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In the fields of art and architecture we see an expan-
sion of the exhibitionary complex: biennales, triennales, and exhi-
bition spaces proliferate, blending with sites of consumption.
When art and architecture stand at the core of capitalist repro-
duction, caught between market-oriented culture and real estate,
exhibition strategies are often seen as reinforcing inequalities.
However, beyond being a site of both the production and distri-
bution of art and architecture, exhibiting reappears as a site of
contestation and, indeed, political confrontation and labour
struggle. In GAM.14 we see exhibiting, as opposed to exhibi-
tion, as the deliberate refusal of temporal and spatial closure,
thus bringing forth new sites for investigative (dis)play, media
manifestations, and crossover collaborations. GAM.14 is a col-
lection of current positions from the disciplines of art and archi-
tecture assembled around the conceptual effort to distinguish
the act of exhibiting from exhibition, opening the potential of
exhibiting as an exploratory space to address urgent social and
political challenges of our time.

Taking a magazine as a site of exhibiting and uninter-
rupted spatial and temporal exposure intervening in a socio-po-
litical context, we start GAM.14 with reference to the interven-
tion made by Camera Austria International 69/2000 (aka The
Black Issue) into the political context of the 1999 right turn in
Austria to which we see many parallels today, establishing con-
tinuity. GAM. 14 defines an exhibition as an act of representation,
while exhibiting embraces what is excluded and removed in order
for an exhibition to be constituted. The act of constituting exhi-
bition, as a closed temporal and spatial event, becomes a screen
obfuscating the production relations, labour, the economic and
social situation, and ultimately the conditions of exhibiting as
such. In this constellation, we introduce the rupture between
exhibiting and exhibition as a way to confront the appropriation
and erasure that takes place when the work of art, and the relations
that produced it, enter the exhibition. Exhibiting appears on the
exhibition as an extra, bringing back the struggle of the erased.

In the first section “Exhibiting — Modernity Rift,”
GAM.14 addresses the fatal relationship between modernism
and exhibiting. The implications of the relation between modern-
ism and exhibition are at the core of a conversation with Vincent
Normand, who proposes understanding the exhibition as “a con-
struction site of the modern aesthetic subject,” the privileged
site which is at the same time produced by and central to the
production of modernity. Ivana Bago argues for the act of titling
and an artwork’s entry into the public sphere as the exhibiting

departure point. While increasing emphasis on the title may be a

In den Bereichen Kunst und Architektur sehen wir
eine Erweiterung des Ausstellungskomplexes: Biennalen, Trienna-
len und Ausstellungsriume werden immer mehr und vermischen
sich mit Orten des Konsums. Wenn Kunst und Architektur im
Zentrum der kapitalistischen Reproduktion stehen, gefangen
zwischen marktorientierter Kultur und Immobilienhandel, wer-
den Ausstellungsstrategien oft als Verstirker von Ungleichheiten
gesehen. Abgesehen davon verlangt das Ausstellen aber nicht nur
einen Ort der Produktion und Verbreitung von Kunst und Ar-
chitektur sondern auch einen Ort der Auseinandersetzung und
sogar der politischen Konfrontation und des Arbeitskampfes. In
GAM.14 sehen wir Ausstellen — im Gegensatz zu Ausstellung —
als die bewusste Ablehnung zeitlicher und raumlicher Beschrin-
kung, wodurch neue Orte fiir investigatives und spielerisches
Ausstellen, mediale Manifestationen und Crossover-Kollabora-
tionen entstehen. GAM.14 versammelt aktuelle Positionen aus
den Disziplinen Kunst und Architektur in dem konzeptionellen
Bestreben, den Akt des Ausstellens von der Ausstellung zu un-
terscheiden und das Potenzial des Ausstellens als Forschungs-
raum fur die Bewiltigung dringlicher gesellschaftlicher und
politischer Herausforderungen unserer Zeit zu 6ffnen.

Ausgehend von der Tatsache, dass auch eine Zeitschrift
zum Ausstellungsort und Ort permanenter raumlicher und zeitli-
cher Prisentation werden kann, die in einen gesellschaftspolitischen
Kontext eingreift, beginnen wir GAM.14 mit einer Referenz an
die Intervention von Camera Austria International 69/2000 (aka
»Die schwarze Ausgabe®) in den politischen Kontext des Rechts-
rucks in Osterreich im Jahre 1999, zu dem wir gegenwirtig viele
Parallelen sehen und Kontinuitit herstellen. GAM. 14 definiert
die Ausstellung als Akt der Reprisentation, wogegen das Aus-
stellen das umfasst, was im Zuge der Zusammenstellung einer
Ausstellung ausgeschlossen und entfernt wurde. Der Akt der Zu-
sammenstellung einer Ausstellung als geschlossenes zeitliches
und raumliches Ereignis wird zu einer Bildfliche, die die Pro-
duktionsbeziehungen, die Arbeit, die 6konomische und soziale
Situation und letztlich die Ausstellungsbedingungen als solche
verschleiert. In diese Konstellation fithren wir den Bruch zwi-
schen Ausstellen und Ausstellung als eine Moglichkeit ein, der
Aneignung und Ausloschung zu begegnen, die stattfindet, wenn
das Kunstwerk und die Beziehungen, die es hervorgebracht ha-
ben, in die Ausstellung eintreten. Das Ausstellen erscheint in der
Ausstellung als zusitzliche Komponente und bringt den Kampf
des Ausgeloschten gegen die Ausloschung zurtck.

