and claps his hands
to simulate a clapboard.

The scene just desribed is strongly reminiscent of
the slapstick familiar to us from the movies of Buster
Keaton and Charlie Chaplin. Two of the basic ingredi-
ents of slapstick are present: One is the use of the
body to generate comedy - in this case by falling

over - and the other the existence of a running gag.
What is special in Choques, however, is not the
repetition of a single shot, but rather something more
than that; for the collision in this case was filmed not
just once, but several times in succession.

The nice cinematic sequence are shown on screens
that are either suspended or set up on the floor in
various different rooms so that by walking through the
exhibition, viewers ideally encounter the same scene
nine times over. This is related to one’s own practice
of walking, too, inasmuch as Alys' Choques video
becomes complete only when those viewing it walk
through the entire exhibition. cK
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Splitting: Exterior, 1974
Splitting, 1974
Artpark, 1974

Im Frahling 1973 wandte sich Gordon Matta-Clark an
seine Galeristen Holly und Horace Solomon mit einem
ungewohnlichen Vorschlag. Er wollte ein Haus in zwei
Teile zerségen und fragte sie, ob sie von einem verflg-
baren Haus wissten. Horace Solomon besal tatsach-
lich ein solches Haus. Er hatte es fir eine Grundstick-
spekulation erworben, und es sollte bald abgebrochen
werden. Matta-Clark erhielt die Erlaubnis, das Haus zu
verwenden, wohl wissend, dass das Werk nicht von
Dauer sein wirde.

Matta-Clark rdumte das Innere des Hauses leer und
ségte mittels einer Kettensage und eines Senkbeils
zwei parallele Schnitte in das Haus. Er senkte die eine,
15 Tonnen schwere Hélfte des Hauses um wenige
Grad, bis in der Mitte ein Spalt klaffte, der im oberen
Teil des Hauses etwa 60 Zentimeter maf3. Zum Schluss
sdgte er die vier Ecken aus dem Haus heraus. Sie
sollten spater als Skulptur mit dem Titel Four Corners
ausgestellt werden. Die Arbeit dauerte ungeféhr vier
Monate. Ein Film, eine Reihe von Fotografien, Foto-
collagen sowie ein Kinstlerbuch dokumentieren den
Prozess der autonomen Kunstwerke.
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Untitled (Cut Drawing), 1975
Office Baroque, 1977/2005

In spring 1973 Gordon Matta-Clark presented his
gallerists Holly and Horace Solomon with an unusual
idea. He wanted to saw a house into two halves, and
asked them if they knew of anything that might be
available. As it happened, Horace Solomon had just
the thing. He had bought a house in a speculative real
estate deal, and it was soon to be demolished. Matta-
Clark was given permission to do what he wanted with
it, although it was clear that the work would not last.
Matta-Clark completely cleared the house and, taking a
chain-saw and a plumb line, made two parallel inci-
sions into the house. He then cut diagonally through
one half of the foundations of house. Next, one half
(weighing fifteen tons) of the house started to slope
downwards until a split appeared that measured sixty
centimeters at the top of the roof. Lastly, Matta-Clark
sawed off the four top corners of the house. These
were later exhibited as a sculpture entitled Four
Corners. The whole project took about four months

in total and was demolished shortly after completion.
A film, a series of photographs, photomontages, and
an artist's book—all autonomous works of art in their
own right—documented the process. PU




Untitled (Trapezoid), 1968/1985
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Untitled (Trapezoid), 1968/1985

Fred Sandback begegnete einem Raum mit einer
geradezu kontemplativen Ruhe. Seine Skulpturen
wollen nicht die Architektur des Raumes umgestalten,
sondern ,die Natur und Struktur meines In-einem-
Raum-Seins” berlcksichtigen. Fred Sandbacks Eingriffe
waren meist von geringfligiger Natur. Sandback verédn-
derte nicht wie Matta-Clark die vorgegebenen architek-
tonischen Bedingungen eines Raumes, sondern
akzeptierte sie als etwas Gegebenes. Schon zu Beginn
seiner klinstlerischen Arbeit deklarierte er: , Ich wollte
etwas machen, das kein Inneres hatte, ein unsichtbares
Inneres; ich wollte kein Volumen, das von einer Ober-
fladche umschlossen ist.” Wahrend die traditionelle
Skulptur aus korperlicher Masse bestand — Stein, Holz
oder Metall - zielten Sandbacks Skulpturen auf Volu-
mina ohne jegliche Masse ab. Es ist ein faszinierendes
Ereignis, seine Skulpturen im Raum zu erfahren, etwa
wenn Faden wie ein Trapez gespannt sind. Erstaunt
nimmt man ein unsichtbares Feld wahr, als ware es
eine Wand oder ein imaginarer Spiegel. Yve-Alain Bois
betont auch das Phanomen, dass je nachdem, von
welchem Standpunkt aus man eine Skulptur von
Sandback betrachtet, sie einem entweder als Flache
oder als eine ,einzige vertikale Linie” erscheinen kann.
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Fred Sandback took a meditative approach to space.
Rather than seeking to rework the architectural givens,
his sculptures took account of “the nature and struc-
ture of my ‘being-in-a-place’. Unlike Matta-Clark,
Sandback did not change the architecture of the room,
he rather accepted it as a given. Right at the beginning
of his artistic career, he announced that “| wanted

to make something that had no interior, an invisible
interior; what | did not want was volume encased
inside a surface.” While traditional sculpture consisted
of a corporeal mass—whether made of stone, wood,
or metal—Sandback's sculptures seek to generate
volume without any mass at all. Experiencing his
sculptures live is indeed fascinating. When the yarn is
arranged in a shape of a large trapezoid, for instance,
the astonished viewer is forced to perceive something
that is invisible as if it was a wall or an imaginary mirror.
In his essay, Yve-Alain Bois draws our attention to the
way in which a Sandback sculpture can appear either
as a flat surface or as a “single vertical line,” depending
on the standpoint from which it is viewed. GS



