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Oft haben wir gehört, dass die Probleme der Welt nicht in den Bereich der Kunst

eindringen sollen. Demjenigen, der etwa in den Galerien von Cortina oder Forte dei

Marmi Bilder kauft, mutet man nicht unbedingt ein wirkliches Kunstverständnis

zu. Bestenfalls ist es ein sich selbst genügender Genuss oder ein kulturelles

Rollenspiel, um gesellschaftlichen Status zu beweisen. Einer weit verbreiteten Auffassung

nach sorgen die Akademien und der Marktwert dafür, dass die Kunst zur

Wirklichkeit eine distanzierte und gelassene Beziehung unterhalten muss.

Sie soll beschreiben, ohne kritisch zu sein. Sie muss zur transzendentalen Welt der

Ideen gehören, sich also nicht auf die Aktualität ausrichten, sondern auf die

Ewigkeit. Das Bürgertum hält sich ja seit jeher für unsterblich und investiert in die

Repräsentation dauerhafter und kollektiver Werte. Diese soll die Kunst des

Bürgertums widerspiegeln. Gerade diese Dimension der zeitlichen Unbegrenztheit

kennzeichnet die Kunst und hebt sie vom Rest ab. Ein Landschaftsbild beispielsweise

hat nicht den Zweck, diesen Strand oder jenen Berg darzustellen. Strand und

Berg sind dabei nur ein Vorwand, eine Gelegenheit um zu malen, etwas, das

nur der Malerei dient und das in ihr eingeschlossen bleibt. Es handelt sich, so wie

die Impressionisten sagten, um ein „Motiv“.

Diese Philosophie der Ästhetik, nämlich die Kunst dem Medusenblick der Wirklichkeit

zu entziehen, hat freilich entscheidende Auswirkungen. Die Kunst ist dadurch

frei geworden, um sich selbst darzustellen; sie wird abstrakt und entwickelt

eine eigene Sprache, die nichts mehr mit der Mimesis zu tun hat. Seurat malt in

Punkten, weil uns die Wissenschaft eine andere Ansicht der Welt vermittelt, als

es der Alltag tut; die Himmel in den Bildern der Fauvisten sind rot, die Räume von
Matisse ohne Perspektive und die Gegenstände ruhen alle auf derselben Ebene.

Man könnte sagen, dass die Emanzipation von der Wirklichkeit ein Gewinn für die

Kunst gewesen ist, da sie seither keine Einschränkungen und keine Autoritäten

mehr anerkennt.

Dennoch hat sich die Kunst auf direkte oder indirekte Weise immer auf die

Wirklichkeit bezogen, aber mehr als eine Widerspiegelung ist sie eine Reisebegleiterin

gewesen. Im Laufe der Geschichte haben wir gelernt, dass es Augenblicke der

sozialen Entspannung gibt, in denen die Kunst sich betrachtet, sich kopiert und

zitiert wie in einer großen Anthologie; andere Zeiten hingegen sind wiederum kritischer,

wo das Gegenteil davon geschieht und viele Künstler in ihrer Sensibilität

das Bedürfnis verspüren, sich am Geschehen der Welt zu beteiligen.

Man betrachtet die Welt nicht mehr wie durch ein Fenster, sondern man zerstört

das Fenster und die Mauer, die sie begrenzen. Gewiss, das, was man schon gesehen

hat, ist weniger aufregend. Es gibt Zeiten, in denen die Kunst sich zur Geschichte

der Kunst macht und die Stilmittel der historischen Avantgardebewegungen

wiederkehren: Die „Wilden“ werden zu den „Neuen Wilden“ oder die Künstler der

Transavanguardia knüpfen am Novecento, an der mediterranen Kultur oder

am Expressionismus an, um ihre Ausdrucksmittel zu erneuern. Aber es gibt auch

Augenblicke, in denen Künstler aufbrechen, um ganz direkt an der Wirklichkeit

teilzuhaben, wo sie zwar die Tageschronik streifen, aber auch immer mehr dem Anspruch

genügen, aktive und beteiligte Zeitgenossen zu sein.

Diese Nützlichkeitspose der Kunst hat zwei Gesichter: Auf der einen Seite ist sie

Antwort auf die Notwendigkeit, die eigene Botschaft nicht vom allgemeinen
Geschehen der Umwelt abzukoppeln und in die globale Sphäre der Kommunikation

einzutreten; der ästhetische Diskurs soll nämlich mit gleicher Kraft und gleichen

Rechten wie die anderen Teilnehmer der Mediengesellschaft präsent sein.

Anderseits überträgt man der Kunst die Aufgabe, darüber zu wachen, was in der

Welt geschieht. „Stay positive“ im Englischen bedeutet so viel wie „beobachten“ und

„wachsam sein“, nicht zu resignieren vor den Problemen der Erde.

Für die Kunst bedeutet dies, dass sie keine glückliche Insel ist, wo es nur Märchengeschichten

gibt, die man an die Wand hängt. Daran haben bereits die Disney

Company und Hollywood gedacht, und zwar in einer sehr professionellen Art. Hier

ist an eine andere Kunst zu denken als an das Bildchen über dem Sofa, nämlich

daran, ein außergewöhnliches Zeugnis für eine positive Anteilnahme am gesellschaftlichen

Leben zu sein. Große Kunst kann nämlich auch entstehen, wenn sie sich

nicht allein mit den schönen Dingen beschäftigt. Wenn Warhols Blumen leichter

verkauft werden als sein Elektrischer Stuhl, dann ist das nur ein Problem des Marktes

und nicht der Qualität der Werke. Oder es ist gerade das Gegenteil der Fall.

Gewiss, die Antwort steht den Künstlern zu und ihrer Fähigkeit, ein Unbehagen zu

artikulieren und Unsicherheiten sowie Krisenerfahrungen aufzuzeigen. Die positive

Kraft der Kunst liegt in ihrer Wachsamkeit; sie liegt aber auch in den Antworten,

welche erst im Lauf der Zeit Bedeutungen erlangen und nicht nur mit den Umständen

ihrer Entstehungssituation zu tun haben, sondern darüber hinaus eine

universelle Sprache und Gültigkeit erreichen. Das wissen wir von der Geschichte.

Aus welcher Zeit kommt „Die Erschießung“ von Goya oder „Guernica“? Und hat

nicht selbst der Krieg in Vietnam zahlreiche Hauptwerke der amerikanischen
Popart inspiriert? Auch an dieser Fähigkeit, über die Aktualität hinaus zu bestehen,

wird das Positive der Kunst messbar. Hören wir beispielsweise nicht immer noch

den Schrei von Munch? Man könnte also sagen, dass die Zeit zu einer unbedeutenden

Variablen wird, sobald es einem Künstler gelingt, eine Synthese zwischen Ausdruck

und schöpferischer Kraft zu finden. Mehr noch: Die Anteilnahme an der Realität ist

umso tiefer, je mehr man die Anlässe und die Schrecken in ihrer Tiefe sucht.

Umso mehr kommt denn auch die Kraft der Qualität zum Vorschein. Die Ästhetik

ist keine Wissenschaft, aber sie ist auch kein Glücksspiel. Im einzelnen Fall gibt es

zwar Gesetzmäßigkeiten, diese sind jedoch nicht immer und nicht überall gültig.