Im ersten Abschnitt, ,,Exhibiting — Modernity Rift*,
befasst sich GAM. 14 mit der fatalen Beziehung zwischen Mo-
derne und Ausstellen. Die Implikationen dieses Verhiltnisses
stehen im Mittelpunkt eines Gesprachs mit Vincent Normand,
der vorschlagt, die Ausstellung als ,,Baustelle des modernen isthe-
tischen Subjekts“ zu begreifen, als privilegierten Ort, der gleich-
zeitig von der Produktion der Moderne erzeugt wird und von
zentraler Bedeutung fir sie ist. Ivana Bago argumentiert fir den
Akt der Betitelung eines Kunstwerks und den Eintritt eines Kunst-
werks in den offentlichen Raum als Ausgangspunkt des Ausstel-
lens. Wihrend die zunehmende Betonung des Titels ein Zeichen
fir die Reduktion des Kunstwerks auf ein Zahlungsmittel sein
kann, ist sie fiir Bago eine Ausgangsbasis fiir die Analyse neuer
Positionen des Verhaltnisses zwischen kiinstlerischer Arbeit und
Kunstwerk. In Anlehnung an Walter Benjamin erliutert anschlie-
end Sami Khatib die vom Begriff ,, Ausstellen® gebotene seman-



sign of the reduction of an artwork into a currency, for Bago itis a
springboard for the analysis of new positions of relation between
artistic labour and artistic work. Following Walter Benjamin,
Sami Khatib elaborates on the opening exhibiting offers by point-
ing out that the exhibition of art commodities, even those art-
works created to be commodities, also exhibits something extra,
beyond the economic function of the circulation of commodities.
For GAM.14 acknowledging the role of exhibition
in the production of the middle class and class consensus makes
it possible to use and subvert it as a site where the subjectivity
of the excluded produces itself, by its own decision and deter-
mination. Exhibiting begins in the moment of emancipation,
i.e. the capability to think a problem as public matter. If art is
optical machinery to see the contemporary condition (Nicolas
Bourriaud), exhibition is the shop floor on which this machinery
operates. Ana Devi¢ reminds us that understanding the exhibi-
tion as an extension of a revolutionary class war creates a rup-
ture in both representation and the cycle of commodification.
Ana Marfa Leén and Andrew Herscher mobilize exhibiting to
fight against the normalization of exclusionary processes in the
city carried out in the real space of an exhibition. Here, virtual
tools were used to reintroduce class war into the site of “represen-
tational triumphalism” and to produce a rift through which the
excluded brings reality back into frame and challenges authority.
The second section of GAM. 14 “Returns of the Ex-
cluded,” shows the importance of addressing exhibiting in the
context of art in parallel with architecture. Vincent Normand
argues that the origin of exhibition is not in the cabinet of won-
ders, but in the anatomical theatre, i.e. not in the act of collecting
(curiosities) but in the spatial construction of the specific gaze
and production of knowledge. Within modernity the modern
human is subjectivized through exhibition, and is the object of
this process. The alternative process is exhibiting, which opens
a site of subjectivization of all actors involved in the constellation
of relationships that are framed as exhibition. Understanding the
struggle between exhibition as the tool of modernity and exhi-
biting means considering the struggle to make visible, take voice,
and capture political space. How to introduce into exhibition
that which has been rejected, temporally and spatially framed
out, and blocked as relation? Nicolas Bourriaud reminds us in
conversation that art has always had a capacity to bring back
what the ruling class rejected, and that the very site of exhibiting
becomes one of subjectivization for a different politics. The core
proposal is that the limits of exhibition within the modernist
subjectivity are not overcome by including, as passive objects,
those subjectivities subsumed by modernist primacy, but rather
by forging alliances to transform exhibition from a site for the
production of objects to one for the production of (political)

subjects.

tische Offnung und weist darauf hin, dass die Ausstellung von
Kunstgegenstinden auch etwas zeigt, das tiber die 6konomische
Funktion des Warenkreislaufs hinausgeht.

