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Im Büro im Geschäftsbereich hän-
gen über den drei Apple-Computern 
auf dem Schreibtisch drei gleiche 
Arbeiten, großformatige Rahmen mit 
Fotokopien von Richard Prince’ 
Publikation Girlfriends von 1993, in 
der er Fotos aus Biker-Magazinen 
und anonymen privaten Sammlungen 
reproduziert hat. Die dreifache Wie-
derholung bedeutet ein nochmaliges 
Verschieben in der Wertigkeit der 
Form, der Klassifizierung der Bilder 
und ihrer Aneignung. Auf dieselbe 
Wand hatte Tanja Widmann in der 
letzten Ausstellung ein anonymes 
Graffiti übertragen: „KLitoRis IHR 
FICKER“, das hier als Kommentar 
aus dem Off in Erinnerung gebracht 
wird. Es ist eine zusätzliche Stimme, 
doch keine Fixierung auf eine berei-
nigte „richtige“ Version der Girl-
friends. 

Alles wird in der Verlaufsform der 
Ausstellung in Bewegung versetzt, 
auch die Titel. Obwohl spezifisch 
auf die jeweiligen Arbeiten bezogen, 
lösen sie sich immer wieder aus 
ihrer referenziellen Abhängigkeit, als 

ten Gemälde auch auf die Eigen-
schaft des Ausstellungshauses als 
Forschungs- und Gedenkstätte. Dabei 
fällt der erste Blick auf eine groß-
formatige Darstellung des Heiligen 
Sebastian auf leuchtendblauem 
Grund. Andere kleinere Malereien 
zeigen Einzelporträts sowie Paar-
darstellungen der drei Protagonisten. 
Auch Oskar Kokoschka ist als Ahn 
präsent: durch Radziszewskis Version 
der Lithografie Die träumenden 
Knaben (1908), dessen Titel gleich-
sam das Motto der Ausstellung ist.

Das Ausmaß, in dem die ver-
schiedenen inhaltlichen und formalen 
Referenzen und Ebenen in dieser 
Einzelausstellung miteinander verzahnt 
sind, könnte beinahe platt wirken, 
so gut ergänzt sich hier alles. Radzis-
zewski macht jedoch deutlich, dass 
diese Verbindungen und Gemein-
samkeiten schon längst da waren, 
man brauchte bloß hinzusehen, in 
die Archive und in ihre Lücken, und 
manchmal schließt man dafür am 
besten die Augen. Eine Ausstellung 
funkelnd wie ein kleiner Saphir.

Text: Anette Freudenberger
Wien. Lying Daughters – worauf genau 
dieser Titel zielt, kann nur spekuliert 
werden, aber er verweist auf ein 
sperriges Verwandtschaftsverhältnis 
und führt direkt in die Ausstellung 
ein, die mit solchen Ambivalenzen 
spielt. Zwischen Liegen und Lügen 
liegt ein Kippmoment, ein Sowohl-
als-auch, kein Richtig-oder-falsch. 
Lässt man sich auf die Narration ein, 
stößt man auf verschiedene Figuren 
– Johannes Porsch als Produzent, 
Richard Prince als Vater der Appro-
priation Art, Felix Guattari als Quelle. 
Aber wie sind diese Verhältnisse 
zu adressieren? Hier zeigt sich bereits 
das Verfahren der Ausstellung: Argu-
mentationslinien werden hergestellt, 
um sie auf ihre Wahrscheinlichkeit 
in verschiedenen Zusammenhängen 
hin zu überprüfen und augenblick-
lich fallen zu lassen. 

Mit Simple Lines (Daddy), 20.–
25.12.1961 (2023) taucht tatsächlich 
ein Vater auf. Tanja Widmanns 
Vater war Fliesenleger und aus seiner 
Lehrzeit stammt eine Skizze, die in 
bearbeiteter Form in der Ausstellung 
zu sehen ist. Unter den Plan zur 
Verlegung von Fliesen schreibt er 
„falsch“, da im Sinne seiner Ausbil-
dung die Anordnung fehlerhaft ist. 
Es bleibt ein Rest – das Verhältnis 
von Fliese und Raum geht nicht auf. 
Das Wort „falsch“ ist noch einmal 
daruntergesetzt, was die Frage auf-
wirft, was falsch am Falschen wäre? 
Die ganze Ausstellung setzt auf 
dieses Stolpern über Inkongruenzen 
und knüpft präzise an den Störfel-
dern an, den Resten, die sich nicht 
im Eindeutigen unterbringen lassen. 

