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PRESSEINFORMATION

Die kleıne galerıe lädt zur Ausstellung

Die Ausstellung ist bis September 2026 zu sehen.
Öffnungszeiten: Mittwoch – Freitag von 12 – 18 Uhr sowie nach Terminvereinbarung
Barrierefreier Zugang

Vernissage:	 	 Donnerstag, 18. Juni 2026, 18 Uhr
 
Zur Ausstellung:	 Barbara Mithlinger
			   Leiterin kleine galerie

Eröffnung:		  Patricia Anderle
			   Abgeordnete zum Wiener Landtag und Gemeinderat

Musikbegleitung: 	 Giorgios Lolas, Akkordeonist

mit Arbeiten von Michael Gumhold • Elisabeth Grübl • Ma Jia 
Viktoria Körösi • Fabian Seiz • Esther Stocker

HOMELESS SAPIENS

Bild © Michael Gumhold, „Homeless Sapiens“, 2012/2025, 24 x 30 cm, 
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Der Mensch wurde von Aristoteles als zoon politikon beschrieben – als ein Wesen, das seine Erfüllung 
in Gemeinschaft, Ordnung und Zugehörigkeit findet. Die Gegenwart scheint jedoch zunehmend von 
einer anderen Figur geprägt zu sein: vom suchenden Menschen. Von einem Wesen, das sich in einer 
Welt permanenter Veränderungen bewegt, in der vertraute Gewissheiten, kulturelle Bezugssysteme und 
gesellschaftliche Ordnungen fragil geworden sind.

Homeless Sapiens beschreibt dabei nicht den Verlust eines geografischen Ortes, sondern einen Zustand des 
Dazwischen. Heimat erscheint heute weniger als fester Ort denn als fortwährende Suche nach Orientierung 
innerhalb komplexer sozialer, kultureller und räumlicher Zusammenhänge. Der Mensch wird zum zoon 
quaerens – zum fragenden Wesen, das sich immer wieder neu zu seiner Umwelt, zu anderen Menschen und 
zu sich selbst in Beziehung setzen muss.

Die in dieser Ausstellung versammelten sechs künstlerischen Positionen nähern sich dieser Erfahrung aus 
unterschiedlichen Perspektiven. Gemeinsam untersuchen sie Strukturen und deren Auflösung, Material 
und Transformation, Erinnerung und Projektion, Raum und Identität. Sie machen sichtbar, wie Bedeutungen 
entstehen, sich verschieben und neu formieren.

Bereits die Arbeiten von Esther Stocker führen uns unmittelbar in dieses Spannungsfeld. Ihre streng 
geometrischen Systeme aus Schwarz und Weiß scheinen zunächst Stabilität, Klarheit und Ordnung zu 
versprechen. Doch innerhalb ihrer Raster treten Irritationen auf. Linien verschieben sich, Strukturen brechen 
auseinander, Gewissheiten geraten ins Wanken. Stocker nutzt die Präzision des Systems, um dessen Fragilität 
offenzulegen. Ihre Arbeiten stellen Fragen nach Ordnung und Chaos, Realität und Fiktion, Gewissheit und 
Mehrdeutigkeit. Sie erinnern uns daran, dass die Systeme, die unser Denken und Handeln bestimmen, 
niemals so stabil sind, wie sie erscheinen.

Auch Viktoria Körösi bewegt sich zwischen scheinbaren Gegensätzen. Ihre Arbeiten erweitern die 
traditionelle Malerei in den Raum und entwickeln skulpturale Körper, die zugleich weich und hart, nachgiebig 
und stabil wirken. Durch die Spannung der Materialien entstehen Formen, die ihre eigene Entstehung 
sichtbar machen. Sie befinden sich in einem permanenten Zustand zwischen Werden und Sein. Körösis 
Werke verkörpern damit jene Ambivalenz, die auch den Homeless Sapiens prägt: die Fähigkeit, in Unsicherheit 
und Übergängen eine neue Form von Stabilität zu finden.

