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Ai Weiwei
(*1957, Beijing, China)
Colored Vases, 2006
Neolithic vases, industrial paint
Each approx. 30 x 20 cm
T-B A21 Collection
Photo: Courtesy of the artist

Bei Ai WeiWei Colored Vases ist der 
Akt des détournement provokativ und 
sinnstiftend zugleich: Archäologische 
Gefäße bilden abstrakte Oberflächen, 
die nicht narrativ eingesetzt werden, 
ebenso wenig wie die Materialien 
und die Farben, die seine Skulpturen 
überziehen.
In Ai WeiWei’s Colored Vases the act 
of détournement is both provocative 
and decisive at the same time: ancient 
pots serve as abstract surfaces, 
extracted from their narrative to serve 
as nothing more than material for Ai’s 
sculpture.

 

Fiona Banner
(*1966, Merseyside, Great Britain)
Parade, 2004
201 plastic Airfix models, twine, 
21 cardboard boxes
Dimension variable
T-B A21 Collection
Photo: Galerie Barbara Thumm, 
Berlin, 2004

Parade versteht sich primär als kühle 
typologische Erfassung sämtlicher im 
Einsatz befindlicher Militärflugzeuge 
und stellt die ambivalente Rezeption 
von Kriegsberichterstattung sowie 
die parallel dazu verlaufende Feti-
schisierung von „Kriegsspielzeug“ zur 
Disposition.
Parade – a squadron of fighter jets 
– highlights the ambivalent reception 
of media coverage of war, as well as 
the resultant processes of turning “war 
toys” into demons and fetishes. Ban-
ner’s model planes, which represent 
all fighter jets currently in operation, 
visualize the trivialization and extenu-
ation of the weaponry’s fatal reality 
through the illusion of control.

Monica Bonvicini
(*1965, Venice, Italy)
NOTFORYOU, 2006
Light sign. Galvanized iron letters, 
40W light bulbs, computerized 
light program
99 x 400 cm
T-B A21 Collection
Photo: West of Rome, Inc, 
Los Angeles

In ihrer Leuchtskulptur NOTFORYOU 
verweist Bonvicini auf Prozesse des 
Ausschlusses und der Segregation 
mittels Sprache sowie auf sprachlich 
geregelte Machtstrukturen, welche 
territoriale Zugänge und Aufenthalts-
rechte regulieren.
Monica Bonvicini’s light sculpture 
NOTFORYOU refers to situations 
of exclusion and separation, and to 
linguistic structures of power, which 
control territorial access and rights of 
residence.

 

THIS IS NOT FOR YOU
Diskurse der Skulptur
Eröffnung: 22.11.2006, 19 Uhr
23.11.2006–30.03.2007
Di–Sa, 12–18 Uhr

Skulptur, Objekt und skulpturale Installation werden im Rahmen der Ausstellung 
THIS IS NOT FOR YOU. Diskurse der Skulptur als autonome Formen der zeit-
genössischen künstlerischen Praxis ausdifferenziert. Skulptur im Kontext gegen-
wärtiger Ästhetik ist ein radikal expansiver Begriff, der die komplexe Verschränkt-
heit von Objekt, Bild, Text, Rezeption und Kontext sowie die Notwendigkeit einer 
begrifflichen und theoretischen Verortung von aktuellen Praktiken voraussetzt. 
In diesem Zusammenhang versteht sich Skulptur als Modell für die ästhetische 
Produktion der Wirklichkeit beispielsweise in ihrem Übergang zu Architektur und 
Design aber auch als Modell zur Untersuchung und Befragung ästhetischer 
Produktion an sich.

Mit Referenz auf kritische Raum- und Objektexperimente, welche die Institutionen 
der Kunst revolutionierten und sprengten, und auf die wiederum in der Institution 
angesiedelten Ansätze der Kontextkunst und Institutionskritik der 1980er und 
1990er Jahre zeigen die in der Ausstellung vertretenen Arbeiten ein weites Feld 
konzeptueller Praktiken. Die Auseinandersetzung mit der Skulptur als Gesamt-
körper, die in ihrer Dreidimensionalität Raum, Zeit, institutionellen und sozialen 
Kontext analysiert und verhandelt, dient dabei als Ausgangspunkt.

