Infotexte zu Wie zusammen leben?

Johanna Diehl

Displace, 2008-2009
Die Fotoserie zeigt leerstehende, umgewandelte und teilweise zerstörte Kirchen und Moscheen, welche sich im muslimischen Norden sowie im christlich-orthodoxen Süden der geteilten Insel Zypern befinden. Seit mehr als 38 Jahren ist Zypern geteilt. Bis heute findet man in beiden Landesteilen verlassene Orte und Häuser, die auf die Flucht der ehemaligen BewohnerInnen schließen lassen. Vor allem hinterlassene und umfunktionierte Gotteshäuser sind ein Zeugnis der ethnischen Separierung und Abwesenheit von ganzen Gemeinden. 

Der Titel Displace bedeutet sowohl „Vertreiben“ als auch „Ersetzen“. Er verweist einerseits auf die in den Fotografien sichtbare Abwesenheit der Menschen, die ihre Gebetsstätten und ihre Heimat aufgrund der Teilung der Insel verlassen mussten. Andererseits bezieht er sich auf die Wiederbelebung und Neuansiedlung der verlassenen Gebiete durch eine andere Volksgruppe. Diese hat die Dörfern und Gotteshäuser für sich neu beansprucht. 
Johanna Diehl zeigt berührende und sachliche Bilder von Innenräumen ehemaliger Kirchen und Moscheen, die heute als Gotteshäuser der jeweils anderen Religion genutzt werden. Die Attribute und Bauelemente des Christentums mischen sich auf den streng analogen Fotos mit Gegenständen und Formalien des Islams – und umgekehrt. Die verlassene Kanzel, beispielsweise, neben der Betteppiche platziert und am Boden Klebestreifen angebracht sind (um Sitzreihen erkennbar zu machen), deuten auf den kulturellen Wechsel und die Weiterbenutzung der langsam zerfallenden christlichen Architektur.
Nilbar Güreş

Çirçir, 2010
Die für die Berlin Biennale produzierte Fotoserie entstand im früheren Haus von Güreş Verwandtschaft am Rande Istanbuls. Mit Frauen verschiedenster kultureller Hintergründe, sexueller Orientierungen und Bildungsniveaus unternahm Nilbar Güreş eine temporäre Besetzung der früheren Männerdomäne. Durch die Urbanisierung kam es in der Türkei zu einem Wandel bisher patriarchal geprägter Orte. Wurden früher auf dem Land die Wohnhäuser unter den Söhnen aufgeteilt, so sorgte die gleichwertige Auszahlung des Erbes in der Stadt dafür, dass sich die Töchter der Familie emanzipieren konnten. 
Im gemeinsamen Spiel vor der Kamera gelang eine präzise Vermessung identitärer Spielräume, Vorstellungen vom Eigenen und Fremden sowie kultureller Prägungen von Bildern. Die Fotografien zeugen von Respekt und Vertrauen und setzten ein starkes Beispiel von Solidarität vor dem Hintergrund tiefgreifender gesellschaftlicher Veränderungen.
Nilbar Güreş sagt den herrschenden Geschlechterverhältnissen mit spielerischen Mitteln den Kampf an. Ihre Waffen reichen von Nähnadeln bis zum Boxhandschuh. Mit Zeichnungen, Collagen, Performances, Videos und Fotografien überspitzt sie Normen der Mehrheitsgesellschaft und stellt ihnen hybride Inszenierungen weiblicher Identität entgegen. Damit fordert sie sowohl die Renaissance traditioneller Rollenbilder in der Türkei heraus, als auch die westliche Angst vor islamisch konnotierten Symbolen. 
Klub Zwei – Simone Bader/Jo Schmeiser 

Arbeit an der Öffentlichkeit, 2006-2012
Für eine Stadt ohne Rassismus, 2006
Alle genießen das Recht, nicht gleich zu sein, 2011
Rassismus und Ausgrenzung werden oft mit MigrantInnen in Verbindung gebracht, hingegen sehr selten mit der Mehrheitsgesellschaft, die von den rassistischen Verhältnissen profitiert. Inwiefern sind wir selbst an der Fortsetzung von Rassismus und Ausgrenzung beteiligt – auch wenn wir das gar nicht wollen und uns als antirassistisch verstehen? 
In zwei Workshops mit SchülerInnen in München und Wien diskutierte Klub Zwei über die Verstrickung jeder und jedes Einzelnen in rassistische Verhältnisse. In diesem Rahmen entstanden u. a. die Postkartenserie und das Leporello, das nun im Salzburger Kunstverein präsentiert wird. Die SchülerInnen stellten Fragen und entwarfen Bilder und Slogans, um ihre Überlegungen an PassantInnen im öffentlichen Stadtraum zu richten: Ist Rassismus angeboren? Ist Familie angeboren? Ist Freundschaft angeboren? Bin ich rassistisch, weil ich Gedanken habe, die ich nicht haben möchte?
Genau zu diesen Fragen wird Klub Zwei am 27. Juni 2012 auch in Salzburg zwei weitere Workshops mit SchülerInnen durchführen. 