Die Anerkennung der Rolle der Ausstellung in der
Produktion der Mittelklasse und des Klassenkonsenses ermog-
licht es GAM.14, sie als einen Ort zu nutzen und zu untergraben,
an dem sich die Subjektivitit des Ausgeschlossenen durch eigene
Entscheidung und Entschlossenheit selbst produziert. Das Aus-
stellen beginnt im Moment der Emanzipation, d.h. der Fihigkeit,
ein Problem als 6ffentliche Angelegenheit zu denken. Wenn
Kunst eine optische Maschine ist, um den Zustand der Gegen-
wart zu sehen (Nicolas Bourriaud), dann ist die Ausstellung die
Werkstatt, in der diese Maschine arbeitet. Ana Devié erinnert
uns daran, dass das Verstandnis der Ausstellung als Verlingerung
eines revolutioniren Klassenkampfes einen Bruch sowohl in der
Reprisentation als auch im Kreislauf der Kommodifizierung
verursacht. Ana Maria Leén und Andrew Herscher mobilisieren
den Begriff , Ausstellen®, um gegen die Normalisierung von
Ausschlussprozessen in der Stadt zu kimpfen, die im realen
Ausstellungsraum stattfinden. Hier wurden virtuelle Instru-
mente eingesetzt, um den Klassenkampf wieder in den Ort des
»Iriumphalismus der Reprasentation® einzufithren und einen
Riss zu erzeugen, durch den das Ausgeschlossene die Realitit
wieder in den Rahmen riickt und Autoritit herausfordert.

Der zweite Teil von GAM.14, ,Returns of the Ex-
cluded®, zeigt, wie wichtig es ist, Ausstellen im Kontext der Kunst
parallel zur Architektur zu thematisieren. Vincent Normand ar-
gumentiert, dass der Ursprung der Ausstellung nicht im Wun-
derkabinett liegt, sondern im anatomischen Theater, also nicht
im Akt des Sammelns (von Kuriosititen), sondern in der rium-
lichen Konstruktion des spezifischen Blicks und der spezifischen
Wissensproduktion. In der Moderne wird der moderne Mensch
durch die Ausstellung subjektiviert und ist Objekt dieses Pro-
zesses. Der alternative Prozess ist das Ausstellen, das einen Ort
der Subjektivierung aller Akteure eroffnet, die an der Konstella-
tion von als Ausstellung gerahmten Bezichungen beteiligt sind.
Den Kampf zwischen Ausstellung als Instrument der Moderne
und Ausstellen zu verstehen, bedeutet, den Kampf um Sichtbar-
machung, Stimme und politischen Raum ernst zu nehmen. Wie
lasst sich das Abgelehnte, das zeitlich und raumlich Ausgerahm-
te und das als Relation Blockierte in die Ausstellung einbringen?
Nicolas Bourriaud erinnert uns im Gesprach daran, dass die
Kunst schon immer die Fahigkeit besaf}, das zuriickzuholen,
was die herrschende Klasse abgelehnt hat, und dass der Ort des
Ausstellens selbst zu einem Ort der Subjektivierung fiir eine
andere Politik wird. Der Kerngedanke ist, dass die Grenzen der
Ausstellung innerhalb der modernistischen Subjektivitit nicht
dadurch iberwunden werden, dass man als passive Objekte jene
Subjektivititen einbezieht, die dem Primat der Moderne unter-
geordnet sind, sondern dass man Allianzen schmiedet, um die
Ausstellung von einem Ort fiir die Produktion von Objekten
zu einem Produktionsort von (politischen) Subjekten zu machen.

Die ,,Praxis Reports“ in GAM.14 schlagen verschie-
dene Ansitze vor, mit spekulativen Vorschldgen (Strain), wie
der zeitliche und raumliche Rahmen der reprisentativen Aus-
stellung destabilisiert, unterbrochen und manipuliert werden

ann, um so etwas wie Ausstellen zu erreichen. Als philosophi-
sches Problem betrachtet, kann die Ausstellung zum Ort der
Untersuchung werden (Springer/Turpin), zum Modell (Kuehn),

The “Praxis Reports” in GAM.14 suggest various ap-
proaches, with speculative proposals (Strain) of how the temporal
and spatial frame of representational exhibition can be destabi-
lized, interrupted, and manipulated to achieve exhibiting. Ap-
proached as a philosophical problem, exhibition can become a
site for investigation (Springer — Turpin), a model (Kuehn), re-
search (Franke), an aesthetic instrument for understanding real-
ity at another level (Latour), exposing (Majaca), “displaycing”
(Mende), and mirroring (Miljacki).

