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,Monumental Fatigue“ zeigt fiinf kiinstlerische Positionen, die in sehr unterschiedlicher Wei-
se auf den Begriff der Monumentalitit und der Skulptur im Wirkungsfeld zwischen Raum,
Geschichte und Offentlichkeit eingehen. Dabei interessieren sie sich jedoch weniger fiir eine
erhabene Wirkung dusserer Dimensionen oder eine Aufladung durch historische Relevanz, noch
steht ein Anspruch an Begriffe wie Ewigkeit oder gar universelle Bedeutung im Vordergrund.
Uberhaupt interessiert sich die Ausstellung nicht ausschliesslich fiir Skulptur im klassischen
Sinn, sondern sieht die Referenz an Monumentalitét unter anderem auch in einem den Ausstel-
lungsraum und Publikum umfassenden Werkcharakter, der die eigentliche Referenz an den
skulpturalen Korper teils ganz dematerialisiert und nur als Spur- etwa in Form von Ton, Licht
oder stark verfremdeter Bildlichkeit und haptischer Qualitidt erkennbar werden lasst.

Dem klassischen Monument als Symbol gesellschaftlichen Status oder politischer Macht das den
Betrachter in den Zustand der Demut oder Ergriffenheit versetzen soll oder immer wieder auch
als Ausdruck kiinstlerischer Virtuositit verstanden wird, werden Positionen entgegengesetzt,
die eher einer subjektiv angelegten Suche folgen, die teils biografisch motiviert sein mag oder
sich als Ausserung einer konzeptuellen Auseinandersetzung mit Material, Zeit und Raum sowie
deren komplexen Bedeutungsebenen erschliessen. Momente der Dissonanz, Dynamik und der
Vergéanglichkeit erschiittern dabei den skulpturalen Korper und befreien ihn aus seiner monu-
mentalen Erstarrung.

So arbeiten etwa Hannah Weinberger (*1988) und Yorgos Sapountzis (*1976) mit kulturellen,
offentlichen Versatzstiicken die sie sampeln und neu arrangieren. Bei Weinberger sind es Ton
und Rhythmusteile die sie im Internet als Open Source Dateien fiir alle zugénglich findet, bei
Sapountzis Fotografien von Skulpturen im 6ffentlichen Raum, die auf mit Bandern versehene
Stoffbahnen abgerieben werden. In beiden Werken geht es immer auch um den Miteinbezug der
Offentlichkeit- im weitesten Sinne des Kollektivs- das zum tragenden Element der personlichen
Formulierung wird. Wiahrend Sapountzis in seinen Performances oft prozessionsartige Happe-
nings unter Partizipation des Publikums veranstaltet, sind es bei Weinberger unter anderem die
Gerausche welche die Offentlichkeit, oder Besucher ihrer Ausstellungen verursachen, die sie
Teil der Komposition werden lasst. So lassen ihre Werke trotz Ausstellungsraum und Betrachter
umfassende Dimensionen nie einen iiberméachtigen Eindruck entstehen, sondern sie scheinen
eher darauf abzuzielen, die Trennung zwischen Inszenierung, Raum und Publikum génzlich auf-
zulosen. Ausstellungsraum und Besucher selbst werden bei Weinberger zum Resonanzkorper,
Schwingungen und Echos verstarken sich oder werden gar verschluckt. Wie Fahnen oder Trans-
parente einer Manifestation hdngen Sapountzis’ Stoffbahnen im Raum, nur lose mit Stecknadeln
zusammengefiigt scheinen sie improvisiert und vergénglich, sie tragen Spuren von Bildern aber
auch von Bewegung auf sich, vor allem in den Arbeiten die zuséitzlich mit Aluplatten versehen
sind, auf denen die Druckstellen des Korpers erkennbar werden, des Kiinstlers der auf und
durch sie hindurch seine Applikationen von Stoffen und Bildern gearbeitet hat.