Die Ausstellung, die ausgewählte Arbeiten aus der T-B A21 Sammlung erstmals 
der Öffentlichkeit zeigt, präsentiert keine bestimmte Ästhetik. Vielmehr ist es die 
Vielfalt der skulpturalen Möglichkeiten, die unter dem Aspekt des erweiterten 
Handlungs- und Denkraumes beleuchtet werden und die Skulptur, trotz ihrer 
 Gegenständlichkeit, primär als diskursiven Akt innerhalb eines sozialen, poli-
tischen, ökonomischen und ästhetischen Feldes begreift.

Thyssen-Bornemisza
Art Contemporary
Himmelpfortgasse 13, 1010 Vienna
T +43 1 513 98 56
www.TBA21.org

Chen Qiulin
(*1975, Hebei Province, China)
Migration – Peach Flower Orchard / 
Color Lines, 2005–06
Mixed media installation, single-
 channel video projection, 8 min 8 sec, 
color, sound
Dimension variable
Photo: Long March Space, Beijing

Chen Qiulin thematisiert die Katastro-
phe des Drei-Schluchten-Dammes 
durch die „Rettung“ eines Frisör- und 
Massageladens aus ihrem Heimatdorf. 
Allein durch die örtliche und kontex-
tuelle (und kommentarlose) Verschie-
bung beleuchtet Migration – Peach 
Flower Orchard / Color Lines die 
stille Ohnmacht angesichts totalitärer 
Entscheidungsgewalt. 
The large scale installation by Chinese 
artist Chen Qiulin, is a “massage par-
lor” / community meeting place from 
Xinsheng Town in Sichuan Province, 
an original interior which has been “mi-
grated” in the course of the construc-
tion of the Three Gorges Dam. The 
local and contextual displacement of 
“Peach Flower Orchard” subversively 
evokes the silent powerlessness in the 
face of totalitarian dirigism.

Michael Elmgreen & Ingar Dragset
(*1961, Copenhagen, Denmark & 
*1965, Trondheim, Norway)
Social Mobility Fig. 2, 2005
Aluminium, wood, styrofoam, 
iron, concrete, exit sign
430 x 700 x 200 cm
Photo: Thor Broedreskift

Inside / Powerless Structures, 
Fig. 334, 2003
Wax head, metal door with peephole
218 x 115 x 50 cm
T-B A21 Collection
Photo: Angelika Krinzinger / T-B A21

Dragset & Elmgreen übertragen 
Räume und Objekte in neue narrative 
Bedeutungszusammenhänge und 
schaffen Möglichkeiten für Neu- und 
Umdeutungen, indem sie den All-
tagsobjekten und -räumen zugrunde 
liegende Mechanismen ideologischer 
Kontrolle freilegen. In Social Mobility 
verschmilzt die skulpturale Installation 
zu der inszenierten Kulisse einer Psy-
choarchitektur, welche die Ausweglo-
sigkeit aktueller Gesellschaftssysteme 
widerspiegelt.
Using forms of contextual and archi-
tectural refiguration and displacement, 
Dragset & Elmgreen create room 
for new and altered interpretations, 
unveiling underlying mechanisms of 
ideological control in everyday ob-
jects and sites. In Social Mobility the 
sculptural installation morphs into the 
staged scenery of a psycho-architec-
ture, metaphorizing the hopelessness 
of current social conditions.

THIS IS NOT FOR YOU
Sculptural Discourses
Opening: 11/22/2006, 7pm
11/23/2006–03/30/2007
Tue–Sat, 12am–6pm

THIS IS NOT FOR YOU: Sculptural Discourses is an exhibition that develops 
sculpture, assemblage, and sculptural installation as autonomous, contemporary 
forms of artistic practice. The increasingly expansive concept of sculpture in the 
contemporary discourse of aesthetics presupposes a complicated entanglement 
of object, image, text, and reception; it also requires a conceptual and theoretical 
positioning of contemporary practices. In this context, sculpture is understood 
as a model for the aesthetic production of a reality in a way that is similar to the 
transition from sculpture into architecture and design; but it is also a model for the 
investigation and interrogation of aesthetic production in and of itself.

