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Die kanadischen Kiinstler Geoffrey Farmer und Gareth Moore haben gemeinsam eine kollaborative
ortsbezogene Installation fir den Salzburger Kunstverein entwickelt, bei der sich der Ausstellungsraum
in ein grolRes teichartiges Zusammenspiel von Skulpturen, gefundenen Dingen und Wasserspielen
verwandelt.

Beide Kunstler teilen ein profundes Interesse an assoziativen Geschichten und Beziigen und an
Vorstellungen von Verdoppelung, Leere und Unendlichkeit. Wie diese Installation zeigt, sehen die
Kunstler die Geschichte selbst als ein Leeren und Befiillen mit Bedeutungen und Phanomenen, aus
denen fruchtbarer Uberfluss hervorkommen kann. Eine geteilte Neugier fiir verschiedene Kosmologien
und ein aktives Umgehen kategorischer Bedeutungen sind die Schlisselelemente der Konzeption
dieser Ausstellung.

Beim Betreten des GroRRen Saales finden sich die Besucher_innen in einem abgedunkelten Raum
wieder, der von dreizehn Hangelampen dezent erhellt wird und die verschiedene Gegenstande der
Ausstellung beleuchten. Man hért das Surren etlicher Wasserwerke und entdeckt, dass manche der
Kunstwerke Brunnen sind.



Der Titel der Gesamtausstellung erinnert an eine Fabel: A Dark Switch Yawning, Neptune Skeletons
Thronging, Black Bucket Prolonging, World Turtle Longing, Sink Plug Wronging. Innerhalb dieser
aneinandergereihten Phrasen finden sich etliche Bezlge, die einige Schllisselelemente der Konzeption
und Umsetzung der Ausstellung vermitteln. Im Titel (und in der Ausstellung) findet man Assoziationen
mit Kosmologien verschiedener Epochen sowie eine Schildkréte als Hauptfigur im Gesamtgeflige. A
Dark Switch Yawning (,Ein dunkler, gadhnender Schalter®) ist eine spielerische Andeutung an einen
typischen Lichtschalter, der aber anstatt Licht Dunkelheit verbreitet. Hier kann man auf das angeblich
gnostische Glaubenssystem verweisen, bei dem die Gnostiker meinten, bei Tageslicht zu traumen.
Daher glaubten sie, nachts die Welt im Wachzustand zu erleben, wenn die Goétter die lllusionen des
Tages beendet hatten. Begriffe von Dunkel und Licht sind hier umgekehrt, sogar untergraben.

Neptune Skeletons Thronging (,Neptunskelette, zusammengeballt*) paraphrasiert den Titel eines
Kunstwerks in der Installation, Neptune Skeleton. Dieser Titel weckt Assoziationen an animierte
Skelette, an langst Verstorbene, die sich aneinander dréangen, wie lebendige Korper es im Gedrange
tun — hier aber gehdren die Toten Neptun, dem rémischen Gott des Wassers.

Ebenfalls spielerisch ist die Phrase Black Buckets Prolonging (,Schwarze Eimer, (sich) verlangernd®),
die sich dadurch erklart, dass die Kiinstler das Bild der Schildkréte eines alten Mythos durch das Bild
schwarzer Eimer ersetzen. In einer Anekdote seines Buches Eine kurze Geschichte der Zeit beschreibt
Stephen Hawking diesen Mythos im Kontext einer Situation, die Carl Sagan erlebte:

Ein namhafter Astronom schilderte einmal, wie die Erde um die Sonne und die Sonne ihrerseits um
den Mittelpunkt einer riesigen Ansammlung von Sternen kreist, die wir unsere Galaxis nennen. Als der
Vortrag beendet war, stand hinten im Saal eine kleine alte Dame auf und erklérte: ,Was Sie uns da
erzahlt haben, stimmt alles nicht. In Wirklichkeit ist die Welt eine flache Scheibe, die von einer
Riesenschildkréte auf dem Riicken getragen wird.“ Mit einem (iberlegenen Lé&cheln hielt der
Wissenschaftler ihr entgegen: ,Und worauf steht die Schildkréte?“— ,Sehr schlau, junger Mann, sehr
schlau®, parierte die alte Dame, ,ich werd’s Ihnen sagen: Da stehen lauter Schildkrbten aufeinander!”