We invited the Museum of American Art in Berlin
(MoAA), and artist Armin Linke, in conversation with graphic
designer Ziga Testen, to use some of the pages of GAM.14 as a
site of exhibiting. By putting the ideological context in post-war
Europe to the fore, MoAA’s visual essay reveals how the inclu-
sion or exclusion of artworks in an exhibition played a constitu-
tive role in the articulation of the modernist canon. Linke’s photo
essay proposes that a new reading is established with each exhib-
iting constellation, raising the question: Is not the archival meth-
odology used by each individual artist the basis of exhibiting?

Ana Bezi¢ opens the third section of GAM.14 “Ex-
hibiting — Sites of Departure” by exploring when exhibiting starts
and how disciplines such as archaeology use interpretation as a
mode of exhibiting. This becomes pertinent when the conceptual
apparatus of exhibition is mobilized to problematize rather than
pose solutions. Continuing the “Praxis Reports,” Barbara Steiner
extends an exhibition into exhibiting by publicly analyzing and
making visible the correlations that create the very institution
she heads. WHW disrupts the authority of the collection, exhib-
iting works with their public and artistic labour that the collec-
tion attempts to cut. Antje Senarclens de Grancy’s contribution
discusses examples of exhibiting as a site for the construction or
disruption of interpretative authority and historical truth, ex-
emplifying how the shift of focus from exhibition to exhibiting
enables us to use the very format produced by the modernist
impetus of institution building to challenge the modernist insti-
tution. Exhibiting creates a rupture in the hypostatic societal
relations of the exhibition in which society can find the language
and logic different from that prescribed by the institutions. With
Bart de Baere’s voice we address the institutional impact of this
shift by insisting that the constant return to the work of its un-
ruly part, which defies commodification, is the horizon on which
the new public exhibiting institution should be conceptualized.

Reconsidering exhibition as an enclosing form means
acknowledging exhibiting as a process capable of bursting enclo-
sures by becoming a site of knowledge production and access to
the hidden. Our position in favour of exhibiting opens space and
time, in which the exhibition has a potential to go beyond “rep-
resentational triumphalism” into a space of emancipation with
the possibility to develop a focus on exhibiting as a self-deter-

mining form.

Milica Tomié and Dubravka Sekulié

zur Forschung (Franke), zum asthetischen Instrument des Ver-
stehens der Realitat auf einer anderen Ebene (Latour), zum Ex-
ponieren (Majaca), zum sogenannten ,,Displaycing® (Mende)
und zur Spiegelung (Miljacki).

Wir haben das Museum of American Art in Berlin
(MoAA) und den Kiinstler Armin Linke im Dialog mit dem
Grafikdesigner Ziga Testen eingeladen, einige Seiten von GAM. 14
als Plattform fiir dieses Ausstellen zu nutzen. Indem er den ideo-
logischen Kontext im Nachkriegseuropa in den Vordergrund
stellt, zeigt der visuelle Essay des MoAA, wie die Einbeziehung
oder der Ausschluss von Kunstwerken in einer Ausstellung eine
grundlegende Rolle bei der Ausformung des Kanons der Mo-
derne gespielt hat. Linke schligt in seinem Fotoessay vor, dass
mit jeder Konstellation des Ausstellens eine neue Lesart etabliert
wird und wirft folgende Frage auf: Ist nicht auch die von jedem
einzelnen Kiinstler angewandte Archivierungsmethode die
Grundlage fir die Ausstellung?

Ana Bezi¢ eroffnet den dritten Abschnitt von GAM. 14,
»Exhibiting — Sites of Departure®, indem sie erkundet, wann
Ausstellen beginnt und wie Disziplinen wie die Archiologie die
Interpretation als Form des Ausstellens nutzen. Dies wird rele-
vant, wenn der konzeptuelle Apparat der Ausstellung mobilisiert
wird, um Losungen zu problematisieren anstatt sie zu prisen-
tieren. In Fortfiihrung der ,,Praxis Reports erweitert Barbara
Steiner eine Ausstellung zum Ausstellen, indem sie 6ffentlich die
Zusammenhinge analysiert und sichtbar macht, die die von ihr
geleitete Institution ausmachen. WHW untergribt die Autoritit
der Sammlung durch das Ausstellen von Werken zusammen mit
deren offentlicher und kunstlerischer Arbeit, die die Sammlung
auszublenden versucht. Der Beitrag von Antje Senarclens de
Grancy diskutiert Beispiele fiir das Ausstellen als Ort fur die
Konstruktion oder den Zusammenbruch von Interpretations-
hoheit und historischer Wahrheit und veranschaulicht, wie die
Verlagerung des Fokus von der Ausstellung zum Ausstellen es
uns ermoglicht, genau das Format zu nutzen, das durch den mo-
dernistischen Impetus des Institutionenaufbaus erzeugt wurde,
um die Institution der Moderne herauszufordern. Das Ausstel-
len erzeugt einen Bruch in den hypostatischen gesellschaftlichen
Verhaltnissen der Ausstellung, in denen die Gesellschaft die
Sprache und Logik anders finden kann als von den Institutionen
vorgeschrieben. Mit Bart de Baeres Stimme sprechen wir die
Auswirkungen dieses Wandels auf die Institutionen an, indem
wir darauf bestehen, dass die stindige Riickbesinnung auf die
Arbeit ihrer widerspenstigen Teile, die sich der Kommodifizierung
widersetzt, der Horizont ist, auf dem die neue 6ffentliche Aus-
stellungsinstitution konzipiert werden sollte.