Die Frage nach Identität und ihrer ständigen Neuformulierung steht im Zentrum der Arbeiten von Michael 
Gumhold. Aus den Bildwelten von Musik, Design und Popkultur entwickelt er komplexe Assoziationsräume, 
in denen Bedeutungen niemals festgeschrieben bleiben. Ikonen werden zerlegt, neu zusammengesetzt und in 
andere Zusammenhänge überführt. Original und Kopie, Hoch- und Populärkultur, Erinnerung und Gegenwart 
verschränken sich miteinander. Identität erscheint hier nicht als feste Größe, sondern als fortlaufender 
Prozess der Aneignung und Neuinterpretation.

HOMELESS SAPIENS
Juni bis September 2026, kleine galerie
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Transformation und Verschiebung prägen auch die Arbeiten von Fabian Seiz. Seine fragilen, modellhaften 
Konstruktionen verbinden wissenschaftliche Modelle, persönliche Erinnerung, Alltagsgegenstände und 
immaterielle Wissenssysteme. Besonders seine Arbeit „Raum/Zeit/Maßstab“ macht die Unmöglichkeit 
deutlich, den eigenen Standpunkt eindeutig zu bestimmen. Während wir glauben, fest verortet zu sein, 
bewegen wir uns mit der Erde in rasender Geschwindigkeit durch den Kosmos. Seiz offenbart damit die 
Fragilität jener Denkmodelle, mit denen wir versuchen, unsere Existenz zu erfassen. Seine Werke erscheinen 
wie Speicher für Wissen, Erinnerung und Vorstellungen – provisorische Orientierungsangebote in einer Welt 
permanenter Bewegung.

Eine andere Form der Ordnung untersucht Elisabeth Grübl. Mit ihren Verdichtungen transformiert sie 
ganze Künstlerateliers zu kompakten Quadern. Sämtliche Gegenstände eines Arbeitsraumes werden zu 
einer einzigen Skulptur zusammengeführt. Der individuelle Kosmos des Ateliers, jener mythische Ort 
künstlerischer Produktion, wird einem strengen Ordnungssystem unterworfen. Sichtbar wird dabei zugleich 
eine Form von Abwesenheit: Die Kunst verschwindet im Inneren der Struktur, der Raum wird neu definiert, 
gewohnte Beziehungen zwischen Objekt, Funktion und Bedeutung lösen sich auf. Grübl macht deutlich, dass 
Räume keine neutralen Gegebenheiten sind. Sie werden gesellschaftlich, politisch und kulturell produziert 
und prägen unsere Wahrnehmung ebenso wie unser Handeln. Ordnung schafft Orientierung, kann aber 
ebenso Ausschlüsse und Kontrollmechanismen hervorbringen.

Auch die Arbeiten von Ma Jia kreisen um Fragen von Transformation und kultureller Verortung. 
Ma Jia schließlich verwandelt industrielle Relikte – Erdölleitungsrohre mit schwarzer Asphaltummantelung 
– in poetische Formgebilde. In den Grundrissen ihrer Arbeit versinnbildlicht sie traditionelles chinesisches 
Gedankengut: im Kreis die Energie des Himmels, im Quadrat jene der irdischen Welt. Die Verletzungen der 
Oberflächen spielen einen abstrakten malerischen Reiz aus und spiegeln zugleich eine Geschichte im System 
brutaler Ökonomie, die nun in jenes der Kunst transferiert 

Was all diese Positionen verbindet, ist die Auseinandersetzung mit einer Welt, in der Zugehörigkeit und 
Identität nicht mehr selbstverständlich ist. Die Künstlerinnen und Künstler zeigen uns Strukturen, die sich 
verändern, Systeme, die brüchig werden, Materialien, die ihre ursprüngliche Funktion hinter sich lassen, und 
Räume, die neue Bedeutungen hervorbringen.