Diese Vorstellung von der Unendlichkeit als eine endlose Saule von Ubereinander stehenden
Schildkréten, fassbar und unfassbar zugleich, war fir die beiden Kinstler einer der Ausgangspunkte in
der Ausstellungsentwicklung. Ebenso auch die indische Philosophie des Anavastha, die das Nicht-
Statische, das Unruhige und Instabile bezeichnet, das keine Grundlage oder Fundament besitzt und
auch den Zustand der Abwesenheit von Finalitat vermittelt. Diese Assoziationen bieten die
konzeptionelle Grundlage, von der aus man die kiinstlerische Zusammenarbeit und die Installation
betrachten kann. Wahrend die Kiinstler die Ausstellung konzipierten, ersetzten sie die Vorstellung oder
das Bild der endlosen Schildkrétensaule mit der Vorstellung von schwarzen Eimern, und einige Zeit
lang wollten sie auch der gesamten Ausstellung den Titel Black Buckets All the Way Down geben.
Einerseits konnten diese Eimer bereitstehende Geratschaften darstellen, die innerhalb eines grofl3en,
tiefen Brunnens des Wissens das Verborgene, das Mysteriose, das Unbekannte und das Vergessene
enthalten. Andererseits kdnnten sie auch niitzliche Behalter sein, mit denen man z. B. ein sinkendes
Schiff leerschopft oder Wasser fiir alltagliche Verrichtungen holt. Der Begriff des Universellen scheint
wichtig, da ihm die Vorstellung zugrunde liegt, dass es unmdglich ist, die Ewigkeit und die



Unendlichkeit zu begreifen — ahnlich den standigen und fortlaufend revidierten Versuchen der
Menschheit, das Unfassbare zu erfassen, sei es durch Wissenschaft, Glauben oder Aberglauben.

Die folgende Phrase World Turtle Longing (,Weltschildkrétensehnsucht) bezieht sich nicht nur auf die
zwei von Schildkroten inspirierten Kunstwerke der Installation, sondern vielleicht auch auf die
unvorstellbar weite Migration der Seeschildkréten, die Teil der Tragodie der weltweit bedrohten
Okosysteme sind. Hierhin gehort auch der Bezug zum traurigen Ende einer Schildkrote, die in Thailand
gefunden wurde, nachdem sie Hunderte von Mlinzen geschluckt hatte und daran verendet war. Diese
Munzen befinden sich — in verschiedenen Stadien der Erosion — in der Ausstellung. Dr. Nantarika
Chansue, eine Meeresbiologin, die die Krankheit der Schildkréte zuerst erkannte und die Miinzen
operativ entfernte, brachte sie nach Salzburg. Schildkréten sind Opfer solcher alltaglicher, verriickter
Rituale und Launen der Menschheit sowie ihrer noch gréReren Verricktheit, der globalen
Industrialisierung. Als solche ist die Schildkréte moéglicherweise Zeugin der menschlichen
Angewohnheit, das eigene Verhalten von einer Epoche zur nachsten lediglich weiterzureichen (oder
einfach zu wiederholen).

Die letzte Phrase des Titels Sink Plug Wronging (,Waschbeckenstdpselunrecht®) beinhaltet das Bild
des abflieRenden Wassers, sobald der Stopsel gezogen wird. Zusatzlich vermittelt sie auch einen
maoglicherweise andauernden Zustand der Bedrohung, ahnlich dem plétzlichen Verléschen von Licht —
nur dass hier alles aus dem Blickfeld gesogen wird. Astronomische Begriffe von schwarzen Léchern
treffen sich mit dem Bild des Wassers, das einen Abfluss hinunterfliel3t (wir assoziieren vielleicht den
Irrglauben, dass Wasser sich nérdlich und siidlich des Aquators in unterschiedliche Richtungen dreht;
fur Zyklone jedoch stimmt es, und beruht auf der Coriolis-Kraft) sowie mit Vorstellungen der vierten
Dimension und Kosmologien, die verschiedene Szenarien der Apokalypse heraufbeschworen. All das
verbindet sich mit unserer globalen Situation heute und unserem eigenen Moment in dieser
Installation, ob wir sie nun auf einer individuellen Ebene erleben oder als kollektive, simultane
Erfahrung. Wie die oben beschriebene geschundene Schildkréte erscheint auch die Gesamtsituation in
diesem Ausstellungsraum zerbrechlich und kann jederzeit ,abflieRen” — ahnlich der Geschichte des
Barons Vladimir Harkonnen, dem Schurken aus dem Universum von Dune, der gerne im Blut seiner
Diener badete und dieses trank, nachdem er die Stopsel aus ihren Herzen gezogen hatte (David
Lynch).

