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Christian Boltanski

Christian Boltanski genießt als zeitgenössischer französischer Künstler seiner Generation größte internationale Reputation. Themen wie Vergänglichkeit, Erinnerung, die Aufarbeitung der Geschichte und private Einzelschicksale durchziehen sein gesamtes Werk. Sein Oeuvre ist gekennzeichnet von Aura, Stille und Eindringlichkeit. Der spirituelle Ton seines Werkes ist unter anderem auf seinen familiären Hintergrund zurückzuführen: Boltanski wurde 1944 als Sohn einer Französin und eines ukrainischen Juden in Paris geboren. Er erlebte die Zeit des Holocaust und die Verfolgung und den Tod naher Verwandter und Bekannter. Christian Boltanski arbeitet mit gefundenen Materialien, wie Fotografien aus Archiven und Privatalben genauso wie mit gebrauchter Kleidung, Zeitungsausschnitten und weggeworfenen Objekten. Dadurch zeigt er, wie schmal der Grat zwischen Fiktion, Realität und Geschichte ist. 
Les Regards zeigt Schwarz-Weiß-Fotos mehrerer immer wiederkehrender Blickmotive. Sie zeigen die Augenpartien von Opfern des Holocaust, die wenige Minuten vor ihrer Ermordung durch einen französischen Fotografen abgelichtet wurden. Christian Boltanski reduziert diese eindringlichen Portraits auf die Augenpartie und verdichtet dadurch den Schrecken der Ereignisse, vor deren Hintergrund die Fotografien entstanden. Im weitesten Sinne handelt es sich um ein Archiv des Schreckens sowohl hinsichtlich des Ausgangsmaterials, auf das Boltanski zurückgreift, als auch inhaltlich. Es kommt zu einem Blickwechsel scheinbar über die Zeitgrenzen hinweg, man beginnt über diese merkwürdigen und zugleich intensiven Zeichen und ihre Vergegenwärtigung nachzudenken.

Daniela Comani

Daniela Comanis (geboren in Italien, lebt in Berlin) Arbeiten berühren Themen wie Geschichte, Sprache und Identität. Sie arbeitet mit Fotos und Texten aus Zeitungen, Fernsehen und Büchern – Dinge und Bilder, die uns vermeintlich bekannt vorkommen. Fremdheit und Intimität, Geschichte und Interpretation und die Mechanismen des Nachvollziehens beschäftigen die Künstlerin. In ihrer Arbeit sind Themenstränge zu erkennen, die immer wieder auftauchen und sich weiterentwickeln. 
Seit 1999 verfolgt Daniela Comani das Thema „Das Bild der Frau in den Medien“: Printed Women, ein „work in progress“, umfasst inzwischen über 300 Dias, welche sich aus abfotografierten Fotos aus Zeitungen und Zeitschriften zusammensetzen. Die Dias zeigen bekannte und unbekannte Frauen aus allen gesellschaftlichen Bereichen, wie Politik, Mode, Kultur, Werbung, Sport, Chronik, etc. Daniela Comani stellt Typologien auf und versucht scheinbar eine Klassifikation des Begriffs „Frau“ vorzunehmen. Eine derartige „Klassifikation“ und Manifestation erweist sich jedoch als trügerisch, denn es existieren verschiedene Perspektiven und Wahrheiten, die wir allesamt in Betracht ziehen müssen.
Ines Doujak
Ines Doujak untersucht in ihren Projekten Normen menschlichen Verhaltens als strukturelle und konstituierende Elemente der Gesellschaft. Sie stellt sich in ihrer Arbeit gegen jegliche Form von hierarchischen Handlungsweisen oder Diskriminierungen. Aus der Perspektive einer dezidiert feministischen Prägung entwickelt sie ein gesellschaftskritisch orientiertes Werk, das sich im Spannungsfeld künstlerischer Produktion und politischer Agitation befindet. Dabei kombiniert sie verschiedenste Materialien, Medien, Mittel und Aktivitäten. In ihrem Projekt „Dirty Old Women“ (Salzburger Kunstverein, 2005) durchbrach sie die klassische Vorstellung von AutorInnenschaft durch die Beteiligung von Salzburger Seniorinnen und zeigte diese von einer ungewohnt lebendigen, ja beinahe ausschweifenden Seite. 
Der ausgestellte Karteikasten enthält 245 Fotos aus unterschiedlichsten Kontexten in verschieden beschrifteten Laden. In der Schublade „Mädchen und Pferde“ geht es 
z. B. um die Frage, inwieweit Mädchen überhaupt in der Lage sind, für sich selbst Bilder von Freiheit zu finden. Ines Doujak möchte das Klischee reitender Mädchen aufbrechen, indem sie andererseits lesbische Frauen auf Motorrädern, oder Texte, die von Frauenliebe handeln, zeigt. Dabei klagt Ines Doujak nicht an, sondern löst das vorgefundene Bildmaterial aus einem hierarchischen Kontext und ordnet die Unterschiede in einem gleichberechtigten Nebeneinander an. Zu sehen sind in der Ausstellung auch diverse private Bildnotizen und –archivalien der Künstlerin, die sie lose sammelt und die ihr u.a. immer wieder auch als Inspiration für ihre Arbeiten dienen.
Peter Friedl