Homeless Sapiens beschreibt deshalb weniger einen Zustand des Verlustes als eine Haltung. Die Fähigkeit, 
Unsicherheit auszuhalten. Widersprüche produktiv zu nutzen. Gewohnte Wahrnehmungsmuster zu 
hinterfragen. Und in Übergängen neue Möglichkeiten zu entdecken.

Die Ausstellung versteht diese Offenheit als eine prägende Erfahrung unserer Zeit. Sie begreift den 
Menschen nicht als fest verankertes Wesen, sondern als jemanden, der sich immer wieder neu orientieren 
muss. Nicht als jemanden, der bereits angekommen ist, sondern als jemanden, der unterwegs bleibt.

Vielleicht liegt gerade darin eine neue Form von Heimat: nicht in der Gewissheit, sondern in der Bereitschaft 
zur Veränderung. Nicht in festen Antworten, sondern in der Fähigkeit, Fragen offen zu halten.

Ich wünsche uns allen diese Offenheit in inspirierendne Begegnungen mit den Werken, den Menschen und 
eine anregende Ausstellung.

Barbara Mithlinger, Juni 2026
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Teilnehmende Künstler:innen:

ESTHER STOCKER  (*1974, Italien)
drückt sich in Linien, Rastern und rechten Winkeln in den Nichtfarben Schwarz und Weiß aus. Sie gehört zu 
einer zeitgenössischen Generation von Künstlern, die in der Tradition des geometrischen Konstruktivismus 
arbeiten, jedoch mit ihrer eigenen Perspektive und Philosophie.  
In ihrem Werk erforscht die Künstlerin Beziehungen und Strukturen und versucht, sich auf die Widersprüche 
des Lebens zu beziehen.  
Die Störungen, die Stocker in ihren engen Rastern erzeugt, werfen Fragen nach dem Verhältnis von Ordnung 
und Chaos, Realität und Fiktion, Vordergrund und Hintergrund, Präzision und Flüchtigkeit, Gewissheit und 
Mehrdeutigkeit auf. Damit lädt die Künstlerin den Betrachter ein, über die Systeme und Strukturen der 
Gesellschaft nachzudenken, die uns bewusst und unbewusst organisieren und lenken. 
Stocker: In meinen Bildern, Installationen und Skulpturen möchte ich die Mehrdeutigkeit und Unsicherheit 
eines Systems beschreiben. Ich nutze die Präzision eines Systems, um das System selbst zu hinterfragen. “ 
Esther Stocker lebt und arbeitet in Wien. 
(Joyce de la Croix, Mondriaan House, Amersfort)

www.estherstocker.net

Marco Fiorletta über die Arbeiten von Esther Stocker: 

Das erste, was beim Betrachten von Esther Stockers Gemälden auffällt, ist die Veränderung der Beziehung zur 
Wahrnehmung. Die Beziehung zwischen Wahrnehmung und Oberfläche wird aufgehoben und verändert. Das Auge 
wird in die Stille der abstrakten Geometrie und des Schwarz-Weiß versetzt. Der Raum umhüllt den Betrachter, 
fordert ihn heraus und spielt mit seinen Erwartungen. Nach der Gestaltpsychologie erfasst das Subjekt die Bilder, 
indem es die Lücken in ihnen ausfüllt und eine Fülle konstruiert, wo keine ist. Das Auge sieht, was es gewöhnt ist. 
Die Arbeiten von Esther Stocker bestehen auf diesem vorausschauenden Charakter der Wahrnehmung, auf dieser 
Vorwegnahme des Bildes und versuchen, es nicht zu verstärken, sondern zu brechen.

(...) Eine Gravitation ist vorhanden, aber gleichzeitig entgeht ihr etwas. Esther Stockers Arbeiten scheinen nicht 
so sehr zu sagen, dass das Kunstwerk seinen Ursprung in der Unordnung hat, sondern vielmehr zu zeigen, wie 
es möglich ist, in der Anziehungskraft der Ordnung einen Kurzschluss zu finden, eine Energie, die einerseits die 
Ordnung überwindet und andererseits ihr Bewegung verleiht. 