Diese Assoziation mag jedoch einen Schritt zu weit gehen, und so wenden wir uns wieder den
Kunstwerken zu, als Grundlage unseres weiteren Gangs durch die Ausstellung.

Objekte oder Dinge, die nicht explizit in der Ausstellung erscheinen, sich aber im schwarzen Wasser
verstecken, sind Kappa, japanische mythologische Meerwesen, die die Kinstler bei ihren Recherchen
entdeckten. Ahnlich der Figur des Krampus in der alpenlandischen Folklore und des zeitgendssischen
Brauchtums, haben Kappa fir die Ausstellung symbolische Bedeutung. Kappa sind japanische
fleischfressende Wassergeister, die in Flissen, Seen, Teichen und anderen Wasserreichen hausen.
Sie riechen wie Fische und werden generell mit dem Korper einer Schildkréte, mit affenartigem Kopf,
schuppigen Gliedern, langem Haar, das ihren Schadel einfasst, FliRen und Handen mit
Schwimmhauten und gelb-griner Haut dargestellt.



Die Mythen empfehlen, dass man bei der Begegnung mit einem Kappa eine tiefe Verbeugung machen
soll. Wenn das Kappa sich ebenfalls verbeugt, wird das Wasser, das ihm Kraft verleiht, in seinem
Inneren verschuttet, wodurch es entkraftet wird und in sein wassriges Reich zurtickkehren muss.
Obwohl sie nur so gro3 wie ein Kleinkind sind, sind Kappa notorisch gefahrlich. Sie greifen Pferde,
Rinder und Menschen an, wobei sie ihre Opfer meist ins Wasser ziehen, um ihr Blut zu trinken. Sie
entziehen ihren Opfern ebenfalls wie Vampire die Lebenskraft, oder sie saugen die Eingeweide oder
Lebern ihrer Opfer durch deren Anus aus. Diese Art der kulturellen Umleitung von Sexualitat
(Sodomie) setzt sich darin fort, dass die Kappa auch mit dem Stehlen und Vergewaltigen von Frauen
assoziiert werden. Sie ziehen ferner unwissende kleine Kinder ins Wasser und ertranken sie, ahnlich
den keltischen Geschichten von den changelings oder den deutschen Geschichten von
Wechselbalgern, die die Schande der Kindersterblichkeit und die Auswirkungen von Kindermord durch
Aberglauben ersetzten. Die Kiinstler fasziniert an den Kappa die Formierung, die Notwendigkeit und
die Veranderlichkeit der Glaubenssysteme, die die Menschheit pflegt, und sei es, um ihre eigenen
Verbrechen und Vergehen zu verdecken. Daher sind die Kappa tatsachlich in diesem dunklen
Gewasser anwesend, und sei es nur, um die Kunstwerke darin zu schitzen. Zudem ahneln Kappa
Schildkréten und damit zeigt sie hier ein weiteres Spektrum der Schildkréte als das bisher in der
Ausstellung prasentierte.

Dreizehn Lampen hangen Uber der Installation, um die verschiedenen Kunstwerke zu beleuchten. Die
Kunstler interessierte, dass der attische Kalender, ein uralter griechischer Kalender, alle neunzehn
Jahre einen dreizehnten Monat vorsah, um die menschliche Zeit an die Laufbahn der Erde
anzupassen. Die tatsachliche Natur und Funktionsweise des Kalenders mit seinem dreizehnten Monat
wird heute immer noch diskutiert, und es scheint offensichtlich, dass die Daten und Zeiten des
Kalenders entweder angepasst wurden, um Machtwechsel anzuzeigen, oder einfach zu politischen
Zwecken manipuliert wurden. Heute hat unsere Welt diese Unfahigkeit der menschlichen Zeit, sich mit
dem Universum zu synchronisieren, vereinfacht, indem sie alle vier Jahre einen zusatzlichen Tag im
Jahreskreis einfugt.