Uberhaupt dient die persénliche Spur und die Vergangenheit der Materialien als Gegenent-
wurf zu einem historischen Zusammenhang 6ffentlicher Monumente als zentrale Momente

der Ausstellung. Virginia Overtons (*1971) Skulpturen etwa sind aus lauter Fundstiicken
zusammengefiigt, sie sind wie Sapountzis Werke von prekéirer Zeitlichkeit: aneinander gelehnt,
aufeinander gestapelt oder lose nebeneinander gestellt. Dem fast zerbrechlichen Eindruck
ihrer Installationen setzt Overton die Herkunft ihrer einzelnen Elemente entgegen: es sind
beanspruchte Materialien wie sie auf Baustellen verwendet werden, sie zeugen von Stabilitét,
Gleichgewicht und Belastbarkeit. Auch der auf den ersten Blick ungewohnt edel erscheinende,
geschliffene Marmor, der in einigen Werken Bestandteil ist, ist vor allem als Referenz an seine
Geschichte als bildhauerisches Material der Konigsklasse zu verstehen, als kostbarer Garant
der Wichtigkeit und Dauerhaftigkeit. Overton paart diese Marmorstiicke mit Gliihbirnen und
stellt damit auch einen Bezug zur Herkunft dieser Fundstiicke dar: es sind allesamt Sockel von
Lampen, wie sie etwa durch den Designer Castiglioni in den 1970er Jahren weltweit popular
gemacht wurden. Wiahrend diese Sockel ihrerseits als Schwerpunkt in der Konstruktion der
Lampen dienten, wirken die nackten Glithbirnen in ihren altmodischen Porzellan- oder Mes-
singfassungen gleichsam schutzlos und roh. Ihr Licht scheint zugleich Warme abzugeben als
dass es sich auch im Raum verliert, es ist kompositorischer Fixpunkt und dennoch ungreifbar,
fliichtig.

Magali Reus (*1981) schafft Werke, die auf den ersten Blick an ebenso zufillig gefundene
Uberbleibsel von alltiaglichen, seriell produzierten Konsumgiitern wie etwa klappbare Plastik-
sitze, Topfe und Klobrillen oder eben die in der Ausstellung gezeigten Kiihlschrénke erin-
nern. Diese Formen sind oft zuséitzlich mit feinen Details versehen- Resten von Fliissigkeiten,
Fastfood oder Verpackungen, Aludosen- und Behélter, Miillsicke oder scheinbar weggewor-
fene Gebrauchsartikel wie man sie in jedem urbanen Umfeld der Welt findet: Plastikbesteck,
Béander, Blachen und Batterien. Andere Details scheinen wie mysteriose Insignien, Fragmente
von Schriften und Bildern, hieroglyphen- dhnliche Formen einer abhanden gekommenen Les-
barkeit. Diese mit grosser Sorgfalt inszenierten Arbeiten entpuppen sich jedoch sehr schnell
als alles andere als trashige Readymades- ganz im Gegenteil ist jedes Fragment in minutidser,
komplexe Arbeitsschritte umfassender Handarbeit nachgefertigt. Reus gelingt so nicht nur
eine Umkehrung von Werten wie Produktion und Arbeit. Sondern sie legt- in minimalistischer
Tradition- falsche Fahrten vermeintlicher Vergangenheiten von Objekten, und geht damit iiber
die Zuschreibung des Monuments als Symbol eines kulturellen Reliktes hinaus. Reus’ Werke
sind hochst kiinstliche Fossilien, sie zelebrieren Material, perfekte Oberflichen und Bedeutung
in einem Zustand von grosster Belastbarkeit am Ubergang zu deren Auflosung.

Die Latexarbeiten von Heidi Bucher (1926 - 1993) ihrerseits sind zugleich Zeuge als auch Do-
kument einer Auseinandersetzung mit dem ganz personlichen, intimen Raum. Die in der Aus-
stellung gezeigten Werke sind allesamt Abdrucke von Architektur und Interieurfragmenten:
von Orten, die fiir Bucher durch ihre Familiengeschichte aufgeladen waren, worauf sie nicht
zuletzt auch in der Titelgebung dieses Werkzyklus’ ( ,,Ahnenhaus‘) verweist. Die mit fliissigem
Latex liberzogenen und dann ,,gehduteten“ Oberflichen und Rdume tibernehmen deren For-
men und Struktur, Bucher bearbeitete diese dann teils zusitzlich noch mit Perlmuttpigmenten,
was ihnen ihre schimmernde Farbigkeit verleiht. Buchers Werke sind zugleich monumental in
ihren teils ganze Rdume umfassenden Dimensionen, gleichzeitig sind sie leichte, wie von ihrer
durch (Familien-) Geschichte befreite Hiillen- ein Eindruck der sich bei Bucher nicht zuletzt
auch in Performances wie auf dem 16mm Film manifestiert, in dem ein Hautraum auf Stiben
befestigt aus dem Ahnenhaus und durch eine Stadt getragen wird, oder als loser Kérper in
einer Baugrube oder einem Park inszeniert wird.

Fiir weitere Informationen und Abbildungen wenden Sie sich bitte an die Galerie
office@freymondguth.com oder +41 (0)44 240 0481