Martin Prinzhorn, Textauszug aus „Der Schein der Klarheit“

Die Gemälde von Esther Stocker sind meist rasterhaft aufgebaut, sie scheinen so etwas wie ein Schachbrett 
zu bilden, auf denen die Künstlerin ihre unterschiedlichen Spielzüge versucht. Ein erster kurzer Blick scheint 
zunächst alles klar zu machen: geometrische Muster, in schwarz und weiß und vielleicht noch einigen 
Zwischentönen gehalten. Die Klarheit schwindet jedoch schnell, wenn sich die oft nur sehr minimalen 
Eingriffe ins Blickfeld schieben. Dann tun sich plötzlich Alternativen auf, was vorher noch klar und deutlich 
schien, bekommt etwas Fragiles und Flüchtiges, das Einfache wird nicht in etwas Komplexes verwandelt, 
wir beginnen nur ganz grundsätzlich zu zweifeln, ob es dieses Einfache überhaupt als solches gibt. Wenn 
ein einfaches Raster aus Rechtecken an einigen Stellen Verschiebungen aufweist, so hat dieses Raster in 
Stockers Bildern einen Effekt, der völlig gegen die Intuition zu laufen scheint: Es dient nicht mehr als ein 
fixes Netz von Orientierungspunkten, sondern es scheint geradezu zu verhindern, das wir die andere, durch 
die minimale Verschiebung entstandene Struktur erfassen können. Die Künstlerin scheint die vorgebliche 
Robustheit geometrischer Formen nur dazu zu benutzen, um die Bedingungen für die völlige Auflösung 
dieser Robustheit zu schaffen. 
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Esther Stocker expresses herself in lines, grids and right angles in the non-colors black and white. She 
belongs to a contemporary generation of artists working from the geometric constructivist tradition, but 
with her own perspective and philosophy.   
Through her work, the artist explores relationships and structures and tries to relate to the contradictions 
that occur in life.   
The disturbances Stocker creates in her tight grids raise questions about the relationship between order and 
chaos, reality and fiction, foreground and background, precision and elusiveness, certainty and ambiguity. In 
doing so, the artist invites the viewer to reflect on the systems and structures in society that consciously and 
unconsciously organize and direct us.  
Stocker: In my paintings, installations and sculptures, I want to describe the ambiguity and uncertainty of a 
system. I use the precision of a system to question the system itself. „  
Esther Stocker lives and works in Vienna.  
(Joyce de la Croix, Mondriaan House, Amersfort)

VIKTORIA KÖRÖSI  (*1977, Budapest, Ungarn) 
Der zentrale Gedanke, der die Künstlerin sehr intensiv beschäftigt, ist die Erweiterung des traditionellen, 
zweidimensionalen Ölgemäldes, das bereits eine lange Tradition aufweist. In ihren Werken setzt sie sich mit 
dem Gegensatz zwischen Weichheit und Härte, sowie Flachheit und Plastizität auseinander. Die Arbeiten 
der letzten Dekade werden mit der Terminologie „weiche Spannung” bezeichnet, da dies am besten die 
taktilen Aspekte und die charakteristischen Merkmale ihrer technischen Entstehung widerspiegelt. Durch 
die Verwendung und Spannung weicher und flacher Materialien entstehen dreidimensionale Objekte, 
die solid und hart wirken. Die entstandenen Formen stellen Abdrücke des Arbeitsprozesses sowie der 
Gesetzmäßigkeiten der eingesetzten Materialien dar.