Auch das ist das Positive der Kunst: Sie entzieht uns der Hölle der Vorhersagen und

den Magiern der Klimaveränderungen. Auch Bob Dylan hat gesagt, dass wir die

Meteorologen nicht brauchen, um zu wissen, wie sich die Zeiten verändern.

Vom Realismus zur Realität, das könnte eine Formel sein, die eine der epochalen

Veränderungen in der Kunst des 20. Jahrhunderts beschreibt. In den achtziger

Jahren jedoch haben wir eine Wiederherstellung von akademischen Werten erlebt.

Die Rückkehr zur Malerei war nicht nur ein mit dem Abstieg der Konzeptkunst

zusammenhängendes Phänomen, sondern auch Ausdruck einer Kunst, die wieder

eine Verbindung mit der Tradition und der Geschichte sucht. Darin war der

Markt bereits vorbereitet. Gleichzeitig und parallel dazu gab es aber Gegenstimmen

von einer in den frühen fünfziger Jahren geborenen Künstlergeneration, die in ihrer

Ästhetik wieder dem Auftrag gefolgt war, die Kunst für Inhalte der gesellschaftlichen

Kommunikation zu öffnen. In ihren truisms beispielsweise greift Jenny Holzer

jene Selbstverständlichkeiten auf, die von der Gesellschaft verdrängt, bei ihr

aber umso subversiver wirken; zu diesem Zweck benutzt sie die Sprache und setzt

Wörter und Sätze auf elektronischen Laufbändern ein, um damit Botschaften

unter die Menschen zu bringen. Eine Arbeit über den verdrängten Gehalt des Wortes

und seine enge Beziehung zum Körper ist auch die Serie Lustmord. Mit Hilfe

von Werkzeugen, welche aus der Werbebranche kommen, sendet Jenny Holzer, so

wie auch Barbara Kruger, Botschaften an das Publikum, die sich auf gesellschaftliche

Bereiche beziehen, etwa auf die Achtung vor anderen Menschen und die

Werte des Zusammenlebens. Ihre persönliche Botschaften beinhalten aber auch

Aufforderungen, wie sich ein Individuum verhalten soll, um als solches zu gelten;

sie veranschaulichen, wie wichtig es ist, sich selbst zu respektieren, um ein

inneres Gleichgewicht und damit die Grundlage für eine zivile und gewaltfreie

Gesellschaft zu erreichen. Mit Leuchtschriften oder Plakaten ist es dieser

vordergründig sozialen Kunst gelungen, sich von einer rein selbstbezogenen Logik

zu befreien und die Welt zu ihrem Thema zu machen.

Als Miccini und Pignotti 1963 mit der Visuellen Poesie begonnen hatten und die

Kunst als Kommunikationswerkzeug in Alternative zur Sprache in der Werbung und

Warenwelt nutzten, erhielten sie bald weitere Unterstützung, nämlich von jenen

amerikanischen Künstlern, die sich mit ihrer Kunst ganz besonders für die Verbreitung

der Bürgerrechte eingesetzt haben und für die Verbesserung des Menschen.

Die Lektion von einer sozialen Kunst, die von historischen Avantgardebewegungen

wie dem Futurismus oder Dadaismus gehalten wurde, ist im Lichte der neuen

Kommunikationstechniken in Zusammenhang mit dem ökonomischen Fortschritt

revidiert und korrigiert worden.

Es ist klar: Aus dieser Sackgasse ist es schwer zu entkommen, sodass Franco

Vaccari, eine andere Generation und ein anderer unabhängiger Künstler, Recht hat,

wenn er nach dem 11. September die Titelblätter der Kunstzeitschriften jenen

der Wochenmagazine gegenüberstellt. Die Bilder der Katastrophe, des Todes, der

Zerstörung eines Symbols der westlichen Gesellschaft neben den harmlosen

künstlerischen Provokationen lassen die letzteren als ein Geschwätz in einem Club

über die Übel der Welt erscheinen, zu dem französischer Cognac des besten

Jahrgangs serviert wird. Die Realität freilich steht auf einer ganz anderen Seite.

Die Mode, das Kino mit dem Video in Einklang zu bringen, scheint mit der Wiederbelebung

der Mythen der siebziger Jahre, mit den richtigen Schauspielerinnen

und dem passenden Flitterwerk eine würdige Stilübung zu sein, falls all dieses Beiwerk

das Charisma des philologisch Korrekten hat. Aber es ist dann wieder

derart weit entfernt von der Welt und davon, was derzeit ein verantwortungsbewusstes

Interesse bewegt, dass man Lust bekommt, sich davon abzuwenden und den

Sender zu wechseln. Die Kunst schließt sich oft in eine dünne Hülle ein wie ein Ei:

Durch ihre Transparenz sieht man in ihr Inneres, doch braucht es wenig, dass

die dünne Haut bricht und die Realität das Innere verschlingt.

Es ist heute nicht mehr angemessen, sich den Katastrophen zu verschreiben, um

Kunst zu machen und sie zu etwas werden zu lassen, was connected mit der Realität

ist. Paul Virilio, der sensible Kenner einer Zukunft, die uns erwartet, hat gerade

in der Fondation Cartier in Paris dem Thema der Katastrophen eine schöne Ausstellung

gewidmet; vielleicht aber hat er gar nicht bedacht, dass wir sie jeden Tag

und zu jeder Tageszeit im Fernsehen und Internet sehen können und dass im Kino
Gleichzeitig haben die neunziger Jahre mit der Generation der Dreißigjährigen,

die vor allem in England mit einem kohärenten und qualitativ starken Diskurs aufgetreten

ist, wieder einen starken Realitätsbezug aufgebaut. Eine Bestätigung

für diese Entwicklung- es sei nur an Ausstellungen wie Post Human oder Sensation

erinnert - liegt darin, dass diese Künstler einerseits in der Lage waren, bestimmte

Erfahrungen zu verschmelzen, die sich inzwischen aufgestaut hatten und die

danach drängten auszubrechen. Anderseits haben sie ein Erfolgsrezept vorgelegt,

das auch in anderen Provinzen des Königreiches buchstabengetreu angewendet

wurde, inhaltlich jedoch nur oberflächliche Überzeugungskraft hatte. Wenn es also

durchwegs positive Tendenzen gegeben hat, so ist auch wahr, dass sich vieles in

eine Form des Spektakels verwandelt hat, in dem die Kunst angetreten ist, dem Film

oder dem Theater Konkurrenz zu machen. An dieser Grenze bewegen sich Künstler

wie die Italiener Maurizio Cattellan oder Vanessa Beecroft, die sich weltweit in

Szene gesetzt haben. Inzwischen jedoch wiederholen sie sich auf einem immer weniger

künstlerischen Niveau und zeigen sich immer ähnlicher und wesensverwandter

mit der Unterhaltungsbranche. Wenn beispielsweise Beecroft anfangs den weiblichen

Körper mit höchster künstlerischer Perfektion als ein Objekt ins rechte Licht

gerückt hat und gezeigt hat, wie die Frau von der Gesellschaft gewünscht wird und

dabei quasi zur Anorexie gedrängt wird, so wird nun allmählich klar, dass ihre

Spektakel immer leerer werden: eine Art kostspielige Inszenierung für Reiche und

solche, die es werden wollen. Cattelan sieht sich gezwungen, jedes Mal in Erstaunen

und Schrecken zu versetzen, was dann zu einer Tragödie wird; denn immer

muss er sich etwas schrecklich Skandalöses und Spektakuläres einfallen lassen.

auf „Day after“ rasch der Kassenschlager „Day after tomorrow“ gefolgt ist.