Die Ausstellung als umschliefende Form zu tiber-
denken, bedeutet, das Ausstellen als einen Prozess anzuerken-
nen, der in der Lage ist, Grenzen zu sprengen, indem er zum
Ort der Wissensproduktion und des Zugangs zum Verborgenen
wird. Unsere Position zugunsten des Ausstellens 6ffnet Raum
und Zeit, in der die Ausstellung ein Potenzial hat, tiber den
»Iriumphalismus der Reprisentation hinaus in einen Emanzi-
pationsraum zu gehen, mit der Moglichkeit, einen Fokus auf
das Ausstellen als selbstbestimmte Form zu entwickeln.

Milica Tomié und Dubravka Sekulié

Ubersetzung: Otmar Lichtenwirther
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Exhibiting

What Has Not Yet Been Subsumed:

On the Title of Art (and Its Expositions)

Das noch nicht Subsumierte:

Uber die Betitelung von Kunst (und ihrer Ausstellungen)

lvana Bago

To strike out “Exhibitton” and assert instead “Exhib-
iting” as a practice that grants art and architecture a place in the
political struggle for social justice is to argue for a method that
embraces a certain position of incompleteness, a deliberate re-
fusal of closure. In the title of this issue, “Exhibiting Matters,”!
this was achieved already on the level of grammar: a noun was
displaced by a gerund, the form that magically fits the place of
the noun, while retaining the shape of the verb and its inherent
propensity for action. In the logic of Slavic languages, into which
I automatically translated this title, things are a bit more complex:
the verb “to exhibit” could itself be translated to denote a com-
plete action, izloZiti (to put on display and be done with it) and
an incomplete one, izlagati (to be in the process of displaying/
exhibiting).? Both these paired verbs, furthermore, have an ad-

ditional meaning that allows them to be understood not only in

1 The final title of GAM.74 evolved from the working title “Exhibition.
Exhibiting,” which serves as the starting point of my argument.

2 In most Slavic languages, verbs manifest in pairs of two opposed
grammatical aspects, “perfective” and “imperfective” The example listed
here is taken from my native language, which | share with the editors of
this issue, and whose contested name could itself offer more than enough
material for a discussion of the deeply political character of titling.
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Wenn man Ausstetung® durchstreicht und stattdes-
sen ,,Ausstellen® als eine Praxis behauptet, die Kunst und Archi-
tektur einen Platz im politischen Kampf um soziale Gerechtig-
keit einrdumt, so spricht man sich fiir eine Methode aus, die sich
eine bestimmte Position der Unvollstindigkeit, eine bewusste
Verweigerung der Abgeschlossenheit, zu eigen macht. Im Titel
dieser Ausgabe — ,,Exhibiting Matters*!
grammatikalischer Ebene erreicht: Ein Substantiv wurde durch
ein Gerundium ersetzt, die Form, die wie von Zauberhand den
Platz des Substantivs einnehmen kann, wihrend die Verbform
und die ihr innewohnende Handlungsbereitschaft erhalten blei-
ben. In der Logik der slawischen Sprachen, in die ich diesen Titel
automatisch tbersetzt habe, sind die Dinge ein wenig komple-
xer: Das Zeitwort ,ausstellen® liefSe sich als Bezeichnung einer
vollendeten Handlung tibersetzen, mit izloZiti (ausstellen und da-

—wurde dies bereits auf

mit fertig sein), und einer unvollendeten Handlung, mit izlagati
(gerade im Begriff sein, etwas zu zeigen/auszustellen).? Dartiber

1 Der finale Titel ,Exhibiting Matters” entwickelte sich aus dem Arbeitstitel
JExhibition. Exhibiting’, der hier als Ausgangspunkt fiir mein Argument dient.