Im Jahr 2004 schloss sie ihr Studium (MA) an der Moholy-Nagy-Universität für Kunst und Design in Budapest 
ab. Seit 2016 lebt und arbeitet sie in Österreich. Sie nahm an internationalen Ausstellungen teil, unter 
anderem im Vasarely-Museum (HU), in der Kunsthalle Messmer (DE), im Kunsthaus Kaufbeuren (DE), in der 
Galerie Gölles (AT), im Dokumentationszentrum für Moderne Kunst Niederösterreich (AT), in der Accademia 
d’Ungheria (IT) und im Rinko-kaku-Teepavillon (JP). Sie ist Mitglied der Künstlerhaus Vereinigung in Wien und 
des Oberösterreichischen Kunstvereins in Linz. 2025 gewann sie das einmonatige Stipendium der Accademia 
d‘Ungheria in Rom. 

www.viktoriakoeroesi.com
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MICHAEL GUMHOLD  (*1978, Graz) 
lebt und arbeitet in Wien. Von 2000 bis 2005 studierte er Bildhauerei an der Akademie der bildenden 
Künste Wien bei Heimo Zobernig. Er erhielt unter anderem das Staatsstipendium für bildende Kunst sowie 
Auslandsatelierstipendien in Chicago und Tokio.

Gumholds Objekte und Installationen entstehen aus einer spielerischen Sampling-Strategie zwischen Hoch- 
und Populärkultur. Zentrale Themen seiner Arbeit sind die Verbindung visueller und akustischer Elemente 
sowie die Umdeutung alltäglicher Gegenstände. Instrumente, Mikrofone oder Verstärker werden aus ihrem 
ursprünglichen Zusammenhang gelöst und als eigenständige Skulpturen neu inszeniert. Dabei verknüpft er 
Referenzen aus Musik-, Kunst- und Designgeschichte zu vielschichtigen Bildwelten und überträgt die Energie 
und performative Kraft der Musik in den Ausstellungsraum.

„Gumhold macht vor keiner Ikone der Musik-, Kunst- oder Designgeschichte halt. Unbefangen greift er in 
die Schatzkiste unserer Erinnerungen und legt die Archive in unseren Köpfen frei. Er seziert, zerlegt, wie-
derholt, knüpft neue Verbindungen und legt die Fährten aus, auf denen wir ihm in sein semiotisch-visuelles 
Universum folgen. Gumhold knüpft Assoziationsketten von Zitaten, die jedoch nicht bloße Verweise bleiben, 
sondern Ausgangspunkte für ästhetische Neuformulierungen sind. Eine Verschiebung von Bedeutungsaspek-
ten – wie von high zu low, vom originalen Unikat zur rekontextualisierten Kopie – hat hier durchaus Methode 
und ist beabsichtigt. Gumholds grobe Materialästhetik und expressiver Gestus sind direkt dem Ereignishaften 
der Musik und hier vor allem einer härteren Rockrichtung entlehnt. In seinen Rehearsal : Room - Installatio-
nen werden aus der Musik bekannte Apparaturen, wie Instrumente, Mikrophone oder Verstärker aus ihrem 
Funktionszusammenhang gelöst und finden ihre Existenz als Skulpturen im Zeichensystem Kunst wieder. Die 
Musik selbst bleibt zwar stumm, doch ihr revolutionäres Potential, ihre affektive Unmittelbarkeit und perfo-
mative Kraft werden in die Situation der Ausstellung mit hinein transformiert.“

www.michael-gumhold.at

FABIAN SEIZ (*1975, Wien) 
lebt und arbeitet in Wien. Von 1993 bis 1999 studierte er an der Akademie der bildenden Künste Wien und 
schloss sein Studium mit Diplom ab.