Die Katastrophe an sich ist etwas, das der Kunstgeschichte angehört, die selbst aus

Untergängen und Abstürzen gemacht ist. Heute jedoch ist das Bewusstsein für

das Ende immer mehr global und immer weniger metaphorisch. Die libanesische

Künstlerin Mona Hatoum, die in England lebt, hat viele Arbeiten und Videos

dem Thema des Krieges gewidmet und das Ungleichgewicht, das er auslöst, sowie

seine Unfähigkeit, Probleme zu lösen, zu ihrem Inhalt gemacht. Das wissen wir

ja gerade aus den Erfahrungen des Mittleren Ostens. Die geopolitische Ordnung ist

instabil wie der Kugelaufriss aus Glaskügelchen, eine anderen Arbeit der Hatoum,

wo es nur eine geringe Bewegung braucht, um alles in Unordnung zu bringen

und ein sehr prekäres Gleichgewicht zu zerstören. Auch hier steht die Auseinandersetzung

mit den Medien im Vordergrund, und es ist zugleich eine der Fragen,

welche die Kunst niemals definitiv klären kann, die sie sich aber unaufhörlich

wird stellen müssen. Wenn die Welt in Stücke geht, können wir das alles auch in ein

Spektakel verwandeln. Das einzige Problem dabei ist, dass wir das nicht durch

eine Filmkamera verfolgen können; wir können nur die Pantoffeln ausziehen und

über die Straße flüchten.

Bei genauem Hinsehen gibt es aber auch Orte fürs Überleben, wo man im Katastrophenfall

Unterschlupf finden kann. Peter Sandbichler hat eine solche Wohneinheit

entwickelt, die ein Zwischending zwischen einem Glashaus und einem

Raumschiff ist; für sich und seine Familie hat er eine Zelle gebaut, in die er sich in

Zeiten einer Katastrophe zurückziehen kann; vielleicht will er damit aber auch

nur einen Raum haben, den man nicht mit anderen teilen muss und der für Fremde

oder Eindringlinge nicht zugänglich ist. Es ist aber kein hermetischer Raum,

kein Bunker, sondern eine durchsichtige Struktur, die einem Schutzbedürfnis entspricht,

nicht jedoch der Angst vor der äußeren Welt. Die Möglichkeit einer

Katastrophe ist eine verbreitete Befürchtung, aber sie ist keine geschlossene und

endgültige geistige Haltung. Die künstlerische Arbeit ist dabei eine positive

Reaktion auf den Terror und nicht nur eine Warnung, ein Angstschrei. Die Kunst

lässt immer viele Wege des Dialogs offen.

Die Realität überrascht uns, das ist noch einmal die eigentliche Neuheit. Wir sind so

sehr an ihre Bildhaftigkeit gewöhnt und an ihre Erscheinung als eine Welt von Zeichen,

die wir wie aus der Ferne zu erleben glauben, dass wir, wenn uns eine

Mücke sticht, eine Fernbedienung suchen, um sie zu entfernen. Auch das ist Zeitgenossenschaft.

Die materielle, tatsächliche Begegnung mit der Welt, die Nähe

zur konkreten Wirklichkeit ist eine der Bedingungen, die wir wiedergewinnen

müssen. Jedes Ereignis, auch das wirklich dramatische, wird heute stets durch Vermittlung, durch Übertragung durch ein digitales Medium wahrgenommen.

Wo ist also der Geruch des Lebens und des Todes geblieben? Die Bilder des Golfkrieges

sind inzwischen Geschichte, aber wir haben nie eine direkte Botschaft von den

Toten während dieses Konflikts und nach diesem erhalten: Das Wirtschaftsembargo

gegen den Irak hat aus Hunger oder Krankheit Hunderttausende von Kindern

getötet, die in keiner westlichen Talkshow zu sehen waren und die noch nie die Aufmerksamkeit einer Videokamera genossen haben.

Hier kann die Kunst den Effekt der Anteilnahme verstärken und uns den Pulsschlag

der Zeit und den physischen Kontakt mit der Welt, auch den unangenehmen,

fühlen lassen. Vom Aufforderungscharakter trotz Abwesenheit des Werkes bei der

konzeptuellen Kunst bis hin zur Metonymie der Wirklichkeit lässt die Kunst

eine Erinnerung, einen dauerhaften kritischen Raum entstehen, wo gerade die

Künstlichkeit der Darstellung den Charakter des Realen annimmt. Man braucht nur

an das idyllische Bild von Indonesien und Bali zu erinnern, das durch das Attentat

vor zwei Jahren entstellt worden ist. Es ist klar, dass in den Medien die Bilder dieses

Anschlags wie ein laufendes Band gezeigt werden. Aber es ist auch kein Zufall,

dass gerade auf der Biennale von Venedig im vergangenen Jahr ein Balinese

wie Made Wianta ein schmerzliches und zugleich bleibendes Bild dieses Attentats

geschaffen hat. Wianta arbeitet seit Jahren innerhalb des eigenen kulturellen

Umfelds mit Kunsthappenings und Ausstellungen, die sich häufig mit gesellschaftlichen

Themen beschäftigen. Es ist vor allem die Brutalität der Gewalt, die in

seinen Installationen offensichtlich wird. Das Attentat von Bali ist nicht eine Tragödie,

weil es das Bild als Touristenland erschüttert hat; so wollte es die Botschaft

der Medien vermitteln. Grausam war es deshalb, weil es eine Realität der

Gegensätze und der Gewalt aufdeckt, die vorher völlig unbekannt war. Der Künstler

hat also nicht nur auf eine Darstellung des Horrors in einer symbolischen Form

hingearbeitet, sondern er hat eine Strategie der Trauer entwickelt, durch die es dem

Betrachter erst möglich wird, sich an der Installation zu beteiligen. Die Kunst

von Wianta zielt auf die Teilnahme des Betrachters ab, sie will eine Art Antitheater

schaffen, wo ein Bewusstsein entsteht und geistige Anteilnahme stattfindet.

Daher taucht der Künstler seine Installationen meist in ein Halbdunkel, was

die Konzentration fördert und den Blick und die Gedanken fokussiert. Das Licht ist

eine Errungenschaft, die Finsternis eine Metapher der Nacht, die das Bewusstsein

einhüllt. Ins Licht zu gelangen ist ein Initiationsprozess, den der heutige Mensch

erst wieder entdecken muss, um sich nicht zu weit von seinen Wurzeln zu entfernen.

Welche Kunst?

Nun gut, die Aufgabe ist nicht nur anzuklagen, sondern sich die Erinnerung

zu bewahren und ein waches Weltbewusstsein zu erwerben. Aber gerade die

„bürgerliche“ Funktion der Kunst, ihre angenommene Unsterblichkeit, die sich von

den ewigen und humanistischen Werten des Wahren, Guten und Schönen herleitet,

kann alles auf den Kopf stellen und sogar die Erinnerung des Gegensätzlichen

ermöglichen: Das Flüchtige und Vergängliche konservieren, das die Medien für den

Konsum produzieren; das zu einem öffentlichen Kulturgut zu machen, was sonst

auf dem Müll der Geschichte landet. Der Hunger der Mediengesellschaft nach Bildern,

der Verschleiß von Gefühlen, der mit der kapitalistischen Bildindustrie

zusammenhängt, brauchen nicht länger in Frage gestellt zu werden, sondern werden

aufgenommen in die Funktion der Kunst als Schatzkammer der Menschheit.