2 In den meisten slawischen Sprachen manifestieren Verben paarweise zwei
entgegengesetzte grammatische Aspekte: den ,vollendeten Aspekt” und
den ,unvollendeten Aspekt”. Das hier aufgefiihrte Beispiel stammt aus
meiner Muttersprache, die ich mit der Redaktion dieser Ausgabe teile und
dessen umstrittene Bezeichnung selbst mehr als genug Stoff fiir eine
Diskussion tiber das zutiefst politische Wesen der Betitelung bieten kénnte.



the sense of display or exhibition but also exposition, a presen-
tation of one’s argument, as in a lecture or courtroom. To the
editors’ distinction between exhibition and exhibiting I would
thus like to add, by means of this “Slavic” intervention, another
terminological pair, and juxtapose exhibition and exposition.?
Although mostly forgotten in English as a name for large-scale,
public display, exposition is in fact better suited to address the
growing discursification of modern and contemporary art. Over
the course of the twentieth century, the intensifying potency of
language in the realm formerly known as the visual arts steered
art away from exhibition towards exposition, with conceptual
art as the culmination of the icon’s contamination by logos. The
intimacy of what is now known as contemporary art with the
traditions of philosophy and critical theory testifies to the lon-
gevity of this bond between “art and language,” and the pur-
chase it has had in establishing contemporary art as simultane-
ously a politicized cultural practice and one that is particularly
well adapted to the conditions of so-called cognitive capital-
ism.* In what follows, I propose to view the institution of the
title as a site on which it is possible to examine this contradic-
tory place of the discursive and the conceptual in contempo-

rary art, and its exhibitions.

“The horror —the honor—of the name, which al-
ways threatens to become a title”® With the production of art
still legitimized as a commerce between individual creation and
its social consummation, the title is the key step that takes the
artwork from its being-in-process towards its public presenta-
tion, i.e. towards its exhibition. It is the moment when the work,
with its by then timid and tentative “working title,” assumes its
final, public, and publicized form. This move, which could be
designated as a will-to-exhibition, implies a certain closure, an
imposition of a concept onto the messy, and contingent, set of
material, ideological, personal and interpersonal, factors that
condition the creation of a work of art or an exhibition, and onto
the “evident” form it ultimately assumes within the exhibition
space. By the same token, the title indicates that the work of art
(or a work of curation) is not without provenance, i.e., that it is
bound by a signature which authorizes its final release as a form
of private property, in a similar way that in legal parlance a “title”
proves and defines conditions of ownership.® On a structural
level, then, the title replicates and extends the privatizing opera-
tion of the signature, and thus affirms the link of art with yet
another semantic extension of the “title” —that of entitlement,
of class and social privilege.

On what might be called a hermeneutical level, the
title is the executor of art’s will-to-exposition, i.e., of its (again
largely authorial) inclination to position itself more or less away

from the potential indeterminacy of the artwork and the multiple

interpretations that it is able to incite. This (ex)positioning —im-
plicit also in the position of the title as simultaneously integral
to the work and outside it—is further complicated in the visual
arts by the distinction between the verbal and the visual. Quite
contrary to the received wisdom according to which “a picture
speaks a thousand words,” the historical emergence of the title
in the early modern era responded to the need to ensure “recog-
nition” of the (relatively) codified iconographic repertoire of
painting and sculpture, as art became increasingly accessible to
diverse audiences beyond the narrow circles of its ecclesiastic
and aristocratic patrons.” Even if the modern history of the title
reveals the extent to which artists have played with, or subverted,
its supposed clarifying function,® such subversion only confirms
the title’s foundational didacticism, and its capacity to act like a
teacher’s pointer: while it purports to merely locate its object, by
this very gesture it covers it up, and speaks in its name. As will
be argued, this representational capacity of the title has assumed
an increasingly political character in contemporary art, so that,
for example, Cindy Sherman could be accused of “silence” be-
cause she “untitled” her works, by the 1980s a sure relic of the
legacy of abstract expressionism and its ostensibly depoliticized
turn to visuality and rejection of language.’

It can be claimed that such ultimately logocentric
subordination of image to text on the one hand ignores the un-
silencing (discursive, political, didactic, hermeneutic) potentials
of the visual in its own right, and that, on the other, it forgets
the sensuous, affective, spectacular, codified, and thus equally
ambiguous nature of the linguistic sign itself. However, despite
the long tradition of various affirmations of the sovereign do-

main of the painterly, or the pictorial —often accompanied by a

3 An alternative to both could be added as a third term, “exposure;” which,
understood not as a spectacular unveiling of truth, but as an (inadequate)
translation of izloZenost, would point to an understanding of the exhibition
as a deliberate acceptance of vulnerability. See: lvana Bago and Antonia
Majaca, Where Everything Is Yet to Happen: Exposures (Banja Luka/
Zagreb, 2010).

4 Among other theories of “immaterial labor,” Yann Moulier Boutang's
“cognitive capitalism” names what he argued was a shift from capitalism
grounded in “muscle power consumed by machines” to “collective cognitive
labour power! Yann Moulier Boutang, Cognitive Capitalism (Cambridge,
2011), p. 37.