Auf der Längswand des Ausstel-
lungsraums ist ein Raster ange-
deutet, der sich nicht ohne Verschnitt 
erweitern lässt. Eine Linie in der 
oberen linken Ecke fügt sich nicht in 
das vorgegebene Schema und 
unterbricht so die Zwangsläufigkeit 
der Struktur. Eine durchgezogene 

24. Juni bis  
4. August 2023

Felix Gaudlitz, Wien

Tanja Widmann
Lying 
Daughters

Linie und das leicht ablösbare 
Abdeckband „Precision Sensitive 
Rosa“ erden die poröse Form so 
weit als möglich. Die Zeichnung 
könnte als Matrix der Ausstellung 
betrachtet werden, aber genauso 
auch ganz einfach nur ein Plan sein, 
der versucht, sich Klarheit über die 
Flächenaufteilung der beiden Bild-
objekte auf den Stirnseiten zu ver-
schaffen. Sie bestehen aus handels-
üblichen Spiegelfliesen auf Spanplatte 
und transparentem Klebeband. Sol 
Lewitt sozusagen versus Fliesenle-
ger, ohne bei diesem Transfer Funk-
tionen und Gebrauchswerte der ver-
schiedenen Kontexte gegeneinander 
auszuspielen. Sie werden vielmehr 
aufeinander angewendet, um dar-
aus einen größeren Spielraum zu 
gewinnen. Betrachtet man die 
Zeichnung auf der Wand als Matrix, 
hat man hier ein generatives Motiv, 
das immer neue thematische Linien 
aufsteigen lässt, die sich manchmal 
überschneiden, manchmal ausein-
anderdriften, in jedem Fall dezentral 
angeordnet sind. 

wodurch das kleine Gemälde den 
richtungsweisenden Auftakt für die 
Ausstellung bildet, mit der Radzis-
zewski selbst Trakls Biografie wei-
terträumt.

Im nächsten Raum nimmt man 
Platz und vertieft sich in den knapp 
einstündigen Film MS101, mit dem 
Radziszewski ebenso poetisch wie 
humorvoll ins Blaue fabuliert. Die 
Szenen von Dichter und Philosoph 
im jeweiligen historischen Setting 
von der prunkvollen Bibliothek bis 
zum kläglichen Spitalsbett lösen 
sich auf, die Schauspieler verbleiben 
vor dem Green Screen, der hier in 
tiefstes Yves Klein-Blau gefärbt ist. 
Die vierte Wand wird gebrochen, 
wodurch das Blau erst sichtbar wird 
und nicht nur auf die Gemachtheit 
des Mediums, sondern auch der 
erzählten Geschichte zwischen Witt-
genstein, Pinsent und Trakl hinweist.

„Die Portraitierten dieser erfun-
denen Ménage-à-trois bilden mit der 
Ikone queerer Bewegungen, dem 
Heiligen Sebastian, eine Ahnengalerie 
homoerotischer Geschichten und 

deren potenzieller Auslassung im 
Lesen der Archive“, formuliert es der 
Text zur Ausstellung. Und diese 
Ahnengalerie ist durchaus wörtlich 
zu nehmen; es ist ein Format, das 
Radziszewski in seiner Praxis immer 
wieder aufgreift, die sich in Recher-
chen und künstlerischen Arbeiten 
mit queeren Persönlichkeiten beschäf-
tigt, um Leerstellen und Brüche in 
kanonisierten Geschichten – insbe-
sondere in Osteuropa – zu identifi-
zieren. Etwa die Serie Poczet, die 
sich auf das historische polnische 
Format der Ahnengalerie bezieht, das 
über Jahrhunderte die Erzählung 
einer nationalen Identität prägte. 
Radziszewskis Poczet (2017) erzählt 
eine Genealogie queerer Geschichte, 
die so oft im Verborgenen geblieben 
ist.

Im zweiten, kleineren Gewölbe-
saal des Traklhauses hängt diese 
Ahnengalerie von neun Gemälden 
(alle 2023) nun an einer Display-
konstruktion aus Metallgittern in 
Depot optik. Von allen Seiten betracht-
bar verweisen die teils ungerahm-

Karol Radziszewski 
Ausstellungsansicht, 
Sebastian im Traum, 
Kunst im Traklhaus, 

2023
Foto: Rudolf Strobl 

Tanja Widmann,
Simple Lines (Girlfriends), 2023

Ansicht der Ausstellung Lying Daughters, Produced by Johannes Porsch, 2023
Courtesy: Tanja Widmann und FELIX GAUDLITZ, Wien
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Text: Julia Moritz
Zürich. Spaces and Places, so der 
Titel der zweiten Einzelausstellung 
von Tschabalala Self (*1990 in Harlem, 
New York) in der Galerie Eva Pre-
senhuber in Zürich. Allgemeinplatz, 
kann man sich fragen. Und tatsäch-
lich geht es der US-amerikanischen 
Künstlerin um Grundlegendes: der 
Darstellung von Selbst- und Fremd-
vorstellungen Schwarzer Körper-
lichkeit als Platzhalter*innen für 
Schwar ze Subjektivität. Ihre Malerei 
und Skulptur sind raumgreifend, 
figurativ und ornamental. Die Farben 
leuchten. Und Selfs vielfältige Appli-
kation von selbst eingefärbten und 
gefundenen Stoffen auf Leinwand 
ist auf dem besten Weg zum Marken-
zeichen. So weit so bold. Doch was 
für ein Ort entsteht in den Zwi-
schenräumen von Selbstdarstellung 
und Fremdzuschreibung in den 
neuesten Werken von Self?