Inmitten von Schatten und Lichtkegeln finden sich Gegenstande, Opfergaben und Bilder. Eine
Merkwirdigkeit, die sofort auffallt, ist die uralte Kanone, die an der kanadischen Kuste angeschwemmt
und gegen Fisch eingetauscht und dann von Geoffrey Farmers Onkel quer Gber den Kontinent
gebracht wurde. Hier ist sie zu einem platschernden Brunnen umgebaut worden, wodurch ihre
urspringliche destruktive Funktion umfunktioniert und unterwandert wurde, nun bringt sie sanft
gurgelnd Wasser hervor. Beim Betreten des Raumes erscheint als einer der ersten erkennbaren
Gegenstande ein riesiges umgedrehtes Schllsselloch. Dieses Holzpanel wurde kirzlich von Gareth
Moore in einem Mullhaufen am Rande eines Parks in Vancouver entdeckt. Es zeigt es eine seltsame
Landschaft mit einem kraftvollen Sonnenuntergang. Unter den Bergen im Hintergrund und
perspektivisch im Vordergrund kann man die Reste einer Ziegelmauer erkennen.

Beim weiteren Rundgang findet sich hinter der Kanone eine Skulptur, die als Schrein konzipiert wurde.
Urspriinglich von Moore vor etlichen Jahren fiir eine Ausstellung als ein Schrein von vielen Schreinen
produziert, enthalt diese kleine bronzene Schachtel ein Glas und eine Kerze. Die Kerze wird vom Glas
geschiitzt und erleuchtet das Wasser von innen. Dieses Kunstwerk suggeriert das Gefiihl, dass die
ganze Installation ein Schrein sein kdnnte, dessen Multifunktionalitat mit Bezliigen zum spirituellen
Pluralismus und sogar zur Minimal Art spielt — so konnte die bronzene Schachtel auch ein Platzhalter
fur ein Segment einer Skulptur von Donald Judd sein.



Gleich daneben findet sich Gareth Moores Skulptur Into the Water (In His Leather Breeches), ein Werk
von 2008, das eine Hose aus handgenahtem Lachsleder zeigt. Das Werk ist urspriinglich im Zuge von
Recherchen uber den Osterreichischen Naturalisten Viktor Schauberger und den lebenden
Eigenschaften des Wassers entstanden. Moore kaufte das Lachsleder von einem chinesisch-
kanadischen Unternehmen in British Columbia, dessen Vorfahren nachgesagt wird, die kommerzielle
Verwendung von Lachsleder initiiert zu haben. Jede Begegnung mit der Installation bringt neue
maogliche Referenzen und Assoziationen hervor. In diesem Fall kbnnte man an Mythen uber Lachs
denken, darunter solche der Ureinwohner der Westkiiste (Geschichten der Haida Gwaii tiber den
Lachsjungen oder den Ursprung des Lachses) und den irischen ,Fenian Cycle®, in dem es eine
mythologische Geschichte Uber den Lachs des Wissens gibt, den der Held Fionn Mac Cumbhaill a3 und
sich dabei das gesamte Weltwissen aneignete.

Als nachstes begegnet man einem Gemalde. Geoffrey Farmer und Gareth Moore haben dieses Werk
mit dem Titel A Serious Moment for the Water Is When It Boils gemeinsam produziert. Den Titel liest
man auch auf der Oberflache des Gemaldes, neben Phrasen wie ,Down the Suck Hole“, ,A Ghosting
Tire Deep into the Drink“ oder ,Beneath Morals* — sie alle bestatigen einige der oben suggerierten
Lesarten der Gesamtinstallation. Die Texte mischen Gedichte und verwerten Begriffe aus anderen
Teilen der Installation neu, wodurch der Effekt der Visualisierung eines konzeptionellen Mobiusbandes
entsteht. Dichter wie Kennth Koch (,Phosophorus Bouquet Sprays®) werden neben Michael Turner
zitiert, dessen Gedicht (,Against a Yawning Grave, a Piss-Hole in the Snow") verdreht zitiert wird.