Im Zentrum seiner künstlerischen Praxis steht die Arbeit mit gefundenen Materialien, ausgedienten 
Möbeln und Alltagsobjekten. Seiz erkennt in diesen Dingen verborgene Geschichten und Möglichkeiten der 
Veränderung. Durch ihre Transformation entstehen neue Zusammenhänge und narrative Ebenen, die Fragen 
nach Erinnerung, Zeit und Vergänglichkeit aufwerfen. Seine Arbeiten eröffnen Räume für Reflexion über 
Funktion, Konvention und die kreative Neudeutung des Vorhandenen.

www.instagram.com/fabianseiz

Das fliegende Wohnzimmer

Die Skulptur „Raum/Zeit/Maßstab“, 2026, verhandelt eine mathematische Problemstellung und zeigt mit 
einfachsten Mitteln die Unmöglichkeit unserer Verortung im Weltraum. Da das Koordinatensystem- das 
selbstredend ausschließlich im menschlichen Denken existiert- in der Vorstellung unendlich, über den 
irdischen Raum hinaus gedacht wird, ergibt sich für die Mathematik und andere wissenschaftliche Disziplinen 
folgende Problematik: ein in den Koordinaten festgelegter Punkt (z.B.: eine Mokkatasse auf einem Tisch) 
bewegt sich mitsamt der Erde in rasender Geschwindigkeit durch den Raum (im Mittel ca. 30 km/Sekunde 
um die Sonne und ca. 1670 km/h um die eigenen Achse) und befindet sich dadurch innerhalb kürzester Zeit 
an einem völlig andern Punkt in diesem konstruierten Denksystem.
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Die Skulptur stellt diese Bewegung mittels verspiegelten Markierungen in einem Modell im Maßstab 
1:20.000 nach, die 30 Kilometer pro Sekunde werden so in der fassbaren Dimension von 150 cm (welche die 
Erde freilich in 0,00005 Sek. zurücklegt) gezeigt. Durch die anti-monumentale Materialität, bestehend aus 
Pressspanplatten, bekannt aus all unseren Wohnzimmerm, und Machart der Skulptur wird die Fragilität der 
Gedankenkonstrukte zur Erfassung unserer Existenz augenscheinlich.

ELISABETH GRÜBL  (*1961, Tamsweg) 
lebt und arbeitet in Wien. Nach ihrem Studium an der Akademie der bildenden Künste Wien unter anderem 
bei Bruno Gironcoli absolvierte sie ein Postgraduiertenstudium in Helsinki. Ihre Werke wurden international 
in zahlreichen Ausstellungen präsentiert.

Die Konzeptkünstlerin versteht sich als „Raumdenkerin“. Ausgangspunkt ihrer Arbeiten ist der Raum in seinen 
architektonischen, gesellschaftlichen und politischen Dimensionen. Mit Installationen, Video, Sound, Laser, 
Fotografie, Computeranimationen und Objekten untersucht sie bestehende Strukturen und greift aktiv in 
diese ein. Durch die Neuinterpretation von Orten und räumlichen Situationen eröffnet sie ungewohnte 
Perspektiven auf soziale und kulturelle Zusammenhänge.

www.gruebl.org

Das Studio als Raumskulptur und konzeptuelle Fotografie 
„Ausgangspunkt dieser Arbeit sind Ateliers von Künstlerinnen. Alles was sich im Raum befindet, dass 
heißt Kunstwerke, Materialien und Möbel, werden zu einem Quader verdichtet. Wenn am Ende alles zu 
dieser Form von Skulptur gestapelt wurde, ist der gesamte Arbeitsraum bis auf den Quader leer, es zeigt 
sich eine völlig veränderte Raumsituation. Als Resultat aus diesem Prozess entsteht jeweils eine frontale 
Fotoaufnahme.“ 

Die Methode ist nachvollziehbar, die Strategie gestaltet sich komplex: In Ateliers und Studios anderer Künst-
lerinnen und Künstler realisiert Elisabeth Grübl mit deren Materialien, Werkzeugen, Alltagsgegenständen, mit 
allen im Studio vorgefundenen Dingen sowie mit den Kunstwerken, die im Atelier gelagert oder in Produkti-
on sind, einen Quader mitten im Raum. Das verfolgte Konzept variiert je nach Raumsituation. Jeder im Raum 
befindliche Gegenstand wird konsequent in die Stapelung und je nach physikalischen Eigenschaften in den 
skulpturalen Quader integriert. Die Textur des Gebrauchs der Dinge weicht einem reduzierten und präzise 
vorgehenden gestalterischen Konzept, das die Nuancen und Konturierungen zu einem Quader zusammen-
fügt. Weiterhin korrespondieren die Gegenstände auf einer abstrakten, ihrer Funktion entzogenen Ebene 
miteinander, und bilden Angriffsflächen für Projektionen und Imaginationen. 