The works in this exhibition draw upon a broad range of conceptual practices. 
They refer to various critical experiments with space and objects that both 
revolutionized and exploded the institution of art. They also utilize approaches 
that belong to the contextual art and the critique of the institution of art from the 
1980s and 1990s. Its point of departure is the examination of sculpture as an 
entity that, by virtue of its three-dimensionality, analyzes and grapples with the 
spatial, temporal, institutional, and social contexts.

While this exhibition presents selected works from the T-B A21 collection to the 
public for the first time, it does not determine a particular aesthetic.  Rather, it is 
the diversity of sculptural possibilities that are illuminated by the expanded pos-
sibilities of imagination and action.  In spite of its overwhelming concrete pres-
ence, the sculpture is understood primarily as a discursive initiative within a social, 
political, economic, and aesthetic field.   
  

Isa Genzken
(*1948, Bad Oldesloe, Germany)
empire vampire III, 19, 2004
plastic, metal, glass, fabric, 
lacquer, paper, wood
320 x 100 x 75 cm
T-B A21 Collection
Photo: Jens Ziehe, Berlin

Genzken schafft eine bizarre Szenerie, 
die dem Betrachter auf einem Sockel 
in Augenhöhe präsentiert wird, an der 
vor allem die kühle Genauigkeit irritiert, 
mit der trotz aller Gegenständlichkeit 
nichts erzählt wird. Die Ästhetik des 
Alltäglichen bestimmt nicht nur die 
Wahl und Kombination primär nicht-
künstlerischer Materialien, sondern 
auch die anti-monumentalistische 
Form der Verarbeitung.
Genzken creates a bizarre scenery, 
presented to the viewer at eye level. 
Irritating is the cool accuracy of the un-
canny assemblage, which suspends 
any form of narrative although all ele-
ments seem familiar to the viewer. The 
everyday aesthetic is determined not 
only through the choice and combina-
tion of primarily non-artistic materials, 
but also through the anti-monumental 
form of processing.

Jeppe Hein
(*1974, Copenhagen, Denmark)
Reflecting Object, 2006
Chromed metal ball and motor
Ø 50 cm
Edition 2/5
T-B A21 Collection
Photo: Gallery Nicolai Wallner, 
Copenhagen

Aus der Verbindung von Skulptur, Ar-
chitektur und kinetischer Technologie 
schafft Hein interaktive Arbeiten, die 
den Blick des Betrachters und dessen 
räumliches Verhalten konditionieren. 
Reflecting Object – eine mechanisch 
gelenkte Metallkugel – leitet den Blick 
in alle Richtungen und wird durch die 
konstante, scheinbar zufällige und 
antriebslose Bewegung der Kugel 
zusätzlich destabilisiert.
Combining sculpture and installation 
with architecture and technology, Hein 
creates interactive works, which set 
up a dialogue between work, viewer 
and site. Reflecting Object – an aim-
lessly rolling metal ball – sends the eye 
in all different directions. Its constant 
motion further destabilizes its reflection.

 

Thyssen-Bornemisza
Art Contemporary
Mission

Im Jahr 2002 wurde Thyssen-Bornemisza Art Contemporary unter dem Vorsitz 
von Francesca von Habsburg in Wien gegründet. Der programmatische Schwer-
punkt der  Aktivitäten von Thyssen-Bornemisza Art Contemporary liegt in der 
Entwicklung von Koproduktionen und Auftragsarbeiten mit bedeutenden Künst-
lern, um richtungsweisende Positionen des zeitgenössischen Kunstschaffens zu 
fördern. Multidisziplinäre Projekte zu realisieren, welche die traditionell definierte 
Grenzen durchbrechen, sowie die aktive Einbindung des Betrachters in einen le-
bendigen Dialog mit zeitgenössischen Kunstformen bilden dabei zentrale metho-
dische Vorgaben. Die Arbeit der Stiftung stellt Innovation ins Zentrum der Samm-
lungstradition und des Mäzenatentums der Familie Thyssen-Bornemisza – ein 
Engagement, das Francesca von Habsburg in der vierten Generation fortführt.