Peter Friedl arbeitet in verschiedenen Medien und Präsentationsformen, wobei er bestehende Genres aufgreift und diese transformiert. Dabei wird der Betrachter dazu angeregt, die eigene Position als Adressat von moderner Kunst und Politik zu reflektieren. 
Einige seiner Werke unterliegen einer ständigen Entwicklung, so auch das Archivprojekt Theory of Justice, für welches Peter Friedl von 1992 bis 2006 Bilder aus Tageszeitungen und Zeitschriften sammelte und in streng chronologischer Abfolge anordnete. Der Titel der Arbeit verweist auf den vom US-amerikanischen Philosophen John Rawls unternommenen Versuch einer Erneuerung des Gesellschaftsvertrages und seine Schrift „A Theory of Justice“ (1971). Der Salzburger Kunstverein zeigt 2 Sets mit je 7 Bildbögen, welche basierend auf dem Ausstellungskatalog (MACBA Barcelona, 2006), für welchen Peter Friedl eine persönliche Auswahl der gesammelten Zeitungsausschnitte getroffen hat, erstellt wurden. Die ausgewählten Bilddokumente bezeugen in erster Linie den anhaltenden Kampf gegen soziale und politische Unterdrückung, wobei die Logik des Politischen als Opposition zur Logik der Verwaltung, der polizeilichen Repression und institutionellen Reglementierung verstanden wird und der Konflikt an die Stelle von Konsens tritt. Gleichzeitig werfen die Archivbilder auch Fragen nach Vergangenem und Gegenwärtigem, nach Aktualität und Historizität auf.

Isa Genzken

In ihrem Werk hat sich Isa Genzken oft mit der fotografischen Abbildung von Wirklichkeitsausschnitten auseinandergesetzt, eigene Fotos produziert, bestehende Fotos reproduziert oder Collagen aus fotografischem Bildmaterial erstellt. 
In I Love New York, Crazy City? vermischt Isa Genzken in zahlreichen Fotografien Strukturen der Stadtarchitektur mit Alltagsobjekten und Szenen aus dem Alltagsleben der Bewohner und montiert sie mit verschiedenfarbigen Klebestreifen zu einem  Folianten in A3-Format. Auf den ersten Blick erkennt man hier die Subjektivität und das Autobiografische dieser tagebuchartigen Collagen. Isa Genzken dokumentiert hier nicht nur die architektonische Führungsrolle New Yorks zu der Zeit, sondern auch politische Aktionen im öffentlichen Raum wie Demonstrationen oder Polizeiaufmärsche. Ebenso zeigt sie Kundgebungen und Umzüge von Vereinigungen, bei denen patriotisch die amerikanische Flagge geschwenkt und damit das erstarkte Selbstbewusstsein und die gefühlte Führungsrolle New Yorks als Nabel der Welt erkennbar wird.