9. Juni bis  
22. Juli 2023

Galerie Presenhuber,  
Zürich 

Tschabalala Self
Spaces and 
Places

Während die lebensbejahende Palette 
sowie die vitalen Formen und orna-
mentierten Stoffe in Selfs Werk große 
Freude beim Betrachten erzeugen, 
ist das diffizile Ringen um die Macht 
über die eigene Darstellung als 
existenzieller Grundkonflikt in jedem 
Winkel ihres Schaffens präsent. 
Und Präsenz ist Programm. Die Mus-
terung der Stoffe dehnt sich auf  
die Wände des weißen Galerieraum 
aus, schwarz-weiß-karierte runde 
Sockel heben raumgreifende Skulp-
turen zusätzlich empor, Malereien 
kommen in Serie. Vorlagen für das 
einnehmende visuelle Gesamter-
lebnis von Selfs Inszenierungen finden 
sich in der Schwarzen Popkultur. 
Das schließt kommerzielle Anklänge 
nicht aus. Self schöpft aus dem 
Vollen, der Markt der Möglichkeiten 
ist geöffnet. Der Battle ums eigene 
Bild beginnt.

In Blue Room (2023) – Stoff, 
Faden, Sprühfarbe, Acrylfarbe, Kohle-
stift, Ölpastell, bemalte und gefärbte 
Leinwand auf Leinwand – schaut 
eine am Boden sitzende Frau ange-
strengt auf einen leeren Stuhl. Das 
Patchwork ihres Körpers lässt offen, 
ob sie bekleidet ist oder ob die 
braunen Stoffstücke die Haut selbst 

repräsentieren. Ihr schwarzes Haar 
fällt offen auf die Schulter, rote 
Mundwinkel weisen nach unten. Ihr 
Körper vollzieht eine schwierige, 
möglicherweise schmerzliche Dre-
hung von der vorwärtsgewandten 
nackten Fußsohle zum rückwärtsge-
wandten Arm, der sich über die 
Stuhlsitzfläche streckt und schließ-
lich zum rückwärts, scheinbar durch 
die Stuhllehne hindurchschauenden 
Gesicht. Die schematische, pers-
pektivisch leicht verkürzte Darstel-
lung des Stuhles lässt an ein Matisse-
haftes Korbgeflecht denken, dessen 
hellgelbe Verstrebungen sich von 
einem ganz eigenen dunkelroten 
Hintergrund abheben. Ein Stuhlbein 
bohrt sich in die Hüfte der sitzenden 
Frau. Zum Stuhl gesellt sich eine 
noch gelbere, ebenfalls wackelige 
Stehlampe mit orangerotem Schein. 
Im Hintergrund fasst ein schwarzer 
rechteckiger Rahmen das Porträt der 
Frau ein. Sein hellblauer Inhalt könnte 
sowohl ein Fenster als auch digitaler 
Glow sein, in beiden Fällen Ein- 
und Ausgänge zur Welt. Und der 
titelgebende „Room“ bzw. Raum? 
Jede der drei Seiten besitzt sein 
eigenes „Blue“ bzw. Blau bzw. Trau-
rigkeit. Die holzartige Struktur des 

Bodens in tiefem, ozeanischem 
Dunkelblau; die Wand hinter Fuß und 
Lampe etwas heller und als einzige 
plane Fläche der Ruhepol der Kom-
position; die Wand mit Fenster 
und/oder Screen in wolkigem Hell-
blau. Der Reim von Blue Room  
auf Elvis’ ikonisch-trübseligen „Blue 
Moon“-Song klimpert im Hinter-
grund meiner Betrachtung, während 
die Fragen zur Frau Gestalt anneh-
men: vom Stuhl abrutschend oder 
aufrichtend? Hotelzimmer oder 
Heim? Und wohin nur geht dieser 
schwermütige Blick?

