Infotexte zu den einzelnen KünstlerInnen

Marina Abramović und Ulay
Breathing In / Breathing Out, 1977, Video, s/w, Ton, 19 min, Dokumentation der Performance, Studentski Kulturni Centar, Beograd, © Marina Abramovic, courtesy Marina Abramovic and Sean Kelly Gallery, New York

„Breathing In / Breathing Out“ setzt die Befragung von Dualität fort. Bei der Performance, die im April 1977 in Belgrad aufgezeichnet wurde, hingen Ulay und Abramovic – und damit ihr Überleben – für die Dauer von 19 Minuten buchstäblich voneinander ab. Die Münder aneinandergepresst, tauschten sie ihren Atem aus, die einzige Sauerstoffquelle, bis die Künstler kollabierten. Sinnbildlich geht es hier um den Tod des Selbst, der bei jeder Form von Zusammenarbeit potenziell droht. Die Aktion war der symbolische Versuch, sich bis an den Punkt gegenseitiger Vernichtung mit dem Leben des jeweils anderen zu verbinden. 

Katharina Aigner
B loves C, 2009,  HD-Video, Farbe, Ton, 5 min 39 sec, Performance: Toni Schmale und Julia Kolbus, courtesy the artist

Ein eng umschlungenes Paar tanzt extrem langsam ohne Musik in einem kahlen Raum. Was wie der Anfang einer Liebesszene erscheint und einen erwartungsvoll auf den weiteren Verlauf warten lässt, ist zugleich auch alles, was zu sehen bleibt. Die Verlangsamung des sonst üblichen Geschehens, die Uneindeutigkeit der geschlechtlichen Zugehörigkeit der beiden Personen und die Nüchternheit und Nicht-Zuordenbarkeit des räumlichen Ambientes hält einen in Atem. Gewohnte Liebesbilder werden in ungewohnter Weise vorgeführt und evozieren andere Wahrnehmungsweisen von Intimität. 

Sophie Calle
aus der Serie „Prenez soin de vous“, 2007, courtesy Galerie Arndt, Berlin
Écrivain public / Public Letter Writer, Rafaèle Decarpigny, Foto: 113 x 140 cm, Text: 53 x 53 cm 
Historienne du XVIIIème / Historian of the eighteenth century, Arlette Farge, Foto: 83 x 103 cm, 
Text: 70 x 103 cm

Écrivain, Performeuse Chloé Delaume / Writer, Chloé Delaume, Foto: 63 x 78 cm, Text: 63 x 45 cm
Ein Abschiedsmail eines Partners mit dem letzten Satz „Take care of yourself“ wird von Sophie Calle an 107 Frauen weitergereicht. Eine jede liefert aufgrund ihres professionellen Hintergrundes eine Interpretation zu dem Mail: eine Sprachwissenschafterin, eine Juristin, eine Schauspielerin, eine Sängerin, eine Komponistin u. a. analysieren oder transformieren das überraschende Liebesende und bieten Verarbeitungsmodelle an. Neben vorwiegend schriftlichen Kommentaren entstehen auch Musikkompositionen, Performances und Zeichnungen. Darüber hinaus wird jede Interpretin, das Mail lesend, fotografisch festgehalten. 

Brice Dellesperger
Body Double 27 (After In a Year with 13 Moons), 2010, 3-Kanal-Videoprojektion, Farbe, Ton, 
8 min 15 sec, courtesy Gallery Air de Paris, Paris