Die Relationen zwischen Raum und Objekten erfahren durch diese Gegenüberstellung von Leere und 
Verdichtung eine Intensivierung. Die Phänomenologien minimalistischer Projekte werden damit um den 
Aspekt einer Materialsprache erweitert, die sich aus der Studiosituation ableitet. Mit dem Quader hinterfragt 
Elisabeth Grübl eine Grundfigur moderner Rationalität. Doch ihr Quader ist nicht hermetisch in sich 
geschlossen, lässt Möglichkeiten für ein Denken der Differenz offen. 

Um die Erfahrung zu beschreiben, wie es ist, einen Raum zu betreten, der zur skulpturalen Installation 
geworden ist, fällt mir kein besserer Vergleich ein als jener den Bruchteil eines Augenblicks andauernde 
Zustand, in flüchtigen Momenten gewohnter Wahrnehmungsabläufe plötzlich in völliger Konzentration zu 
verweilen. Man wird Zeuge einer Verdichtung im raumzeitlichen Kontinuum der sensorischen Wahrnehmung. 
Die Faszination geht von einer körperlichen Wahrnehmung aus, die Vernunft gewinnt schnell die Kontrolle 
zurück. In den Skulpturen der Studios kehren sich die räumlichen Koordinaten um und lassen uns für einen 
Augenblick den Raum intensiv spüren.
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Gewöhnlich bilden Künstlerateliers Manifeste der eigenen künstlerischen Produktion oder dienen, sobald 
sie der Öffentlichkeit zugänglich gemacht werden, als Instrument der eigenen Selbstinszenierung. Im 
Unterschied zum Ausstellungsraum eines White Cube ist das Atelier niemals ein neutraler Präsentationsort, 
sondern vorwiegend Produktions- und Denkraum.

Was passiert, wenn das Atelier als Raumskulptur zum zentralen Thema wird? Dieser Blick in das Studio 
operiert mit bestimmten räumlichen und zeitlichen Vorgaben und offenbart dessen Grenzen. Die temporären 
Installationen können betreten werden, und im Medium der Fotografie dauern sie fort. Der genauere Blick 
der stringenten Frontalaufnahme verweist auf weitere Fragen und Referenzen. Wie lassen sich Skulptur und 
Raum anders denken? Wie lässt sich in der Übertragung auf die konzeptuelle Fotografie Skulptur denken? 
Die konzeptuellen Fotografien von Elisabeth Grübl zeichnen sich durch einen interventionistischen Umgang 
in der Codierung spezifischer künstlerischer Verfahren mit ästhetischen Medien, Materialien und Traditionen 
der konzeptuellen und minimalistischen Skulptur aus. Ihr künstlerisches Verfahren, alle im Studio vorgefun-
denen Gegenstände und Kunstwerke der jeweiligen Künstlerin oder des Künstlers zu stapeln, folgt einer 
Abstraktion in der Gestaltung und integriert Fragen der Originalität und Autorschaft. Denn auf den ursprüng-
lichen Zustand des Ateliers können am Ende kaum noch Rückschlüsse gezogen werden. Elisabeth Grübl ent-
wickelt damit eine raumspezifische Form der Kunstproduktion, die üblichen Re-Präsentationsformen gegen-
über einen Transfer und damit eine Verschiebung unserer Rezeptionsmuster vornimmt.