Ohne übertreiben zu wollen - aber welche andere Funktion kann die Kunst heute

noch haben als die Erinnerung des Menschen zu konservieren?

Und das heißt vor allem berücksichtigen, welche Kraft die künstlerische Kreativität

hat, die Realität zu symbolisieren und weiterzugeben. Paradoxerweise ist es

gerade die Leistung der Kunst, eine Ästhetik der Realität zu schaffen, die sich heute

einem schnellen Konsum der täglichen Tragödien zu widersetzen vermag. Die Kunst

kann nicht Tageschronik sein, sie kann nicht mit der Information wetteifern.
Aber sie ist Kommunikation. Und als solche kann sie eine ästhetische Form anbieten,

die sich vom direkten Anlass loslöst, zu einer sprachlichen Ausarbeitung

wird und der Nachwelt weitergibt, sofern sie sowohl in andere Kulturen übertragbar

ist und der Zeit auch vorausgreift. Das ist der Beitrag, den die Kunst zur Veränderung

der Welt geben kann. Sie hat keine besonderen Kennzeichen mehr, sie ist

ein hybrides Territorium, angesiedelt in den Überschneidungen der verschiedenen

Techniken. Außerdem wird sie immer mehr vom Design und von der Massenproduktion

bedroht, die um ein Vielfaches höhere Ressourcen haben, um in die

Forschung zu investieren.

Wenn nun die Kunst sich dieser Realität öffnen würde? Und wenn sich die positive

Kraft des Künstlers zu einer ästhetischen Kommunikationsform entwickeln könnte

und nicht eine banale Nützlichkeit der Information und Werbung wäre?

Wenn die Kunst nicht ein Ort der Zuflucht wäre, wie es die Verantwortlichen der

Wirtschaft möchten, sondern ein Unterschlupf für den letzten anthropologischen

Habitat, der uns verblieben ist? Vielleicht gelingt es dann, unsere gewohnte

Vorstellung von Kunst zu verändern und auch die Zielsetzung zu verschieben, nämlich

von dem lächerlichen Wettbewerb mit der Reklame und Sensationssucht der

Medien hin zu einer Langzeitaufgabe mit Tiefgang. Die Kunst muss fortfahren, ein

anarchisches Feld zu sein, in dem die Anweisungen von den Künstlern kommen

und nicht von den Bedürfnissen der Welten außerhalb von ihr. Die Kunst in diesem

Sinn muss revolutionär sein, sie muss sich jenen Rest von Humanität und Gewissen

bewahren, der unverzichtbar ist, wenn man nicht zurück will.

Die Welt verändern.

In der Tat, der Wert der Kunst misst sich auch an ihrer Fähigkeit,

Einfluss zu nehmen auf die Welt und sich einen menschlichen Maßstab zu erhalten,

der kein anderer als ein kritischer sein kann, also fest im Denken verwurzelt ist.

Die Arbeit „Speaking in Public“ von Johanna Kandl, die erstmals auf der

Biennale von Kairo im vergangenen Jahr gezeigt wurde, bringt die Kunst auf die

Straße, so wie es die politischen Utopien Ende der sechziger Jahre getan haben.

Als bevorzugte Kommunikationsträger setzt Kandl die Kinder ein. Dabei wird auch

das Spiel als ein anthropologisches Element genutzt, mit dem der Mensch

beginnt, Erfahrungen über die Welt zu sammeln. Die sozialen Fragen werden

durch philosophische und politische Sätze veranschaulicht, die von Frauen stammen

und die auf Luftballone gedruckt sind. Die Zitate sind unter anderem von

Rosa Luxemburg („Die Freiheit ist immer die Freiheit des anderen.“), von Ingeborg

Bachmann („Hätten wir das Wort, hätten wir die Sprache, wir bräuchten die Waffen

nicht.“), Hannah Arendt („Das Erkennen ist nicht weniger eng mit unserem

Wirklichkeitsempfinden verknüpft und ist nicht weniger ein Welt-Herstellen als das

Bauen von Häusern.“). Dieses Anliegen der Kunst, etwas zu verbreiten, erinnert

an die Arbeit mit anderen Kommunikationstechniken bei Jenny Holzer und

Barbara Kruger, aber im Fall von Johanna Kandl richtet es sich an das ganz spezifische

Publikum der Kinder. Diese sind es, die in der Welt von morgen leben

werden, sie haben die Probleme zu lösen, die wir ihnen hinterlassen. Die Besucher

können die Luftballone dann mitnehmen, um so die Verbindung zwischen Innen und

Außen, zwischen Kunst und Leben herzustellen; das ist auch das Grundlegende
der Operation von Johanna Kandl. Das Soziale mit dem Privaten zu verbinden, ist

ebenfalls eine mögliche Aufgabe für eine positive Kunst. Zudem geschehen jedes

Mal, wenn dieses Werk in verschiedenen kulturellen Situationen präsentiert

wird, unterschiedliche Dinge. Mit dem Kontext des Publikums wechselt das Feedback

der Arbeit von Johanna Kandl.

Dieser ludische Aspekt kann außerdem überaus nützlich sein, um ein Gelegenheitspublikum

zu erreichen. Dabei sprachliche Mittel zu verwenden, die für die

Menschen zugänglich sind, ist eine Voraussetzung für den Erfolg der künstlerischen

Kommunikation. In der Multivision, die von den Studenten des Kurses für Multimedia

an der Akademie in Urbino erarbeitet wurde, kommen auch solche Aspekte

zum Vorschein, die nicht primär zur Praxis künstlerischen Ausdrucks gehören,

sondern zur Vorstellungswelt junger Menschen. Das Ergebnis aber ist überraschend;

der Auftrag nämlich lautete lediglich, Abbildungen aus dem Internet einzusammeln

und eine (un)glaubwürdige Darstellung der gegenwärtigen Welt zu liefern.

Der übergreifende Titel „Times´“will das Konzept des „In-der-Zeit-lebens“ aufgreifen.

Damit wird auch an den Namen der bekannten britischen Tageszeitung

angenüpft, und nicht zuletzt fußt auch die Philosophie der Ausstellung darauf.

Die drei Teile der Arbeit werden von einem eigens produzierten Sound zusammengehalten,

sie werden dem Betrachter aber in skandierter, also abgehackter

Form und simultan präsentiert. Beim ersten Teil, einer revidierten Form des Spiels

„Tetris“ (eine Anzahl von farbigen Ziegel wandert auf dem Bildschirm von oben

nach unten und muss vom Spieler eliminiert werden), besteht das Bildmaterial aus

Bildern von Politikern, Ereignissen, Kriegsszenen. Die Klaustrophobie ist hier

im Spiel intrinsisch angelegt, und die unüberwindbare Konstruktion einer

Ziegelmauer, die für den Spieler unbesiegbar bleibt, wird auf die mediale Wahrnehmung

der Wirklichkeit bezogen. Wer kennt außerdem nicht The Wall, diese Ikone

der Popmusik von den Pink Floyd. Die Wirklichkeit der Bilder mauert uns in unser

Zimmer ein; auszubrechen bedeutet aus dem Gefängnis zu fliehen, in das wir

gesperrt wurden.