In „Body Double 27“ bezieht sich Brice Dellsperger auf Rainer Werner Fassbinders Film „In einem Jahr mit 13 Monden“, in dem der Protagonist Anton versucht als Drag einen Mann zu verführen, dessen rüde Ablehnung zu einem verzweifelt weinenden Anton führt. Im dreiteiligen Video ist ein und dieselbe Szene in endlosen Wiederholungen mit unterschiedlichen Protagonisten zu sehen. Der traurige, begleitende Song von Roxy Music beklagt, „There is no today for love“. Die obsessive Wiederholung der Szene, deren Narration auf ein Minimum reduziert wurde, und die Skurrilität der zahlreichen, weinenden Transvestiten lässt die Stimmung zwischen empathischer Traurigkeit und Distanziertheit zu dem in Szene gesetzten Drag-Casting schwanken. 
Carola Dertnig
Love Age, 1999, Video, Farbe, Ton, 2 min 9 sec; zwei Fotografien, C-Print, je 21 x 29 cm, 
gerahmt je 34 x 42 cm, courtesy Galerie Andreas Huber, Wien
Carola Dertnig zeigt in ihrem Video „Love-Age“ (engl. Übersetzung: Liebstöckl) ihre 86-jährige Großmutter, die schmunzelnd und etwas verlegen von ihrem Traum erzählt: ein schöner junger Mann begegnet ihr im Wald und küsst sie. Nach dem Aufwachen kam die Ernüchterung, vor allem als sie ihren Partner beim Frühstückstisch sah. „Gerahmt“ wird diese Sequenz durch einen Vor- und Nachspann, dessen Musik aus der Fernsehsendung „Reich und Schön“ bekannt ist, und dadurch auf die TV-Soaps und ihre romantischen Implikationen mit (ausschließlich jungen Liebenden) anspielt. Die englische Übersetzung in Form eines Voice-over wird von der Künstlerin selbst gesprochen und schafft somit eine Verbindung über die Generationen hinweg. 
VALIE EXPORT
Das Schweißtuch der Gefühle / Zustände, 1973, Bleistift, Bütten, 54,5 x 72,5 cm, courtesy 
Neue Galerie Graz, Universalmuseum Joanneum

In VALIE EXPORTs „Schweißtuch der Gefühle“ hängen an der „Liebe“ schwere Gewichte und drohen das zarte Textil, das mit spitzen Haken fixiert ist, zu zerreißen. 1973 war das Jahr, in dem EXPORT in einer Reihe von Arbeiten verstörende Bilder für physischen und psychischen Schmerz gefunden hat. Spitze, verletzende Gegenstände, wie Haken, Messer oder Nägel setzte EXPORT insbesondere in dieser Zeit in Zeichnungen, Aktionen und Filmen wiederholt ein. Während z. B. in der „Mappe der Hundigkeit“ (1968) die gängigen Geschlechterverhältnisse umgedreht werden, findet EXPORT in „Schweißtuch der Gefühle“ ein eindringliches Bild für die Gefahr des Scheiterns und die Angst vor der Verletzung, welche mit dem Wagnis der Liebe verbunden sind. 
Christian Jankowski
Crying for the March of Humanity, 2012, Video, Farbe, Ton, 26 min, courtesy the artist

In seiner Videoinstallation „Crying for the March of Humanity“ nutzt Christian Jankowski das Format der lateinamerikanischen Telenovela, um mit kritisch-groteskem Humor Funktion und Stellenwert des Massenmediums in unserer Gesellschaft zu hinterfragen. 26 Minuten lang dauert die im Original nachgedrehte Episode der mexikanischen Fernsehserie „La que no podía amar“ („Die nicht fähig war zu lieben“). Alles lässt der Künstler unverändert – Setting, Schauspieler, Handlung, einzig auf die Sprache verzichtet er. Und indem nonverbal-dramatische Gefühlsausbrüche das gesprochene Wort ersetzen, wird seine Arbeit zum Synonym für Mexikos landesweiten Phantomschmerz, dessen ureigenste Ausdrucksform die Telenovela ist. 
Tracy Moffatt
Love, 2003, Video, Farbe, Ton, 20 min 29 sec, courtesy L.A.Galerie Lothar Albrecht, Frankfurt 

Die thematische Aneinanderreihung verschiedenster Liebesszenen, zusammengeschnitten aus bekannten Filmen der 1950er bis -80er Jahre, führt uns durch die Dramaturgie einer Liebesgeschichte: erster Kuss, Streit, Ohrfeige der Frau, Ohrfeige des Mannes, tödliche Gewalt und letztendlich die Szene mit der Frage, ob dass das Ende sei und die Antwort: Nein, es ist der Anfang. Es sind „klassische“ Liebesszenen, die uns komprimiert vorgeführt werden und in der Dichte des selektiven Materials die stereotypen Geschlechterverhältnisse und Codes der Liebe sichtbar machen. Liebesverhältnisse sind zugleich immer auch Ausdruck von Geschlechterverhältnissen. 