Arbeit an der Öffentlichkeit soll zeigen, dass die rassistischen und sexistischen Strukturen, auf denen unsere Gesellschaft gründet, sichtbar gemacht und debattiert werden müssen. In seiner Zweideutigkeit ist der Titel auch eine Kritik einer dominanten Öffentlichkeit und verweist auf die geforderte strukturelle Veränderung eben dieser.

Ernst Logar

Das Ende der Erinnerung – Kärntner PartisanInnen, 2008

In der Videoinstallation lässt der Künstler drei Kärntner Sloweninnen und neun Kärntner Slowenen über deren einschneidende Erlebnisse im zweiten Weltkrieg bei den Partisanen, über die Nachkriegsjahre und über ihre heutige Lebenssituation sprechen. Die aufgezeichneten Gespräche sind eindringliche Dokumente einer letzten Generation von Zeitzeugen, die sich gegen das NS-Regime gestellt haben und deren unmittelbare Erinnerung bald verloren sein wird. Die Tatsache, dass einige der ZeitzeugInnen inzwischen verstorben sind, macht die zeitliche Brisanz von Logars Projekt deutlich und mahnt über die Bedeutung von Erinnerung für unser heutiges Geschichtsbild nachzudenken.
Die Gespräche wurden in den privaten Räumen der Erzählenden dokumentiert. Präsentiert werden die Aufnahmen auf Monitoren, welche auf Tischen stehen. Diese sind als Ort der Erinnerung zu verstehen, denn am Küchentisch werden Familiengeschichten erzählt, in den unterschiedlichsten Sichtweisen dargestellt und nicht selten gänzlich verschwiegen. Der Tisch steht hier für den Ort der intergenerationellen Weitergabe von Erinnerung im engen Kreis der Familie.

Ján Mančuška 

The Other (I Asked My Wife to Blacken All the Parts of My Body Which I Cannot See), 2007

Die Aufnahmen entstanden während einer Performance, deren Ziel es war, die Identität der teilnehmenden Person zu anonymisieren. Dabei platzierte der Künstler einen nackten Mann und eine bekleidete Frau in einem leeren Raum. Die Frau begann mit einem Pinsel schwarze Farbe auf jene Stellen des Mannes aufzutragen, welche dieser selbst nicht sehen konnte. Das bedeutete, dass der Mann versuchen musste, aus jeder denkbaren Körperhaltung und Verrenkung auf seinen eigenen Körper zu blicken, um seine „blinden Flecken“ zu entdecken. Immer wenn die Frau sich mit der Farbe einem ihm sichtbaren Punkt näherte, stoppte sie. Auf diese Weise entstanden auf dem Körper des Mannes nach und nach schwarze Flecken. 
Begonnen wurde im Bereich des Gesäßes, danach am hinteren Teil der Beine und Arme. Zuletzt kam das Gesicht, da dieser Körperteil am engsten mit der Identität einer Person verbunden ist. Obwohl unser Gesicht zur allgemeinen Identifizierung, wie beispielsweise bei Ausweispapieren, dient, ist es uns nicht möglich, es selbst zu betrachten, 
Aus den nummerierten Filmrollen der 30 Minuten dauernden Performance erstellte der Künstler positive Filmkopien. Die 15 Filmstreifen werden nun gemäß dem Ablauf der Performance geordnet vor einem Leuchtkasten hängend präsentiert. Die Installation ermöglicht so ein fortschreitendes „Lesen“ der Aktion. Diese Art des „Durchlesens“ der Bilder der Filmrollen bezieht sich auf die Sprache des Films, auf die Filmsyntax. 

Wendelien van Oldenborgh

Supposing I Love You. And You Also Love Me, 2011
Supposing I Love You. And You Also Love Me zeigt den Gedankenaustausch des schweizer-ägyptischen Philosophen und Theologen Tariq Ramadan mit fünf jungen Belgiern und Niederländern multikultureller Herkunft. Ramadan teilt seine Gedanken zu Themen wie Verschiedenartigkeit, Angst oder Konflikt. Die Jugendlichen reagieren zeitgleich im spielerischen Austausch mit Ramadans Gedanken und Ideen. 
Das Skript wurde während der Aufnahmen ad hoc gebildet und wird somit von den Ausdrucksformen der Jugendlichen als auch ihren Lebenserfahrungen gelenkt. Vor dem Hintergrund eines von „De Stijl“ beeinflussten Gebäudes des niederländischen Architekten Piet Elling wird das Werk wie eine polyphone Mini-Tragödie inszeniert. Die nicht einstudierte Handlung und der Dialog bilden die Stützen des „Dramas“. Das Ineinanderblenden von Sprache, Musik und Bildern erzeugt eine stimmige Komposition, bei der jede einzelne Aufnahme Resonanz zu den anderen bildet.
Die Intention der Künstlerin ist es, aufzuzeigen, dass in der Öffentlichkeit eine unausgesprochene Zensur herrscht. Im öffentlichen Raum werden bestimmte Stimmen stärker wahrgenommen als andere. Auch in den Niederlanden, einer offenen und demokratischen Gesellschaft, werden unpassende und unangenehme Themen durch Mehrheitsmeinung unterdrückt.