Thyssen-Bornemisza Art Contemporary was founded by Francesca von 
Habsburg in Vienna in 2002. Its mission is to support through co-productions 
and unique commissions the creation of new works from artists that contribute 
important positions to the contemporary art practice. Thyssen-Bornemisza Art 
Contemporary seeks to achieve this through multi-disciplinary projects that break 
down the traditional boundaries that define and categorize artistic expression in 
its different forms, whilst at the same time empowering the audiences with a living 
experience of contemporary artistic expression. The work of the foundation brings 
innovation to the core of the Thyssen-Bornemisza fourth generation’s approach to 
collecting and patronizing the arts.

Chairman: Francesca von Habsburg
Curator: Daniela Zyman
Projects and publications: Eva Ebersberger

Exhibition architect: Philipp Krummel
Artistic intervention: Gerwald Rockenschaub
Collection management: Barbara Horvath

Graphic concept: Heimo Zobernig
Layout: Christian Schienerl / ppfmd

Press contact: Christina Werner / w.hoch.2wei, 
werner@kunstnet.at and press@tba21.org

Jim Lambie
(*1964, Glasgow, Scotland)
Status Quo 2006
Wooden doors, mirrored pieces, 
gloss paint
84 x 212 x 183 cm
T-B A21 Collection

Zobop Gold, 2000
Vinyl Tape
Dimensions variable
Edition 3/3
T-B A21 Collection

Blonde Streaks, 2002
12 inch and 7 inch vinyl records, 
printed stickers, belts, tape
91.5 x 152.5 cm
T-B A21 Collection
Photo: Michael Strasser / T-B A21

Lambie bedient sich der Mittel der 
Entfremdung und Aneignung. Mittels 
farbiger Bodenarbeiten ordnet er den 
Galerieraum dem Zweck der Prä-
sentation unter, passt ihn der Ver-
handlungspraxis seiner Skulpturen an 
und negiert dabei seine Funktion als 
identitätsbegründender Raumkörper.
Lambie operates with means of aliena-
tion and annexation. With his colorful 
floor installations, he subordinates the 
gallery space to the presentation of 
(his) sculptures and negates its func-
tion as a democratic vessel of identity. 
His is a demontage of the White Cube 
and its obsessively normative and 
protective character.

Sarah Lucas
(*1962, London, Great Britain)
Bunny Gets Snookered # 3, 1997
Tan tights, green stockings, red office 
chair, clamp, kapok and wire
118 x 43 x 89 cm
T-B A21 Collection
Photo: Sadie Coles HQ, London

Sexuelle Konnotationen sowie 
gestische und semantische Anspie-
lungen kennzeichnen die Objekte von 
Sarah Lucas: Bunny ist eine von acht 
Häschen-Figuren, die Lucas in einer 
Ausstellung um einen Billardtisch, ein 
traditionelles Macho-Objekt, arrangier-
te. „To be snookered” bedeutet in der 
Sprache des Spiels, vom Treffen ab-
gehalten zu werden. Die schlaffe Figur, 
die hauptsächlich aus Unterkörper und 
Beinen besteht, bekleidet lediglich mit 
einem Paar grüner Nylonstrümpfe, wirft 
Fragen über stereotype Darstellungen 
von weiblicher Sexualität auf. 
Sexual connotations and linguistic 
allusions characterize the objects of 
Sarah Lucas: Bunny is one of eight 
similar “bunny girl” figures, which 
Lucas in an exhibition limply arranged 
around a snooker table – a traditional 
macho object. To be “snookered”, in 
the language of the game, means to 
be prevented from scoring. Reduced 
almost entirely to the lower body and 
legs, and clothed only in a pair of 
sheer stockings, this flaccid figure 
questions stereotypical representa-
tions of female sexuality. 

 

Jan Mancuska
(*1972, Bratislava, Slovakia)
Killer Without a Cause, 2006
35mm film installation, 15min loop, 
sound, color
Dimension variable
T-B A21 Collection
Photo: Jürg Isler / 
Andrew Kreps Gallery, New York

In Killer Without A Cause unterwirft 
der Bildhauer Jan Mancuska das 
dominante Bildregime des projizierten 
Bildes der filmeigenen Apparatur – in 
Form von zwei 35mm Projektoren – 
und priorisiert das Element der Spra-
che als narratives Mittel. In dem Mas-
se, in dem der Hintergrund (Projektor 
und Ton) ins Zentrum rückt, schwindet 
das bewegte Bild als Inhaltsträger.
In Killer Without A Cause, Jan 
 Mancuska subordinates the dominant 
regime of the image to the presence 
of the filmic apparatus – in the form of 
two 35 mm projectors. He prioritizes 
the element of language as narrative 
medium and foregrounds the projector 
and the sound loop – which tradition-
ally are set to the background of any 
projective situation.