Der zweite Teil bezieht sich auf time zulu, die für die ganze Welt gültige Uhrzeit, die

vom Militärapparat verwendet wird. Das Ergebnis ist eine Welt in Direktübertragung,

eine Liveshow, die keine Pausen kennt und Tag und Nacht auf Sendung ist.

Nachts erscheint durch den überraschenden Effekt des Infrarot-Lichts alles wie eine

elektronische Welt, wie ein Videospiel, auch wenn alles absolut real ist. Auch das ist

ein „Golfkrieg“-Effekt, von dem vorher die Rede war. Die Welt reduziert sich

auf Figuren und Silhouetten auf einem Bildschirm. Diese menschlichen Umrisse

schießen, sterben, sind Opfer von Gewalt, deren Protagonisten sie dann wieder

sind, aber gleichzeitig haben sie auch die kalte Gleichgültigkeit eines elektronischen

Ektoplasmas. Es sind leuchtende und flüchtige Spuren, die in der via Fernsehen

miterlebten Nacht erscheinen. Die Exaktheit des digitalisierten Bildes ist dabei noch

weiter von dieser Realität entfernt als unser eigenes Leben. Das Spektakel aber

geht weiter, weil es kein Ende gibt, es gibt keine Alternanz zwischen Tag und

Nacht, das Licht folgt nicht dem Dunkel und umgekehrt. Die reale Zeit ist ein einheitliches

Kontinuum. Nur der Ton, die Sätze der Soldaten, die Kommunikation

zwischen den Protagonisten dieses real games vermitteln eine Vorstellung des alltäglichen

und authentischen Horrors.

jede wirkliche Kenntnis gründet auf dem Wiedererkennen der Beziehungen, die

zwischen uns und der Realität bestehen.

Daher kann, jenseits der Unterscheidung zwischen Netzhautkunst und Konzeptkunst

bei Duchamp, die Kunst als Ausdruck des Ich eine wissende und selbstreflexive

Funktion haben: Es ist das Subjekt, das sich in den Farben und in den Formen der

Seele widerspiegelt. Nicht zufällig wird gerade in der medizinisch-psychiatrischen

Diagnose die künstlerische Tätigkeit als ein Werkzeug der Analyse eingesetzt.

Diese kann aber auch als eine Therapie genutzt werden, weil sie dem Patienten-

Künstler hilft, eine eigene Welt fern von sich selbst zu konstruieren. Seine Visionen,

seine Ängste und Wünsche werden zum Ausdruck gebracht und objektiviert.

Die Bilder, Zeichnungen, Skulpturen sind für einen Patienten mit psychischen

oder sozialen Störungen genau genommen die Welt, die er innerlich mit sich herumschleppt, die nach außen zu bringen und andern mitzuteilen ihm jedoch gelungen

ist. In diesem Austausch zwischen Innen und Außen ist jene Möglichkeit des Wiedererkennens angesiedelt, die der Kunst zugeschrieben wird.

Die österreichische Künstlergruppe von Gugging baut auf solchen Erfahrungen auf

und fördert die Entwicklung einer kunsttherapeutischen Praxis. Die Künstler

leben einen Atelier-Alltag und bilden, physisch gesehen, eine Gemeinschaft, in der

sie ihre Kunst herstellen und wo sie sich untereinander und mit den Betreuern

und Ärzten austauschen können. Wie für andere Erfahrungen gilt auch hier, dass

diese Art von Kunst nicht nur nützlich sein kann, sondern auch Kunstwerke im

eigentlichen Sinn entstehen. Das überraschende Ergebnis ist gerade die Fähigkeit

dieser Künstler, ihre eigene Individualität - man könnte sagen ihre eigene Poesie -
Der dritte Teil betrifft einen weiteren Aspekt der im Internet gesammelten Bildwelt.

Es handelt sich um das Muster eines medialen Bildes im Allgemeinen. Auf dem

Bildschirm wird aus zahlreichen Einzelbildern ein Mosaik zusammengefügt,

wodurch ein gemeinsames Bild entsteht. Aber diese Bilder aus wirklichen und

eigenständigen Pixel verändern sich fortwährend, weil jedes einzelne digitale Bild in

dauernder Bewegung und Verwandlung ist. Seine Eigenschaft ist die Fähigkeit,

veränderlich und manipulierbar zu sein. Das Ergebnis ist daher ein kontinuierliches

Wechseln, ein Gewimmel von Bildern, das man stets als Ganzes zu erfassen

trachtet, ohne jedoch davon eine Erinnerung zu bewahren oder ein Detail isolieren

zu können. Dieses Video veranschaulicht gerade den Aspekt des elektronischen

Bildes, instabil zu sein, nicht der Erinnerung zu dienen, sondern flüchtig und verwandelbar zu sein.

Look at your self.

„Erkenne dich selbst“ (nosce te ipsum) bedeutet der westlichen,

griechisch-lateinischen Tradition nach so viel wie „sich selbst kennen lernen“. Nach

Aristoteles ist der Blick der kürzeste Weg, um ins Bewusstsein zu gelangen, und

heute ist unsere ganze Kultur auf der visuellen Wahrnehmung begründet. Die Augen

nähren daher die Seele, die im Intellekt zu Hause ist. Da ist also keine Rede

vom „dritten Auge“. Für uns Nachkommen des alten Europas ist es notwendig, den

Blick zu schärfen und ihn nicht nur auf die Welt, sondern vor allem auch auf uns

selbst zu richten. „Ghnoti seautòn“ sagt eine antike Weisheit, und die alten Griechen

haben sich nicht getäuscht, denn der Ausgangspunkt in der Welt ist in uns selbst,

schnell an Kraft, sobald die Künstler zu selbstbewusst werden und gelernt

haben, sich zu wiederholen. Die Sentenz „Erkenne dich selbst“ ist also wichtig, aber

noch wichtiger ist es, sich nicht in das eigene Bildnis zu verlieben.

Spiritualität 

Am Schluss jedenfalls wird es uns klar: Wenn die Kunst ein positives

und konstruktives Verfahren ist, über die Probleme der Welt nachzudenken, so stellt

ihre Grundlage die artikulierte künstlerische Tätigkeit, der individuelle Ausdruck

und die Welterfahrung dar, hinter der sich ein geheimer Schlüssel verbirgt: der

Zugang nämlich zur Spiritualität. Das persönliche Bedürfnis nach einer geformten

Spiritualität, sei es als positive Reaktion wie als Selbstverwirklichung, ist durchaus

berechtigt; allerdings zeigen sich hier auch zahlreiche teils recht spektakuläre

Trends in unserer Gesellschaft, die mehr dem Prinzip der Unterhaltung verpflichtet

sind. Eine Künstlerin, die sich im Umfeld dieser Thematik bewegt, ist

Sabrina Mezzaqui. Ihre Arbeiten haben zwei Eigenschaften, die in diese Richtung

weisen. Es handelt sich um Werke, die einen langen Zeitraum für Planung und

Herstellung erfordert haben und wo die zeitliche Ausdehnung eine große Bedeutung

hat, weil die Sorgfalt und Genauigkeit bei der Herstellung implizit enthalten ist.