5 Maurice Blanchot, The Writing of the Disaster (Lincoln, 1995), p. 7.

6 On the historical overlaps between legal and literary titles, see Eleanor
F. Shevlin, “To Reconcile Book and Title, and Make 'em Kin to One Another”
The Evolution of the Title’s Contractual Functions” Book History 2 (1999),
pp. 42-717.

7 Ruth Bernard Yeazell, Picture Titles How and Why Western Paintings
Acquired Their Names (Princeton, 2015), pp. 1-24.

8 This history is meticulously traced in John C. Welchman, Invisible Colors.
A Visual History of Titles (New Haven, 1997), who at the same time takes
issue with authors who understand the title as instructional.

9 See Welchman, Invisible Colors (see note 8), pp. 339-341.
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hinaus hat dieses Zeitwortpaar eine Zusatzbedeutung, die es er-
laubt, sie nicht nur im Sinne von Zurschaustellung oder Ausstel-
lung, sondern auch im Sinne einer Exposition oder Darlegung,
einer Darstellung der eigenen Argumentation, wie in einem Vor-
trag oder im Gerichtssaal, zu verstehen. Zur Unterscheidung
zwischen Ausstellung und Ausstellen mochte ich somit durch
die diese ,,slawische“ Intervention ein weiteres Begriffspaar hin-
zufligen und Ausstellung und Darlegung nebeneinanderstellen.?
Obwohl dieser Begriff im Englischen — als Bezeichnung fiir eine
grofl angelegte, 6ffentliche Ausstellung — grofitenteils in Verges-
senheit geraten ist, ist exposition [A.d.U.: dt. Darlegung] in der
Tat besser geeignet, um die zunehmende Wirkmaichtigkeit der
Sprache im Bereich der ehemals als ,bildende Kunst“ bezeich-
neten Kunst zu thematisieren, die im Laufe des zwanzigsten
Jahrhunderts die Kunst weg von der reinen Ausstellung hin zur
Darlegung fiihrte, wobei die Konzeptkunst den Hohepunkt der
Kontamination des Zeichens mit dem Logos darstellte. Die in-
time Nihe dessen, was heute als zeitgenossische Kunst firmiert,
zu den Traditionen der Philosophie und der kritischen Theorie
zeugt von der Langlebigkeit dieser Verbindung zwischen Kunst
und Sprache und von dem Einfluss, den diese bei der Etablierung
der zeitgenossischen Kunst als politisch aufgeladene kulturelle
Praxis und gleichzeitig besonders gut an die Bedingungen des
sogenannten kognitiven Kapitalismus angepasste Praxis gehabt
hat.* Im Folgenden schlage ich vor, die Benennung als Bereich
zu betrachten, in dem es moglich ist, diesen widerspriichlichen
Ort des Diskursiven und Konzeptuellen in der zeitgendssischen
Kunst und ihren Ausstellungen zu untersuchen.