Carsten Nicolai
(*1965, Karl-Marx-Stadt, Germany)
²void (noise4/5/6)², 2006
Sound, chrome-plated glass, 
aluminum, silicon, rubber
140 x 130 x 8 cm 
T-B A21 Collection
Photo: Uwe Walter
Courtesy Galerie EIGEN + ART 
Leipzig/Berlin

Seit Jahren in den Bereichen Musik 
und bildender Kunst tätig, begreift 
Nicolai Sound als räumliches Phäno-
men, als dreidimensionale Frequenz. 
Musik und Klang sind für ihn nicht 
alternative Ausdrucksmittel, sondern 
das adäquate Material, um sein 
Interesse am Prozesshaften erfahrbar 
zu machen. Void beschreibt eine Serie 
von skulpturalen Arbeiten, in welcher 
der Versuch unternommen wird, Ton 
in Glaskolben zu speichern. Die Arbeit 
konzentriert sich dabei weniger auf die 
Präsenz von Geräuschen, sondern 
stellt vielmehr die Frage nach ihrer 
Lebensdauer und untersucht die 
Möglichkeiten der Speicherung und 
Reflektion von Geräuschen im (mini-
malen) Raum.
Having been active in both art and 
music in recent years, Nicolai consid-
ers sound as a spatial phenomenon, 
as frequency, which thus can be 
defined in spatial terms. Music and 
sound are no alternative means of 
expression, but specifically the suitable 
material for his interest in ongoing 
processes, in motion. Void describes 
a series of sculptures, which attempt 
to seal sound in glass tubes. The 
work focuses not so much on the 
presence but rather on the life-span of 
noise, specifically on the questions of 
storage and reflection of sound within 
a (minimal) space.

Olaf Nicolai
(*1962, Halle/Saale, Germany)
Lenin 8 qm, 2000
Fishscale material, silk, 
embroidered label
283 x 283 cm
T-B A21 Collection
Photo: Courtesy Galerie EIGEN+ART, 
Leipzig/Berlin

Ein silberner, 8qm großer Teppich aus 
Paillettenstoff mit dem Titel Lenin 8 qm 
demarkiert jenen Lebensraum, den 
 Wladimir Iljitsch Lenin jedem Sowjet-
bürger als Wohnfläche zuerkannte. 
Nicolais Arbeit figuriert jene Ambivalenz 
zwischen materialistischen, gesell-
schaftsutopischen, realpolitischen 
und konsumistischen Definitionen, 
die dem Begriff des „Lebensraumes“ 
innewohnen.
Lenin: 8 qm is a carpet made of 
hand-sewn, fish scale material 8 
square meters in size, representing 
the living space which Vladimir I. Lenin 
allocated in 1917 to each Soviet citi-
zen. Nicolai’s work expresses the am-
bivalence between utopian, pragmatic 
and consumerist definitions, inherent 
to the concept of “living space.“

Jorge Pardo
(*1963, Havana, Cuba)
Untitled, 2002
Glass, light, aluminium
Each 52 x Ø 28 cm
T-B A21 Collection
Photo: Angelika Krinzinger / T-B A21

Untitled 99, 1999
Ceramic tiles, red grout
Dimensions variable
T-B A21 Collection
Photo: Angelika Krinzinger / T-B A21

Pardo führt funktionale Designobjekte 
in den Kontext der zeitgenössischen 
Kunst ein, wobei auf Gewohnheiten, 
Bedürfnisse und Notwendigkeiten 
seines Umfeldes Bezug genommen 
wird, mit dem Resultat, dass seine 
Arbeiten nicht mehr als Kunstwerke 
in Erscheinung treten und dennoch in 
sich selbst als solche existieren.
Pardo introduces design objects into 
the context of contemporary art, fulfill-
ing needs and necessities of his envi-
ronment and determining habits of use 
and interaction. As a result, his works 
do not appear as bona fide works of 
art – and yet they demonstrate how 
design can function as a model for the 
esthetic production of reality.