Die Zeit gehört dem Geist an, sobald sie Tätigkeiten gewidmet wird, die eine

Erkenntnis vermitteln. Die von der Gesellschaft vorgegebene zeitliche Ordnung

hingegen trennt die Aktivitäten voneinander. Jedes Ding hat seinen Platz. Jemandem

oder einer Sache Aufmerksamkeit oder Liebe zu schenken, ist eine Tätigkeit, die

man verstehen vielleicht gar nicht kann, weil sie nicht einen unmittelbaren Zweck
zum Ausdruck zu bringen. Der Unterschied zwischen August Walla und den anderen

Künstlern liegt nicht nur in den stilistischen Eigenheiten, die uns in diesem

Augenblick weniger interessieren, sondern in der ausgeprägten Verschiedenheit

der dargestellten Gegenstände, im Aufbau einer anderen Sinnhaftigkeit, in der

Offenbarung jener Originalität, die in jedem menschlichen Wesen steckt.

Hier fällt also die kollektive Erfahrung mit jener des Einzelnen zusammen, wo

heilen sich kennenlernen bedeutet. Ist das nicht eine Lehre, die jeder von uns sich zu

eigen machen kann?

Der an die Kunst angrenzende Bereich der Selbstdarstellung von psychisch beeinträchtigten Menschen (welche häufig sozial Ausgegrenzte sind) stellt sicherlich eine

Grundlage dar, um einen wichtigen Aspekt der Kunst besser zu verstehen.

Es war gerade die (teilweise) Ablehnung der Netzhautkunst durch die programmatische

Sinnsuche innerhalb der Ästhetik des 19. Jahrhunderts, welche diese

Entwicklung gefördert hat. Das alles war noch vor Duchamp, man braucht nur

an Klee oder an Dubuffet zu denken. Die Regression, auch wenn sie sich als Primitivismus oder infantile Kunst präsentiert, ist eine Rückkehr zu den Wurzeln der

Kunst. Nicht zufällig hat ein großer Künstler wie Mattia Moreni in den letzten Jahrzehnten

seines Lebens an dem Konzept eines „bewussten Regressiven“ gearbeitet.

Die Künstler von Gugging stellen uns vor die radikalste Wahl, die wir vor einem

Kunstwerk haben können; nämlich verweisen sie darauf, dass die Sprache der Kunst

erst in dem Moment einen Sinn hat, sobald sie bereit ist, auf ihn zu verzichten.

Das Paradoxon besteht darin, erst eine Sprache zu verlernen, um sie zu beherschen.

Nicht zufällig verlieren die Werke dieser Künstler im Umfeld der Art brut oft

lung mit ein und die Zeit ist noch keiner ökonomischen und sequentiellen Ordnung

unterworfen; sie ist noch nicht eine Zeit der Händler. Wieviel Papier braucht

es für die Herstellung von „Papierschlangen“, die zu Fasching in einer ganz kindergerechten Version verwendet werden? Vergrößert und als Instrument der

Reflexion und Erinnerung eingesetzt, werden sie zu einem transnationalen Objekt,

bei dem die zeitliche Variable unendlich ist. Jede Kunst braucht ein System der

Glaubwürdigkeit oder wenigstens das Vertrauen in das, was der Künstler uns vorzuschlagen weiß. Gigantische Papierrollen oder ein Diaprojektor, der immer

ein und die selbe Zeichnung an die Wand wirft, sind hier die Koordinaten für eine

Arbeit, die uns Betrachter zu Meditation und bedingungsloser Spiritualität

anstiften soll.

Spiritualität aber muss häufig auch in Verbindung mit der Religion treten, vor

allem wenn diese totalitär wirkt und in alle Entscheidungen der Menschen, auch die

privaten und persönlichen, eingreift. Heute setzt sich mehr und mehr eine

Spiritualität durch, die vielleicht immer noch an eine religiöse Kultur gebunden ist,

die sich die Menschen aber persönlich zu eigen machen und nicht als ein höheres

Gesetz verstehen, sondern als Gefühl der Sicherheit. In einer Arbeit bezieht

sich Canan Dagdelen zwar auch auf das eigene Zuhause (At Home); indem sie jedoch

kleine, aus farbigem Ton geformte Moscheen aus einzelnen Teilen zusammenfügt

und an die Wand hängt, bezweckt sie auch eine Distanzierung: So nämlich

erscheinen die Gebäude einerseits in einer ungewohnten Form und erinnern außerdem

an eine Wiederherstellung nach einer Zerstörung. Die Künstlerin setzt hier

die Vorstellung von einem Symbol der eigenen islamischen Religion neu zusammen.
erfüllt, und noch weniger ist sie nach Begriffen der Produktion zu analysieren.

Die orientalischen Techniken, die Sabrina Mezzaqui manchmal verwendet, sind die

gleichen wie beim Origami. Sie sind als eine Aufforderung gedacht, sich von

der Zeit und der dichten Aufeinanderfolge in den Handlungssabläufen und

in der Wirtschaft zu emanzipieren. Das Eintauchen in die alltäglichen zeitlichen

Rhythmen verhindert eine Dehnung der Zeit nach unseren Bedürfnissen.

In jeder Arbeit der Künstlerin ist die Idee präsent, dass es Geduld und Ausdauer

braucht, um einen Nutzen zu erzielen, und dieser Nutzen erfordert, wenn er erzielt

werden will, noch mehr Zeit, um als solcher wahrgenommen zu werden.

Darum ist die Kontemplation eine weitere, wesentliche Eigenschaft im Werk von

Mezzaqui. Ihre Werke wollen nicht betrachtet werden, sie verlangen vom Betrachter,

dass er kontempliert und meditiert, seine Augen nämlich reichen nicht aus,

um wahrzunehmen. Mezzaquis Kunst beansprucht auch die Zeit und Aufmerksamkeit

des Betrachters, damit er in eine Empathie mit dem Werk treten kann. Auch die

Videos der Mezzaqui sind nicht wie ein Film aufgebaut; die Videokamera ist

vielmehr ein Trennelement zur Realität, die den Betrachter umgibt.

Der Gesichtspunkt ist direkt und unmittelbar, und die Kraft, die Welt zu entdecken,

strahlt vom Ich aus. Die Spiritualität, die sich vergegenständlicht und sichtbar

macht, beruht auf dieser Beziehung. Der Gewinn aus dem zeitlichen Aufwand ist die

visuelle Erforschung eines schlichten, aber nicht eines gewöhnlichen Raumes.

Man versteht jetzt, weshalb viele Werke der Mezzaqui die Jugendzeit als die beginnende

Aktivität des Ich und den idealen Ort für die Bildung eines Zeitbegriffs

wachrufen. Die Spiele und Jugendträume schließen die Möglichkeit der Wiederhocatalogo_

Zukunft, die anders sein wird als die Vergangenheit. Das Exotische von bestimmten

Bildern ist in der Erinnerung gelöscht: Fahrräder und eine bestimmte Einfachheit

in der Kleidung. Der Rest ist eine Zukunft, die wir nach unserer Version

kennen, die chinesische Zukunft wird tagtäglich zu einer Realität.