Viele Fragen bleiben offen in den 
Arbeiten dieser jungen Künstlerin 
und ihrem erstaunlich umfassenden 
Werk. Was das Beispiel mir selbst 
jedoch zeigt: Trotz verhältnismäßig 
„lautem“ Gesamtauftritt wohnt den 
einzelnen Werken eine Zärtlichkeit 
und Verletzlichkeit inne, die die 
Grundspannung in Selfs Praxis 
erzeugt. Und auch ihr technisches 
Verfahren verleiht den großen The-
men wichtige Nuancen. Statt mit 
Klebstoff collagiert sie mit Nadel und 
Faden; färbt, stickt, webt die gesam-
te Bandbreite von Genderkonnota-
tionen, Arbeit und Häuslichkeit in 
ihre Werke mit ein, mitsamt ihren 
persönlichen und emotionalen Brü-
chen, Reparaturen und Wiederauf-
brüchen. Dadurch drängt sich der 
hehre Vergleich zur textilbasierten 
protofeministischen Kunst beispiels-
weise einer Louise Bourgeois oder 
Rosemarie Trockel förmlich auf. 
Besonders wenn Self ihre nähende 
Mutter als Hauptreferenz und Muse 
zum Einsatz bringt. Doch genau 
dann, angesichts der Erfahrung, 
Wahrnehmung und Wahrnehmbarkeit 
einer Schwarzen Frau im heutigen 
Amerika, dem erklärten Fokus Selfs, 
hält der Vergleich schon nicht mehr 
stand. Das spezifische Geflecht von 
stofflichen und inhaltlichen Bezügen 
siedelt die Unheimlichkeit von Selfs 
Räumen auf einer existenziellen 
Ebene an, auf der der Stoff selbst, 
besonders die Baumwolle, für die 
tödlichen, unterdrückerischen Lebens- 
und Arbeitsbedingungen der afro-
amerikanischen Geschichte einsteht 
– auch wenn die aktuellen ausbeu-
terischen Textilproduktions- und 
-vertriebsweisen in anderen (neo-)
kolonialen Konstellationen leider 
ausgeklammert bleiben.

blase entleeren. Der Titel enthält 
eine Literaturangabe: Simple Lines 
(Flicker), Samples from: Copi, La 
puissance ou la jouissance. Félix 
Guattari (Ed.), Recherche, 3 milliards 
des perverts. Grande encyclopédie 
des homosexualités, March 1973 
(2023). Dass der Mitherausgeber 
Guy Hocquenghem ein Vordenker 
der Queer-Theorie war, spielt in der 
Konzeption der Ausstellung eben-
falls eine Rolle. 

Es würde den „F/lying Daughters“ 
jedoch widersprechen, die Rezep-
tion in eine vorgegebene Richtung 
zu lenken und damit das assoziative 
Gefüge auszubremsen, das sich 
dreht und wendet und in alle Rich-
tungen expandiert. Die Ausstellung 
ist ein autopoetisches Modell,  
das sich ständig anhand der eigenen 
Fragmente und ihrer wechselseiti-
gen Einschreibungen referiert, dies 
jedoch – und das ist das Entschei-
dende – in einem offenen Raum, der 
nicht abschließbar ist.

würden Bild- und Tonspur auseinan-
derlaufen. Die Produktion lässt je nach 
Betrachtungsweise verschiedene 
Aspekte der Präsentation hervortreten, 
wobei sich Tanja Widmanns und 
Johannes Porschs jeweilige Anteile 
nicht mehr fein säuberlich auseinan-
derdividieren lassen. Auch der luzide 
Text von Inka Meissner zur Aus-
stellung und die Wahrnehmung der 
Betrachter*innen sind Stellen der 
Produktion, die das selbstbezügliche 
System von Lying Daughters in 
verschiedene Richtungen öffnen. 

Ein simpler Trick holt die Betrach-
ter*innen ganz konkret mit ins 
Spiel. In den Spiegeln zeigt sich ihr 
Beckenbereich, also der Part des 
Körpers, der am häufigsten Auf- 
oder Abwertung erfährt. Das Format 
beschneidet nicht nur ihre Spiege-
lungen, sondern montiert sie auch 
zusammen vor den Hintergrund des 
nun mehrfach gebrochenen Grids. 
Über diese Kontaktzone ist ein Klebe-
band gezogen, sichtbar vor allem 
wegen der unvermeidlichen Luftein-
schlüsse, schmutzige Produktions-
fehler, die als Sprechblasen weitere 
Verknüpfungen aktivieren. Beispiels-
weise zu einer Animation im Ein-
gangsbereich der Galerie, die sexu-
ellen Austausch unter anderem 
zwischen zwei Farbtuben zeigt, die 
sich in eine gemeinsame Sprech-

Tanja Widmann
Simple Lines (Decor) und Simple Lines (Profile), 20. Juni 2023
Ausstellungsansicht, Lying Daughters, Produced by Johannes Porsch, 2023
Courtesy: Tanja Widmann und FELIX GAUDLITZ, Wien

Tschabalala Self, Two-Headed, Mixed Media, 2023
Courtesy: Tschabalala Self und Galerie Eva Presenhuber,  
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