Das oben bereits erwahnte Ghosting ist das absichtliche Loslassen des Steuers eines Fahrzeugs, das
dann seinen Weg ungelenkt fortsetzt. Hier wird dieses Wagnis, oder vielmehr das extreme Loslassen,
mit dem Bild eines einzelnen Reifens kombiniert, der alleine fortrollt und vielleicht ertrinkt oder murrisch
in einem tiefen Wasser versinkt. Ebenso scheint der kurze Ausdruck ,Beneath Morals” (,Jenseits von
Moral“) auf das hinzudeuten, was sich in der Tiefe versteckt. Vielleicht ist es auch eine Veralberung
der ernsthaften, aber deplatzierten Tendenz, dort Bedeutung zu sehen, wo offensichtlich keine
Bedeutung vorhanden ist, und das damit einhergehende Bediirfnis, ein Glaubenssystem, oder im
schlimmsten Fall eine moralische Doktrin oder sogar einen sozialen oder finanziellen Wert zu
installieren, wenn nichts anderes mehr geht. Dieses Gemalde ist so wortlich wie visuell, so
ausweichend wie prasent.

Eine tote, vertrocknete Zimmerpflanze liegt unmittelbar hinter dem Gemalde. Wie ein reanimiertes
ausgestopftes Tier kdnnte man sich hier Coleridges Seefahrer vorstellen, der pl6tzlich wieder zum
Leben erwacht und ruft: ,Water, water everywhere, not a drop to drink.“’

Wasserspiele kommen auch bei Geoffrey Farmers Schildkréte vor, der wir als nachstes begegnen.
Dieses Kunstwerk A Barely Mobile Hard Roll, a Four-Oared Helmet entstand durch die
Zusammenflgung etlicher Komponenten, die sich in der GieRerei fanden, in der Farmer Werke fur
seine gegenwartige Pavillonausstellung auf der Venedig Biennale produzierte. Die Schildkréte scheint
die groflle Last des Wissens auf ihrem Rucken zu tragen, neben den klaglichen Resten der Rationen,
die sie am Leben halten sollen. Trotzdem und trotz ihrer Sorgen scheint die Schildkréte sich mit ihrer
Situation abgefunden zu haben, sie ist sogar vergnuigt und so daran gewdhnt, dass sie ohne Grimasse

' Wasser, Wasser (iberall, doch kein Tropfen zu Trinken.” aus: Samuel Coleridge, The Rime of the Ancient
Mariner, 1797.



oder Tranen weitergeht. Wie viele von Farmers Werken ist diese Skulptur einerseits sofort vertraut und
enthalt doch neben der Vertrautheit auch ein hochgradig unbekanntes Element. Der kanadische Autor
Robert Enright schreibt etwas Ahnliches iiber Farmers kiinstlerischen Prozess:

.Beim Anblick seiner Arbeiten, beim Lesen der Schriften tiber sein Werk, und in seinen eigenen Texten
und Diskussionen scheint es klar, dass fur Farmer die Bedeutung des Kunstwerks stets im Prozess
seiner Erschaffung liegt. Eine Parallele zum Orchester drangt sich auf. Die Musik beginnt, alle
Instrumente werden von der dirigierenden Hand des Kiinstlers eingebracht, alle bewegen sich
gleichzeitig, um einen einzigen Klangverbund zu erzeugen. Dann folgt nichts, eine Zasur, das, was
Farmer ,einen Zusammenbruch' nennt, und dann erscheint eine grofRe Stille, die sich ausufernd und
elektrisierend anfiihlt.*?

Diese Schildkréte scheint auch Farmers andauernde Suche nach Bedeutung in nebligen, dichten oder
angstbesetzten Umgebungen, seien sie innerlich oder aulerlich, zu verkorpern. Er sagt: ,Die Intuition
bringt einen dazu, Dinge sogar im Angesicht von Unsicherheit zu erkunden. In meinem Fall ist es so,
dass ich beim Auseinandernehmen oder Zerstiickeln von etwas dem Werk und meinem Verstandnis
des Werkes begegne. Das Zerschneiden 16st die Dinge aus ihrem Gefiige und bringt die Idee der
Veranderlichkeit auf. Man kann die Teile dann transformieren, bewegen, verschieben und
gegeneinander ausspielen auf Arten, die unmdglich waren, wenn es sich noch um ein kohéarentes
Ganzes handelte. Das Ganze zerbricht in Teile, die ich mir als Alphabet vorstelle, das ich dann neu
arrangieren und daraus neue Satze bilden kann. Die Rekonstruktion ist also wichtig: Sie erlaubt dem
Betrachter, etwas zu erleben, das schon existierte, aber auf eine andere Art.