Anders sind die Geschichten hingegen in Südafrika, wo William Kentridge ein Animationskino geschaffen hat, in dem die Zeichnungen, die dann animiert, digital

belebt werden, Bestandteil des Ganzen sind: zuerst und danach. Kentridge

erzählt Geschichten über den Wahnsinn der Apartheid, über die bevorstehende

Überwindung sozialer und wirtschaftlicher Spannungen, aber auch von der Poesie

und Einsamkeit derjenigen, die auf der anderen Seite der Welt leben. Auch in

diesem Fall sind die Härten des Lebens und die Gewalt unmittelbar präsent und

stellen eine immerwährende Bedrohung dar. Aber sie werden versüßt durch

eine magische Kunst, in der eine Zeichnung mit der Technik des Videos, das Handwerk

mit der Elektronik, die Zeit mit dem Leben harmonieren. Die Zeichnung,

auf wiederverwerteten Abfallmaterialien aufgezogen, vermittelt dabei den Eindruck

von einem direkten Zugriff auf die Realität, die Installationen mit den Lichtspielen

und Reflexen dagegen wecken eine Sehnsucht nach der Kindheit. Eine Arbeit

als raffinierte Reflexion über das eigene Land, die aber von sich selbst ausgeht,

von einer Persönlichkeit, die dem Künstler ähnlich sieht und das Maß aller Dinge

ist, wie es bei einer humanistischen und wirklich harmonischen Kunst sein soll.

Ein weiterer südafrikanischer Künstler, nämlich Conrad Botes, vereint in seinen

Werken antike und zeitgenössische Erfahrungen als Bestandteil einer komplexen

Realität. Historische und mediale Bildwelten gehen hier Hand in Hand mit. Sie geht dabei von ihrer Erfahrung als internationaler Künstlerin aus, welche die

Welt, aus der sie kommt, mit einer gewissen Nostalgie und einem kritischen

Blick betrachtet. Eine persönliche Spirtualität zu schaffen ist eine erhebliche Anstrengung, es ist aber eine Prüfung, die man bestehen muss, wenn man

die Freiheit erringen will.

True stories.

Vielleicht hat der Umstand, dass in der Weltkunst bestimmte Nationen

bisher ausgeschlossen waren oder am Rand stehen, aus einer allgemeinen

Lethargie aufgerüttelt und neue Impulse gegeben. Man braucht nur an China oder

Südafrika zu denken; im ersten Fall gab es in den vergangenen zehn Jahren

geradezu eine Explosion von Künstlern, die auch – dank einer veränderten Haltung

seitens der chinesischen Politik – im Westen vorgestellt werden konnten.

Weng Feng ist ein Beispiel für dieses Phänomen einer einfachen und unmittelbaren

Kunst in der chinesischen Fotografie, die keine technologischen Hilfsmittel und

kein ausgefeiltes Ambiente benötigt. Die Mädchen, die über eine Mauer schauen, die

Städte, die anwachsen und sich entwickeln, um ihre Existenz zu dokumentieren,

sind einfach da als Zeugen der eigenen Zeit. Die Zukunft, die sich gigantisch

und chaotisch, modern und effizient abzeichnet, ist ein Bild, das nach keiner Interpretation verlangt.

Alles ist im Umbruch in China, und das Bild ist das einer mathematischen Progression.

Die Mauer bedeutet nicht Trennung, sie ist ein Symbol, ein Hindernis,

das seine Bedeutung verliert. Und sie ist ein positiver und jugendlicher Blick in eine

Wohnsiedlung besucht, um akzeptiert zu werden. Um das Leben der Flüchtlinge aus

dem ehemaligen Jugoslawien darzustellen, hat die Künstlerin mit ihnen gelebt

und sich von ihren Geschichten und Bräuchen erzählen lassen. Ihre Idee vom Portrait

hat nichts zu tun mit Improvisation oder Zufall; vielmehr will sie die

Protagonisten in ihrem erreichten Status und erworbenen „Reichtum“ darstellen.

Auch an den Wohnverhältnissen im Maßstab 1 : 1 wird dieser Zustand des Prekären

und der Armseligkeit sichtbar, aber auch eine außergewöhnliche Anpassungsfähigkeit

an die Entbehrung, an extreme Bedingungen. Beigefügt sind auch zwei

kleine Fotos von einem Kaffeeservice und von Stoffblumen. Sie zeigen zwei

Merkmale der Kultur der Roma auf: die Bedeutung, die die Gastfreundschaft bei

den Romas hat, und das Bedürfnis, ihrem Leben in extremer Einfachheit durch eine

exzessive und unbeschwerte Dekoration ein wenig Farbe zu verleihen.

Wenn die Kunst der Eintritt in eine erwachsene Welt ist, in der jedoch die Kindheit

für ewig konserviert bleiben soll, dann ist die Wirklichkeit ein mit anderen

zu erbauendes Projekt, eine Entscheidung, an diesem teilzunehmen und die Isolation

und Stille hinter sich zu lassen. Sie ist wie eine Erzählung, welche die Zeit

durchwandert und andere Menschen von anderen Rassen und Kulturen zu begeisern

vermag, die der Anfang wird für neue Geschichten, die wir vielleicht nie kennen

lernen werden. Sanftmut und Grausamkeit sind die zwei Pole, zwischen denen

sich die Arbeiten der Ausstellung bewegen. Sie sind vielleicht wie die wirklichen Geschichten,

von denen man nicht vorhersehen kann, wie sie ausgehen.

einer beißenden und ironischen Kunst, die auf außergewöhnliche und anregende

Weise mitten in der Wirklichkeit steht. Botes hat die Spontaneität eines Graffitikünstlers,

die Hand eines Comic-Zeichners, die Fantasie und den Wortschatz

eines Avantgardeschriftstellers: Ihm gelingt es, Analyse und Ausdruck zu verschmelzen.

So entsteht hier, ähnlich wie bei Kentridge, die Vorstellung von einer mit

dem Leben untrennbar verbundenen Kunst; beides sind dieselbe Sache. Die Koinè

von Botes ist wie die Umgangssprache von jemandem, der die Welt in allen ihren

Aspekten auslebt, es gibt keine Zone, die von der Kunst nicht erreicht werden kann,

denn nichts kann sich ihrem Blick entziehen. Auch hier ist es eine Welt, die sich

im Umbruch findet, Europa und die USA sind weit weg von dieser Explosion aus

Farbe und Licht, aber zugleich sind sie gegenwärtig wie eine Erinnerung oder

wie ein technologisches Unterbewusstes, das so unkontrolliert agiert wie der Zufall.

Bei beiden Künstlern aus Südafrika gibt es die Neigung zur Fabel oder Erzählung

über eine eindringliche Realität, wo das Künstlerische aus einem subtilen Spiel der

Verdrängungen und der Metaphern in Kontrast mit der politischen und sozialen

Realität besteht.

Und wenn wir schließlich auf die nahe liegenden Realitäten schauen, auf die Fragen

des Zusammenlebens und der Begegnung von Kulturen, beispielsweise die ewigen

Unterschiede der „Zigeuner“ und die Migration der Roma, so liegt es nahe,

dass eine solche Kunst, welche die direkte Kommunikation mit marginalen sozialen

Gruppen sucht, auch die Teilnahme des Künstlers an deren gesellschaftlichen

Leben vorsieht. Davon zeugt die Arbeit von Elisabeth Hölzl. Sie hat, bevor sie eine

Fotoserie über die Roma in Bozen machen konnte, mehrere Monate lang deren

Zukunft, die anders sein wird als die Vergangenheit. Das Exotische von bestimmten

Bildern ist in der Erinnerung gelöscht: Fahrräder und eine bestimmte Einfachheit

in der Kleidung. Der Rest ist eine Zukunft, die wir nach unserer Version

kennen, die chinesische Zukunft wird tagtäglich zu einer Realität.