Bernhard Gwiggner

Als Künstler bewegt sich Bernhard Gwiggner nicht in einem bestimmten Metier, sondern arbeitet in verschiedenen Kontexten situationsbezogen mit ganz unterschiedlichen Materialien und Techniken; er entwickelt Objekte ebenso wie Raum- und Videoinstallationen und beschäftigt sich mit Zeichnung. Bernhard Gwiggner ist als Gestalter sehr erfindungsreich und experimentierfreudig und bezeichnet sich selbst als „technischen Allrounder“.
In male print patterns thematisiert er die Darstellung von Männern in verschiedensten Kulturen. Aus einer Fülle von – stichprobenartig am 18. März ´08 im Zeitschriftenkiosk des Salzburger Bahnhofs erworbenen – internationalen Tageszeitungen, die vom türkischen „Hürriyet“ über die arabische „Al Hayat“ bis zur französischen „Le Monde“ reichen, hat er alle Foto entnommen, die männliche Personen zeigen und diese mit schwarzer Umrandung hervorgehoben. Anschließend hat er diese im Gegenlicht fotografiert, das Textmaterial am Computer entfernt und aus dem gewonnenen Bildmaterial eine digitale Diashow gestaltet. male print patterns thematisiert  print-mediale (Re-)Präsentationen von Männer-Bildern in unterschiedlichsten kulturellen Kontexten wie sie sich am Ort des konzentrierten Transfers, dem Bahnhof, in nachfrage-gebundener und somit selektierter Form zeigen.Dieser Blick auf unterschiedliche „Männerwelten“ fokussiert mögliche figurale Schematas ebenso wie Vakanzen – in den mittels Durchleuchtung sichtbar gemachten zufälligen Verwobenheiten und Prägungen.  

Marcin Maciejowski

Der polnische Künstler Marcin Maciejowski ist in „Bildpolitiken“ mit Bildnotizen und drei Gemälden vertreten: Balkon (Adolf Hitler), AS (Albert Speer) und LR (Leni Reifenstahl). Diese Bilder entstanden 2006 für die Gruppenausstellung „The Inner State“ im Kaiserschloss in Poznan (Polen), welches Adolf Hitler nach der Besatzung Polens als seine „Führer-Residenz“ und als Repräsentationsobjekt seiner Macht umgestalten ließ. Hitlers Chef-Architekt Albert Speer leitete diese Planungen. Die drei Gemälde von Marcin Maciejowski stellen einen Bezug zwischen der nationalsozialistischen Prunk-Architektur des Schlosses und den dargestellten Personen der NS-Zeit her. So zeigt z.B. das Bild 
AS (Albert Speer) Hitler und Speer an den Plänen für das Schloss arbeitend, ganz und gar den Verlauf des Krieges missachtend. Im Gegensatz dazu stellt Balkon (Adolf Hitler) den Führer in seiner selbstinszenierten Rolle als politischen Erlöser auf dem Balkon des Schlosses dar. Verfremdend wirkt das Fehlen der Gesichtszüge der Protagonisten, welches auf die Undarstellbarkeit der Grausamkeit und Gewalt des Nationalsozialismus verweist. Zusätzlich zu den drei Gemälden werden in der Ausstellung Notizbücher mit gesammelten Bildausschnitten des Künstlers gezeigt, welche seinen intuitiven Umgang mit der Bilderflut belegen. Bei seiner manischen Suche nach Bildern springen Maciejowski sowohl unspektakuläre Szenarien des Alltaglebens, mediale Darstellungen im Internet als auch politische und wirtschaftliche Berichte ins Auge.

Lia Perjovschi

Mit der künstlerischen Strategie des Sammelns und Archivierens begibt sich Lia Perjovschi in obsessiver Weise auf eine Jagd, die ihre Wurzeln in den Erlebnissen von Mangel und Einschränkungen einer rumänischen Kindheit hat. Der Eindruck der überbordenden Fülle sowie das Bild des endlos Wuchernden finden auch in den als Clustern niedergelegten Gedanken und Theorien der Künstlerin seinen Ausdruck.