MA JIA  (*1981, China) 
lebt und arbeitet zwischen Wien und Peking. Nach ihrem Malereistudium in Hangzhou und Peking setzte sie 
ihre Ausbildung an der Akademie der bildenden Künste Wien bei Heimo Zobernig fort.

Bekannt wurde sie durch ihre Skulpturen aus industriellen Fundstücken und Metallrohren, insbesondere 
aus Gas- und Ölpipelines. Durch Schnitte, Schweißnähte und Gravuren transformiert sie diese Materialien 
in abstrakte Formgebilde, die traditionelle chinesische Ästhetik mit zeitgenössischer Kunst verbinden. 
Ihre Arbeiten beschäftigen sich mit Fragen von Transformation, Leere und Präsenz und haben vor dem 
Hintergrund aktueller politischer und wirtschaftlicher Entwicklungen zusätzliche gesellschaftliche Relevanz 
gewonnen.

www.majia.at



kleine galerie
der Wiener Volkshochschulen GmbH 

1030 Wien, Kundmanngasse 30
Tel.: +43 1 710 34 03 | Mobil: +43 699 189 174 52

office@kleinegalerie.at | www.kleinegalerie.at

Die kleine galerie ist eine der traditionsreichsten Kunsteinrichtungen Österreichs. Gegründet 
im Jahr 1947, kurz nach dem Ende des Zweiten Weltkriegs, entstand sie aus der Initiative von 
Kulturstadtrat Viktor Matejka und dem Pädagogen Karl Gerstmayer. Ihrem Engagement ist es zu 
verdanken, dass eine bis heute einzigartige Institution der Wiener Volksbildung entstand – mit 
dem erklärten Ziel, möglichst vielen Menschen den Zugang zu aktueller Kunst zu ermöglichen.

Seither hat sich die kleine galerie als feste Größe im kulturellen Leben der Stadt etabliert. In 
über sechs Jahrzehnten präsentierten sich hier hunderte Künstler*innen – viele von ihnen fanden 
später nationale wie internationale Anerkennung. Bis heute versteht sich die kleine galerie als Ort 
der kulturellen Vermittlung, an dem gesellschaftliche Teilhabe über die Kunst gefördert wird. Sie 
wurde über 60 Jahre lang von der Gesellschaft für Kunst- und Volksbildung geführt, einem Verein 
im Rahmen der Wiener Volksbildung, der die Galerie mit einem klaren Bildungsauftrag leitete.

Inhaltlich liegt der Fokus der Galerie auf Kunst nach 1945, mit besonderem Augenmerk auf 
österreichische und in Wien lebende Künstler*innen. Gezeigt werden vor allem Werke aus 
Malerei, Druckgrafik und Skulptur. Das Ausstellungsspektrum reicht dabei von aufstrebenden 
Talenten bis hin zu namhaften Persönlichkeiten der österreichischen Kunstszene – darunter 
etwa Prof. Adolf Frohner, Prof. Gerda Fassel, Prof. Herwig Zens oder Fritz Martinz.

Gerade in den letzten Jahren konnte die kleine galerie ihren Stellenwert als hochkarätige Aus-
stellungsinstitution innerhalb der Wiener Kunstszene nachhaltig bestätigen. Sie ist heute ein 
lebendiger Ort der Begegnung, an dem exzellentes künstlerisches Schaffen, gesellschaftspoli-
tische Diskussion und kulturelle Bildung in fruchtbarem Austausch stehen.

Mit Ausstellungsräumen – etwa in der Galerie Alterlaa oder im Kunstsalon23, die in Kooperation 
mit der VHS Liesing bespielt werden – bringt die Kleine Galerie Kunst bewusst auch an Orte, 
die bislang eher am Rande der etablierten Kunstlandschaft lagen. Dort wird sie von einem 
interessierten Publikum mit großer Offenheit aufgenommen. So erweist sie sich nicht nur als 
historisch prägende, sondern auch als zukunftsweisende Akteurin der Wiener Kunstszene.
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