»Der Schrecken - die Ehre — des Namens, der im-
mer Gefahr liuft, Bei-name zu werden.“® Da die Kunstpro-
duktion immer noch als Handel zwischen individueller Schop-
fung und deren Vollendung in der Gesellschaft legitimiert ist,
ist der Titel eines Kunstwerks der entscheidende Schritt, der es
von seinem im-Entstehen-begriffen-Sein zu seiner 6ffentlichen
Prisentation, d.h. zu seiner Ausstellung fiihrt. Das ist der Au-
genblick, in dem das Werk mit seinem bis dahin zaghaften und
vorldufigen , Arbeitstitel“ seine endgiiltige, 6ffentliche und ver-
offentlichte Form annimmt. Dieser Schritt, der als Wille zur Aus-
stellung bezeichnet werden konnte, impliziert einen gewissen
Abschluss, die Auferlegung eines Konzepts auf die chaotische
Menge zufilliger, materieller, ideologischer, personlicher und
zwischenmenschlicher Faktoren, die die Schaffung eines Kunst-
werks oder einer Ausstellung bedingen, und auf die ,augen-
scheinliche® Form, die es letztlich im Ausstellungsraum an-
nimmt. Ebenso deutet der Titel darauf hin, dass das Kunstwerk
(oder die Arbeit des Kuratierens) nicht ohne Provenienz ist,
d.h. dass es durch eine Signatur gebunden ist, die seine endgiil-
tige Freigabe als eine Form von Privateigentum autorisiert, ahn-
lich wie ein ,, Titel im juristischen Sprachgebrauch die Eigen-
tumsbedingungen nachweist und definiert.® Auf struktureller
Ebene wiederholt und erweitert der Titel folglich die Privatisie-
rungshandlung der Signatur und bekriftigt damit die Verbin-
dung der Kunst mit einer weiteren semantischen Erweiterung
des , Titels“ — jener des Anspruchs, der Klasse und des gesell-
schaftlichen Privilegs.
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Auf dem, was man eine hermeneutische Ebene nen-
nen konnte, ist der Titel der Vollstrecker des Darlegungswillens
der Kunst, d.h. ihrer (wiederum weitgehend auktorialen) Nei-
gung, sich mehr oder weniger weit weg von der potenziellen
Unbestimmtheit des Kunstwerks und den vielfiltigen Interpre-
tationen zu positionieren, die es anregen kann. Dieses (Dar)le-
gen — implizit auch in der Position des Titels als gleichzeitig
wesentlich fiir das Werk und dessen Auflenwelt — wird in der
bildenden Kunst durch die Unterscheidung zwischen Wort und
Bild noch komplizierter. Ganz im Gegensatz zur uberlieferten
Weisheit, nach der ,ein Bild mehr sagt als tausend Worte®, rea-
gierte das historische Aufkommen des Titels in der frithen Neu-
zeit auf das Bediirfnis, die ,, Anerkennung® des relativ festgeschrie-
benen ikonografischen Repertoires von Malerei und Bildhauerei
zu gewihrleisten, da die Kunst iiber die engen Kreise ihrer kirch-
lichen und adeligen Mazene hinaus zunehmend fiir ein vielfal-
tiges Publikum zuginglich wurde.” Auch wenn die Geschichte
des Titels in der Neuzeit verrit, inwieweit Kiinstler mit seiner
vermeintlichen klirenden Funktion gespielt oder diese untergra-
ben haben,® so bestitigt eine solche Subversion doch nur die
grundlegende Lehrhaftigkeit des Titels und seine Fihigkeit, wie
der Zeigestab eines Lehrers zu wirken: Wihrend er vorgibt, sein
Objekt lediglich zu verorten, verdeckt er es durch eben diese
Geste und spricht in seinem Namen. Wie ich noch niher aus-
fihren werde, hat diese Reprisentationsfahigkeit des Titels in der
zeitgenossischen Kunst einen zunehmend politischen Charakter
angenommen, so dass z.B. Cindy Sherman des ,Schweigens®
beschuldigt werden konnte, weil sie ihre Werke explizit ,,O.T.“
lief}, was bis in die 1980er Jahre mit Sicherheit ein Relikt des
Vermichtnisses des abstrakten Expressionismus und seiner vor-
dergriindig entpolitisierten Hinwendung zur Visualitit und Ab-
lehnung der Sprache war.’

Man kann behaupten, dass eine solche letztlich logo-
zentrische Unterordnung des Bildes unter den Text einerseits
die unstillbaren (diskursiven, politischen, didaktischen, herme-
neutischen) Potenziale des Visuellen selbst ignoriert und ande-

3 Als Alternative zu diesen beiden Begriffen kdnnte als dritter Begriff ,Auf-
deckung" hinzugefligt werden, die aber nicht als spektakuldre Enthiillung
einer Wahrheit sondern als (unzulangliche) Ubersetzung von izloZenost
auf ein Verstdndnis der Ausstellung als bewusste Akzeptanz von Verletz-
lichkeit hinweisen wiirde. Vgl. Bago, Ivana und Majac¢a, Antonia: Where
Everything Is Yet to Happen: Exposures. Ausst.-Kat. (Banja Luka/Zagreb:
DelVe/Protok, 2010).

4 Neben anderen Theorien der ,immateriellen Arbeit* benennt Yann
Moulier Boutangs ,kognitiver Kapitalismus* eine Verlagerung vom auf
der ,Anwendung von Muskelkraft und der Bedienung von Maschinen*
beruhenden Kapitalismus zur ,kollektiven kognitiven Arbeitskraft®. Moulier
Boutang, Yann: Cognitive Capitalism, Cambridge 2011, 37.

5 Blanchot, Maurice: Die Schrift des Desasters, Miinchen 2005, 16.

6 Zu den historischen Uberschneidungen zwischen juristischen und litera-
rischen Titeln vgl. Shevlin, Eleanor. F: ,,To Reconcile Book and Title, and
Make ’em Kin to One Another": The Evolution of the Title’s Contractual
Functions®, in: Book History 2 (1999), 42-77.

7 Vgl. Yeazell, Ruth Bernard: Picture Titles: How and Why Western Paintings
Acquired Their Names, Princeton, New Jersey, 2015, 1-24.

8 John C. Welchman vollzieht diese Geschichte in seinem Buch Invisible
Colors akribisch nach und erhebt gleichzeitig Einwande gegen Autorinnen,
die Titel im belehrenden Sinne verstehen. Vgl. Welchman, John C.: Invisible
Colors. A Visual History of Titles, N