1990 fiel Lia Perjovschi ein kleiner Globus in der Funktion eines Bleistiftanhängers in die Hände. Seither hat sie den Globus in all seinen Erscheinungsformen zum Gegenstand ihrer Sammler-Passion gemacht. Die Endless Collection, die variable Installation ihrer Globussammlung zeigt banalste Dinge des Alltags und umfasst über 1500 Objekte: Bunte Plastikbälle in jeder Form und Ausführung, Deko-Artikel, Schlüsselanhänger, Glühbirnen, kitschige Feuerzeuge, ein putziges Aufziehmännchen, das kopflastig über den Tisch wackeln kann. Alle entweder in Form eines Planeten oder mit demselbigen bedruckt und in Kategorien wie „Er“, „Sie“, „Privat“, „Geschäft“, „Politik“ oder „Kultur“ organisiert.

Der Globus als ein Sammlungsschwerpunkt symbolisiert den totalitären Anspruch und Zugriff auf die Welt. Perjovschi weist auf kulturelle Differenzen und Umgangsweisen heutiger Werte- und Kulturgemeinschaften hin. In Zeiten, in denen weniger der ungetrübte Glaube an den technischen Fortschritt oder positivistische Wissenschaftssysteme, vielmehr jedoch der Diskurs um die weltumspannenden Gefährdungen im Vordergrund stehen, erscheint die hemmungslose Durchsetzung des Weltmarktes mit einem infantilisierten Weltbild als eine beunruhigende Übersprunghandlung, die Lia Perjovschi mit ihrer Endless Collection entlarvt. 

Ingeborg G. Pluhar

Die Wienerin Ingeborg G. Pluhar beschäftigte sich nach ihrem Studium der Bildhauerei bei Fritz Wotruba vor allem mit Zeichnung, Malerei und Collage. In den letzten Jahren arbeitet sie vermehrt im Feld der digitalen Fotografie. Die Koexistenz von Text und Bild ist für ihr Werk charakteristisch.

Ab 1968, angeregt durch die politische Entwicklung und ihre persönlich veränderte Situation, arbeitete Ingeborg G. Pluhar mit der von ihr individuell weiterentwickelten Technik der Collage. Sie entnahm einzelne, fragmentierte Bildteile aus Zeitungen, Zeitschriften und Illustrierten und hielt ihr verändertes Aussehen durch das Ankleben auf Papier fest. Ein Vorgang, bei dem der kreative Prozess bereits mit dem gezielten Suchen und Finden begann. In Folge kam es dann auch zu Kombinationen von Text und Bild und Gruppierungen wie Purtext, Zueinander oder Aneinander. Ineinanders besteht aus Zeitungsausschnitten, bei denen sich bereits im Augenblick der fotografischen Aufnahme der Text im Bild befand. Die Serie ist eine emanzipatorische Bildproduktion, die pointiert Protest- und Widerstandsbewegungen marginalisierter Gruppen dokumentiert, die sich durch Plakate, Slogans oder Graffitis in den öffentlichen Raum einschreiben und damit auf eine Berechtigung ihrerseits pochen.

Martha Rosler

Die New Yorker Künstlerin Martha Rosler arbeitet in erster Linie mit Video, Foto, Text, Installationen und Perfomance. Sie nimmt in ihren kritischen, teils auch humorvollen Arbeiten Stellung zu aktuellen, gesellschaftlich relevanten Themen, in vielen Fällen mit einem Fokus auf weibliche Erfahrungen. Das im Salzburger Kunstverein präsentierte Video Domination and the Everyday zeigt simultan ablaufend Tonspuren, Standbilder sowie einen Lauftext über Formen der „Herrschaft im Alltagsleben“. Dabei tauchen Fotos des chilenischen Diktators Augusto Pinochet neben Familienfotos und banalen Zeitschriftenwerbungen auf. Im Hintergrund dieser Bildebene ist ein Radiointerview mit einem Kunsthändler zu hören sowie eine Tonspur, wie sich Rosler in ihrer Küche mit ihrem kleinen Kind beschäftigt. Diese Strategie, Werke zu produzieren, die nicht nahtlos verarbeitet und fragmentarisch sind, zielt darauf ab, den Konstruktionscharakter der künstlerischen Arbeit zu betonen. Das „ganze Bild“ ist somit niemals vollständig zu sehen. Dadurch entstehen Lücken, die einerseits der politischen Betrachtung Raum geben, andererseits den Zuschauer dazu anregen, die Leerstellen der Bilder/Texte mit eigenen Erfahrungen zu vervollständigen. 