Gerwald Rockenschaub
(*1952 Linz, Austria)
Untitled, 2002
15 cubes, acrylicglass 5 mm, white
each cube: 80 x 80 x 80 cm
Courtesy Georg Kargl Fine Arts, 
Vienna
Photo: Georg Kargl Fine Arts, Vienna

Rockenschaub überzeichnet die 
postminimalistische Situationsästhetik, 
indem er Fragen nach dem Werk und 
seinem Vollzugsrahmen, nach Orga-
nisation von Oberfläche, Visualität und 
Materialität verräumlicht und durch die 
betrachtergebundene Funktionalität als 
Erfahrungsoberfläche situiert. 
Rockenschaub engages with the 
post-minimal situational esthetics by 
spatializing issues of the nature and 
reception of the physical object, the 
organization of its surfaces, materiality, 
and functionality.

Eva Rothschild
(*1975, Dublin, Ireland)
Good Relations, 2003
Leather and metal stands
Dimensions variable
T-B A21 Collection
Photo: Courtesy Stuart Shave / 
Modern Art, London

Rothschild schafft konzeptuelle Kunst 
mit Objekten, die ihrerseits bereits mit 
Konzepten und Konnotationen bela-
den sind – eine Kunst, die Wahrneh-
mung und die Art der Wahrnehmung 
gleichermaßen in Frage stellen. Der 
Titel Good Relations rückt die Skulptur, 
die aus lose herabfallenden schwar-
zen Lederbändern besteht, in einen 
gänzlich anderen Kontext.
Rothschild makes conceptual art with 
objects already loaded with con-
cepts – art that questions both what 
we perceive and the way we perceive 
it. The title Good Relations transports 
the sculpture, consisting of loose 
black leather ribbons, into a totally dif-
ferent context.

Rachel Selekman
(*1963, Boston, Massachusetts, USA)
Golden Jewelled Spray, 2002
Brass watering can spout, metallic 
thread sewed on steel, buttons
154.3 x 35.6 x 30.5 cm
T-B A21 Collection
Photo: Courtesy Priska C. Juschka 
Fine Art, New York

Die Erforschung von Material und 
Form in Verbindung mit Ideen von 
Fruchtbarkeit und Sexualität kenn-
zeichnen Selekmans skulpturale 
Sprache: Für Golden Jewelled Spray 
verwendet sie einen Gießkannenkopf, 
dessen Funktion Wachstum und 
Erzeugung assoziiert, eine Bedeutung, 
die durch das phallische Motive noch 
erweitert wird.
Much of Selekman’s sculpture delights 
in the exploration of materials and form 
in conjunction with ideas of fecundity 
and sexuality. For Golden Jewelled 
Spray she uses watering can spouts, 
suggesting growth and nurturing, both 
in their form and in their actual func-
tion, further emphasized by the phallic 
form of the spout. 

Andreas Siekmann
(*1961, Hamm, Germany)
Die Exklusive auf dem Plattenspieler, 
2004
Model on a record player, 
wood, plastic, paper
39 x 35.2 x 44.6 cm
T-B A21 Collection
Photo: Jens Ziehe, Berlin / 
Courtesy Galerie Barbara Weiss, Berlin

2002 realisierte Siekmann auf dem 
Place Royal in Brüssel ein Karussell, 
das sich um das Denkmal von Gott-
fried von Bouillon drehte. Auf großen 
roten Buchstaben am Dach des 
Karussells wurde die Existenz einer 
vierten Gewalt, der „Exklusiven“ ange-
kündigt, welche die drei bekannten 
Gewalten Legislative, Judikative und 
Exekutive ergänzt. Das Modell Die 
Exklusive auf dem Plattenspieler ist 
bevölkert mit Figuren, die aus ent-
rechteten Zonen stammen und einer 
vierten Gewalt unterworfen sind – der 
Exklusiven, die sich durch Macht und 
Geld konstituiert.
In 2002, Siekmann installed on the 
Place Royal in Brussels a merry-go-
round that rotated around the statue 
of Gottfried von Bouillon. Large red 
letters on the roof announced the ex-
istence of a fourth power, the “exclu-
sive”, supplementing the three familiar 
powers of the legislative, the judiciary 
and the executive. The model, titled 
The Exclusive, revolves around itself 
on the turntable of a record player 
populated with figures from powerless 
zones subservient to a fourth power, 
the exclusive, constituted by power 
and money