In diesem Fall findet diese Rekonstruktion und Gegenuberstellung in sorgfaltiger Abwagung und
Zusammenarbeit mit Gareth Moore statt, dessen Werk in vielerlei Hinsicht Parallelen aufweist. Gareth
Moore trifft spontane Entscheidungen, wie z. B. die oben erwahnte tote Topfpflanze oder einen
zerbrochenen Teller aus dem dunklen Wasser lugen zu lassen, eine einzelne, schwimmende
Glihbirne zu platzieren, oder 600 thailandische Miinzen, die aus dem Bauch der armen Schildkrote
entfernt wurden, von Thailand einfliegen zu lassen. All diese Gegenstande haben das enzyklopadische
Spektrum der Installation erweitert. Vorstellungen des Readymade sind hier naturlich im Spiel, aber
auch Begriffe des Zufalls und der zufélligen Konstruktion von Bedeutung, in einem komplexen Spiel
zwischen Signifikanten und Objekthaftigkeit. Wenn Farmers Skulpturen manchmal animiert oder von
einem gequalten Geist heimgesucht scheinen, so gilt dies auch fur Moores sorgfaltig beobachtete und
ausgewahlte Gegenstande.

Sein Werk Unnamed Offering, das aus einem ausgestopften Entenkopf auf einem Holzpfahl besteht,
vermittelt Mystizismus, Poesie und die hypnotischen Fahigkeiten der Toten. Moore fand diesen
Holzpfahl als Treibholz an der Westkuste von British Columbia. Der Pfahl tragt deutliche Spuren seiner
vorherigen Verwendung und seiner verschiedenen Reisen, wahrend der Entenkopf tragisch dreinblickt
und unseren Blick erheischt. Sowohl Collage wie auch Totempfahl, verbinden sich die Gesten und
Aktionen von Moores sorgfaltigem Arrangement zu einem Schild, zu einer kritischen Station, und — ob
mit oder ohne Kreuz — zu einem Abbild der Kreuzigung, die einen innehalten Iasst bei der Umrundung

2 Aus: Robert Enright & Meeka Walsh: The Multitudinous See: An Interview with Geoffrey Farmer, Bordercrossings.
Ausgabe 141. Marz 2017.
3 Aus: Robert Enright & Meeka Walsh: The Multitudinous See: An Interview with Geoffrey Farmer, Bordercrossings.
Ausgabe 141. Marz 2017.



des Teiches. Unmittelbar darauf folgt ein Gemalde von beiden Kiinstlern, das auf beiden Seiten eine
kleine, lesbare Konstellation zeigt — wie ein bescheidener Querschnitt des nachtlichen
Sternenhimmels, der als freundliches, zweiseitiges Fenster zum riesigen Kosmos fungiert. Bei den
zwei amorph anmutenden weil3e Figuren daneben handelt es sich um sorgsam platzierte
Walohrknochen.

Danach folgt eine schwimmende, steinartige Platte — mit dem Titel Naturgemélde — auf deren
Oberflache offensichtlich Fossilien hinzugefligt wurden. Die Skulptur ist ein Grabstein, Sarkophag und
Objekt scheinbarer archaologischer und anthropologischer Studien, wahrend sie auf absurde Weise
ebenfalls die Naturgesetze aulder Kraft setzt, indem sie auf der Wasseroberflache schwimmt.
Tatsachlich besteht sie aus Styropor, ebenfalls an einem Meeresufer angetrieben. In der Nahe befindet
sich das dritte Gemalde von Geoffrey Farmer, das mdglicherweise einen nebligen Morgen zeigt —
einen weiteren Zustand von Wasser, hier mysterids, traumartig und in Auflésung.

Nach Umrundung der letzten Biegung des Teiches vor dem Ausgang befindet sich die dritte und letzte
Brunnenskulptur von Gareth Moore mit dem Titel Neptune Skeleton. 2012 lebte Moore wahrend der
dOCUMENTA (13) im Auepark in Kassel. Er konstruierte diese Skulptur aus gefundenen kaputten
Gartenschlauchen und Objekten, die die Gartner weggeworfen hatten. Die Skulptur bildete eine der
vielen Komponenten seiner Gesamtinstallation A Place, Near the Buried Canal, und seinerzeit
fungierte sie auch als eine Art landwirtschaftlicher Brunnen, der im Hinterhof des Hauses stand, das er
selbst gebaut und 15 Monate lang bewohnt hatte.