Pipilotti Rist
I’m a Victim of This Song, 1995, Video, Farbe, Ton, 5 min 6 sec, courtesy videoart.ch

 „I’m a Victim of This Song“ von Pipilotti Rist ist ein audiovisuelles Videogedicht mit feministischen Fragestellungen zu Weiblichkeit, Sexualität und Sehnsucht. In der Coverversion von Chris Isaaks populärer Hitballade „Wicked Game“ (1989) wechselt das Gefühl der Sehnsucht allerdings bald in einen Zustand der Alarmiertheit, als Rists Hintergrundstimme wiederholt die Textzeile „I don’t wanna fall in love“ kreischt. Eine scheinbar innere Stimme femininer Entrüstung unterbricht den Sinn der Ballade von Klage und Opfertum. Indem sie die visuellen und auditiven Erwartungen des Zuschauers negiert, schlägt Pipilotti Rist einen alternativen Zugang nicht nur zur Interpretation des Songs, sondern auch des Selbstverständnisses einer Frau vor. HS

Toni Schmale

You Can’t Have a Hot Lover, a Hot Job and a Hot Apartment All in the Same City, 2011, gezeichnete Einzelbildanimation, Sound: On Grammel, 2 min 24 sec, courtesy the artist

Zwei knechte, 2012, Schaumstoff, Kunstleder, Rollen, verzinktes Metall, je 41 x 34 x 

54 cm, courtesy the artist

„You can’t have a hot lover, a hot job, a hot apartment, all in the same city“ verweist in Zeiten prekarisierter Lebenverhältnisse ironisch auf die eingeforderte, postfordistische Flexibilität: Der Zeichentrickfilm erzählt keine lineare Geschichte, sondern reißt in kurzen Sequenzen Szenen des Liebens, Arbeitens und Wohnens an, die immer wieder durch bekannte Musikzitate kurz begleitet sind. Die Alltagsszenen gleiten in abstrakte bzw. surreal anmutende Bilder über, die Platz für erotische Assoziationen eröffnen. 

Viktoria Tremmel
Zeichnungen, 2007-2013, siehe Werkliste
Die Zeichnungen sind oft inspiriert von vorgefundenem Fotomaterial, die in die subjektive, surreale Welt von Viktoria Tremmel „entführt“ und dort in eine eigene Bildsprache transformiert werden. Gegenstand der Zeichnungen sind Liebes(un)glück und Sehnsüchte bzw. deren skurrile und absurde Verwandlungen, die eine endlose Assoziationskette beim Betrachten auslösen und zu „befreiten“ Gedanken- und Emotionsreisen beflügeln. Die Poetik der Zeichnungen wird meist durch eine Poetik der Sprache (Wörter, Sätze bzw. Textfragmente) begleitet. 
Marianne Vlaschits
Das Experiment mit der personalen Liebe, 2007, vier Siebdrucke auf Papier, 
je 50 x 70 cm, courtesy the artist
Mariann Vlaschits setzt in Siebdrucktechnik einzelne Bilder aus bekannten Filmen zu einer neuen Liebesgeschichte zusammen. Cineasten können jedes Bild dem entsprechenden Film zuordnen und bestätigen somit, wie sehr unser Gedächtnis zu „Liebesbildern“ aus Filmen genährt ist. Liebesgeschichten werden in tradierten Bildern erzählt und finden in bewährten Bildsprachen ihre Fortsetzung. Die vierteilige Arbeit zeigt, wie Filme unsere Vorstellungen und Darstellungsmodi zur Liebe prägen, Teil unserer Vorstellungswelten sind, bekannte Codes tradieren und fester Bestandteil kulturellen Ausdrucks geworden sind. 