Do-Ho Suh
(*1962, Seoul, South Korea)
Gate, 2003
Silk and stainless steel tube
327 x 212 x 100 cm
T-B A21 Collection
Photo: Courtesy Lehmann Maupin,
New York

Do-Ho Suhs Gate greift das Thema 
der architektonischen Repräsentation 
erneut auf, wobei er diese mittels 
transparenter Textilgebilde in eine 
traumähnliche Realität versetzt, die 
versucht Erinnerung in den Raum der 
Gegenwart einzufügen. 
Do-Ho Suh’s Gate takes up the 
subject of architectural representation. 
Transferred into the dream-like state 
of a shadow reality through the use of 
transparent fabric, a traditional Korean 
gate is suspended from the ceiling of 
the gallery space. 

Heimo Zobernig
(*1958, Mauthen, Austria)
Untitled, 2000
Table, 7 chairs (steel, 
mirrored glass, wood)
74 x 133.8 x 133.8 cm
T-B A21 Collection
Photo: Courtesy of the artist

Untitled, 2006
Wood, particleboard, OSB/MDF
278 x 80 x 54 cm
Photo: Courtesy of the artist

Die Möbel/Objekte von Heimo 
 Zobernig befinden sich im experimen-
tellen Spannungsfeld zwischen Aus-
stellungssituationen und Gebrauchs-
objekten; der Gebrauch im Kunstraum 
definiert das Kunstwerk als solches.
Heimo Zobernig places his furniture / 
objects in various contexts between 
 exhibition settings and everyday 
scenarios – thus de-essentializing the 
concept of the art object and creating 
situations of ambiguity and doubt. 

Installationen auf dem Dachboden Installations in the attic

Davide Balula
(*1978, Annecy, France)
360, Transparent, 2006
Electric guitar, amplifier, tuner, wires, 
mike stand, guitar holder, chair
Soundtrack: 63 min, looped
Dimension variable
Edition 1/2
T-B A21 Collection
Photo: Courtesy of the artist / 
Galerie Frank Elbaz, Paris

Balulas Soundinstallation inkorpo-
riert Gitarrenmusik – Songs, die von 
anderen Arbeiten des Künstlers 
inspiriert wurden – und elektronisches 
Equipment. Balula, der als Musiker 
Alben beim Label Active Suspension 
veröffentlicht, löst Sound aus seinem 
Kontext, um ein Kunstwerk zu schaf-
fen, indem sich die Grenze zwischen 
Realität und Simulation auflöst.
Balula’s 360 Transparent incorporates 
guitar sound and electronic devices, 
playing songs inspired by the artist’s 
other artworks. Completing the musi-
cal side of his activities, which includes 
albums issued by French label Active 
Suspension, Balula here removes 
sound from its context to create an 
artwork in which the border between 
reality and simulation disappears.

Ernesto Neto
(*1964, Brazil)
A Gente se encontra aqui hoje, 
amanhã em outro lugar. Enquanto 
isso Deus é Deusa. Santa gravidade, 
2003
Textile, styrofoam, rice
T-B A21 Collection
Photo: Michael Strasser

Netos weiche Skulpturen aus Ny-
lon oder Lycra sind zu organischen 
Formen abgenäht, die sich über 
den Ausstellungsraum spannen. Ihre 
Formen suggerieren Fruchtbarkeit und 
Sexualität; die atmosphärischen Qua-
litäten resultieren aus der räumlichen 
Präsenz und der Textur der Oberflä-
chen. A Gente befindet sich in einem 
prekären Gleichgewicht, das auf 
einem System von Gegengewichten 
aus Styropor und Reis beruhet.
Neto´s morbid sculptural installations 
made of nylon or Lycra are stitched 
into organic shapes. Suggesting 
fertility and sexuality, the sculptures’ 
atmospheric qualities result out of their 
spatial presence and the detailed tex-
ture of the surfaces. A Gente is main-
taining a precarious balance based on 
a system of counterweights using rice 
and styrofoam as filling materials.