Stefanie Seibold

Die Poster-Arbeit von Stefanie Seibold mit dem Titel A Reader wurde bereits in unterschiedlichsten Kontexten gezeigt, u. a. 2006 als Beitrag zum Symposium „Feminist Legacies and Potentials in Contemporary Art“ in Utrecht, beim „City of Women Festival“ in Ljubljana oder als Raum-Installation in der Ausstellung „If I Can’t Dance…“ im de Appel Arts Centre Amsterdam. A Reader funktioniert einerseits als eigenständige, visuelle Arbeit, andererseits ist er auch paradigmatisch für die künstlerische Arbeit und konzeptionelle Technik der Künstlerin selbst: Ein Reader, der eigentlich aus Bildern besteht, die wie ein Bilderatlas funktionieren, ein visuelles Archiv also, allerdings nicht nur eines der Ablage und des Sortierens, sondern eines der Aktivierung, der Verknüpfung und performativen Sinn-Generierung. Diese Performativität findet sich auch in der Arbeit der Anordnung aber auch in der Adressierung des Publikums als Installation quasi als Parallele zu den inhaltlichen Transfers zwischen Zeichen und Gesten, geschlechtlichen und sexuellen Markierungen innerhalb der Arbeit selbst. Die Poster und Installationen repäsentieren einen politischen Bereich, welcher darauf abzielt, normative Konzepte von Identität, Körper, Sexualität und Gender zu dekonstruieren und zu verändern. Im Salzburger Kunstverein wird Stefanie Seibold die Zusammenstellung der Bilder auf den Postern reinszenieren. In einem Booklet werden die Bilder zudem einzeln kenntlich gemacht und kommentiert.

Ann-Sofi Sidén

Die in Stockholm geborene und international tätige Künstlerin Ann-Sofi Sidén beschäftigt sich in ihren Werken hauptsächlich mit den Strukturen der menschlichen Psyche, ihrer Komplexität und Vielschichtigkeit. Die Idee zu Poshlust! (A quest for white horses) entstand zufällig und zeugt von dem Versuch, die Kriegsvergangenheit, im Besonderen die Folgen des „Anschlusses“ Österreichs 1938 an das NS-Regime, von einer anderen Perspektive aus zu betrachten: So übernehmen nicht die Menschen, sondern weiße Pferde die Rolle des Protagonisten, in der Funktion als „white blank surface moving through the world, reflecting the horrifying war that surrounds him”. Der Titel bezieht sich auf den von Vladimir Nabokov geprägten Begriff „poshlust“, eine Wortschöpfung aus „schick“, „nobel“ und „Begierde“, wobei Nabokov unter diesem Begriff all das verstand, was auf falsche Weise wichtig, schön oder auf falsche Weise attraktiv erscheint. Im Kontext der Arbeit von Ann-Sofi Sidén steht der Begriff „poshlust“ für die Verbindung von Banalität und Brutalität, verlogener Moral und Verherrlichung. 
Die sieben Pressefotos aus dem Zweiten Weltkrieg zeigen diese Widersprüche und Gegensätze in gemeinsamen Rahmen. Beginnend mit dem Ende, sieht man ein Pferd, das in einen Wagen gepfercht wird. Es schließen die Flucht vor brennenden Häusern an, ein Pferd im Morast versinkend, am Strand spazierend oder beim heiteren Ausritt an der französischen Küste, zuletzt bei einer niedlichen Spendenaktion. Dabei besteht Poshlust! (A quest for white horses) aus sich überlagernden, ambivalenten Bild- und Textschichten. Denn neben den Fotos ist deren Rückseite zu sehen, d.h. die Textualisierung der spezifischen „(hi)story“ des Bildes. So stammen z. B. drei der Fotos von der Jüdischen Fotoagentur „Schostal“, welches vom NS-Regime als renommiertes Unternehmen arisiert und in „Wien Bild“ umbenannt wurde.