Bei Annaherung an diese Installation mag es verfiihrerisch sein — aber auch einengend — die
Erfahrungen und Assoziationen, die man dabei hat, auf eine einzige Bedeutung zu begrenzen. Wasser
flie3t in dieser Installation so wie die Geschichte und das Leben vor den Momenten flossen, die wir in
dieser Ausstellung miteinander teilen. Die Natur dieser Ideencollage ist zunachst assoziativ und
kollaborativ, aber ultimativ kdnnen wir diese Installation auch als einen bedeutungsoffenen Schrein mit
sich annahernden und nebeneinander existierenden Kosmologien betrachten. Jeder assoziative
Bezugspunkt ist mit dem nachsten in einer fruchtbaren und offenen Art verwandt, was eine Ethik der
Form und Bedeutung suggeriert. Hier ist seit dem Beginn der Konzeptionierung des Projekts der
Prozess der Herstellung selbst das eigentliche Werk.

Text von Séamus Kealy

Geoffrey Farmer, geb. 1967 in Vancouver, lebt und arbeitet in Vancouver.
Gareth Moore, geb. 1975 in Matsqui, British Columbia, lebt und arbeitet in Vancouver.
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Brussel (2015); Household Temple Yard, La Criée —
Centre d’Art Contemporain, Rennes (2014); Blocked
Arch, Deferred Ceremony, Dawn Chorus, Tra-diddle da.
Like a Fly in Slow Suspense, Glasgow Sculpture
Studios (2014); Household Temple Yard, Catriona
Jeffries, Vancouver (2013); Allochthonous Window,
Vancouver Art Gallery (2013); Rocks on a Clock, Some
Photos of Ducks, A Collection of Masks and a Post to
Touch, Littgenmeijer, Berlin (2009); Passengers, CCA
Wattis Institute of Contemporary Arts, San Francisco
(2008); As a Wild Boar Passes Water, Witte de With,
Rotterdam (2008).

Seine Arbeit A Place, Near the Buried Canal (2012) war
Teil der dOCUMENTA (13). Weitere
Gruppenausstellungen u.a.: Reborn Music Festival,
Ishinomaki, Japan (2016); Primary Research Lab,
Western Gallery, Western Washington University

(2016); Journeys, Israel Museum, Jerusalem (2014); Play Time, Les ateliers de Rennes, Biennale d’art
contemporain a Rennes, Rennes (2014); Bat Ear, Luttgenmeijer, Berlin (2014); Andrea Biittner, Joélle
de La Casiniere, Gareth Moore, Catriona Jeffries, Vancouver (2013); The Intellection of Lady Spider
House, Art Gallery of Alberta (2013); Woodman, Woodman, Spare That Tree, Littgenmeijer (2010);
Every Version Belongs to the Myth, Project Arts Centre, Dublin (2009); Sentimental Journey,
Contemporary Art Gallery, Vancouver (2009); Nomads, National Gallery of Canada, Ottawa (2009).
Seine Children’s Films, ein kuratorisches Filmprojekt, entwickelt speziell fur Kinder, wurde gezeigt bei
Spike Island, Bristol (2014); Schmela Haus, Kunstsammlung Nordrhein-Westfalen, Dusseldorf (2013);
Whitstable Biennial, International Project Space, Birmingham; Contemporary Art Gallery, Vancouver
(2012); Bielefelder Kunstverein, Bielefeld (2011).

Weitere Informationen & Fotomaterial:

Michaela Lederer, Kommunikation & kuratorische Assistenz,
Kontakt: lederer@salzburger-kunstverein.at, +43 662 842294-15

Salzburger Kunstverein, Kiinstlerhaus, Hellbrunner Stral3e 3

5020 Salzburg, Tel.: +43 662 842294 0

www.salzburger-kunstverein.at

Offnungszeiten Ausstellung: Di-So 12-19 Uhr
Offnungszeiten Café Cult: Mo-Fr 11-23 Uhr