Anders sind die Geschichten hingegen in Südafrika, wo William Kentridge ein Animationskino

geschaffen hat, in dem die Zeichnungen, die dann animiert, digital

belebt werden, Bestandteil des Ganzen sind: zuerst und danach. Kentridge

erzählt Geschichten über den Wahnsinn der Apartheid, über die bevorstehende

Überwindung sozialer und wirtschaftlicher Spannungen, aber auch von der Poesie

und Einsamkeit derjenigen, die auf der anderen Seite der Welt leben. Auch in

diesem Fall sind die Härten des Lebens und die Gewalt unmittelbar präsent und

stellen eine immerwährende Bedrohung dar. Aber sie werden versüßt durch

eine magische Kunst, in der eine Zeichnung mit der Technik des Videos, das Handwerk

mit der Elektronik, die Zeit mit dem Leben harmonieren. Die Zeichnung,

auf wiederverwerteten Abfallmaterialien aufgezogen, vermittelt dabei den Eindruck

von einem direkten Zugriff auf die Realität, die Installationen mit den Lichtspielen

und Reflexen dagegen wecken eine Sehnsucht nach der Kindheit. Eine Arbeit

als raffinierte Reflexion über das eigene Land, die aber von sich selbst ausgeht,

von einer Persönlichkeit, die dem Künstler ähnlich sieht und das Maß aller Dinge

ist, wie es bei einer humanistischen und wirklich harmonischen Kunst sein soll.

Ein weiterer südafrikanischer Künstler, nämlich Conrad Botes, vereint in seinen

Werken antike und zeitgenössische Erfahrungen als Bestandteil einer komplexen

Realität. Historische und mediale Bildwelten gehen hier Hand in Hand mit
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Sie geht dabei von ihrer Erfahrung als internationaler Künstlerin aus, welche die

Welt, aus der sie kommt, mit einer gewissen Nostalgie und einem kritischen

Blick betrachtet. Eine persönliche Spirtualität zu schaffen ist eine erhebliche Anstrengung,

es ist aber eine Prüfung, die man bestehen muss, wenn man

die Freiheit erringen will.

True stories.

Vielleicht hat der Umstand, dass in der Weltkunst bestimmte Nationen

bisher ausgeschlossen waren oder am Rand stehen, aus einer allgemeinen

Lethargie aufgerüttelt und neue Impulse gegeben. Man braucht nur an China oder

Südafrika zu denken; im ersten Fall gab es in den vergangenen zehn Jahren

geradezu eine Explosion von Künstlern, die auch – dank einer veränderten Haltung

seitens der chinesischen Politik – im Westen vorgestellt werden konnten.

Weng Feng ist ein Beispiel für dieses Phänomen einer einfachen und unmittelbaren

Kunst in der chinesischen Fotografie, die keine technologischen Hilfsmittel und

kein ausgefeiltes Ambiente benötigt. Die Mädchen, die über eine Mauer schauen, die

Städte, die anwachsen und sich entwickeln, um ihre Existenz zu dokumentieren,

sind einfach da als Zeugen der eigenen Zeit. Die Zukunft, die sich gigantisch

und chaotisch, modern und effizient abzeichnet, ist ein Bild, das nach keiner Interpretation

verlangt.

Alles ist im Umbruch in China, und das Bild ist das einer mathematischen Progression.

Die Mauer bedeutet nicht Trennung, sie ist ein Symbol, ein Hindernis,

das seine Bedeutung verliert. Und sie ist ein positiver und jugendlicher Blick in eine

Wohnsiedlung besucht, um akzeptiert zu werden. Um das Leben der Flüchtlinge aus

dem ehemaligen Jugoslawien darzustellen, hat die Künstlerin mit ihnen gelebt

und sich von ihren Geschichten und Bräuchen erzählen lassen. Ihre Idee vom Portrait

hat nichts zu tun mit Improvisation oder Zufall; vielmehr will sie die

Protagonisten in ihrem erreichten Status und erworbenen „Reichtum“ darstellen.

Auch an den Wohnverhältnissen im Maßstab 1 : 1 wird dieser Zustand des Prekären

und der Armseligkeit sichtbar, aber auch eine außergewöhnliche Anpassungsfähigkeit

an die Entbehrung, an extreme Bedingungen. Beigefügt sind auch zwei

kleine Fotos von einem Kaffeeservice und von Stoffblumen. Sie zeigen zwei

Merkmale der Kultur der Roma auf: die Bedeutung, die die Gastfreundschaft bei

den Romas hat, und das Bedürfnis, ihrem Leben in extremer Einfachheit durch eine

exzessive und unbeschwerte Dekoration ein wenig Farbe zu verleihen.

Wenn die Kunst der Eintritt in eine erwachsene Welt ist, in der jedoch die Kindheit

für ewig konserviert bleiben soll, dann ist die Wirklichkeit ein mit anderen

zu erbauendes Projekt, eine Entscheidung, an diesem teilzunehmen und die Isolation

und Stille hinter sich zu lassen. Sie ist wie eine Erzählung, welche die Zeit

durchwandert und andere Menschen von anderen Rassen und Kulturen zu begeisern

vermag, die der Anfang wird für neue Geschichten, die wir vielleicht nie kennen

lernen werden. Sanftmut und Grausamkeit sind die zwei Pole, zwischen denen

sich die Arbeiten der Ausstellung bewegen. Sie sind vielleicht wie die wirklichen Geschichten,

von denen man nicht vorhersehen kann, wie sie ausgehen.
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einer beißenden und ironischen Kunst, die auf außergewöhnliche und anregende

Weise mitten in der Wirklichkeit steht. Botes hat die Spontaneität eines Graffitikünstlers,

die Hand eines Comic-Zeichners, die Fantasie und den Wortschatz

eines Avantgardeschriftstellers: Ihm gelingt es, Analyse und Ausdruck zu verschmelzen.

So entsteht hier, ähnlich wie bei Kentridge, die Vorstellung von einer mit

dem Leben untrennbar verbundenen Kunst; beides sind dieselbe Sache. Die Koinè

von Botes ist wie die Umgangssprache von jemandem, der die Welt in allen ihren

Aspekten auslebt, es gibt keine Zone, die von der Kunst nicht erreicht werden kann,

denn nichts kann sich ihrem Blick entziehen. Auch hier ist es eine Welt, die sich

im Umbruch findet, Europa und die USA sind weit weg von dieser Explosion aus

Farbe und Licht, aber zugleich sind sie gegenwärtig wie eine Erinnerung oder

wie ein technologisches Unterbewusstes, das so unkontrolliert agiert wie der Zufall.

Bei beiden Künstlern aus Südafrika gibt es die Neigung zur Fabel oder Erzählung

über eine eindringliche Realität, wo das Künstlerische aus einem subtilen Spiel der

Verdrängungen und der Metaphern in Kontrast mit der politischen und sozialen

Realität besteht.

Und wenn wir schließlich auf die nahe liegenden Realitäten schauen, auf die Fragen

des Zusammenlebens und der Begegnung von Kulturen, beispielsweise die ewigen

Unterschiede der „Zigeuner“ und die Migration der Roma, so liegt es nahe,

dass eine solche Kunst, welche die direkte Kommunikation mit marginalen sozialen

Gruppen sucht, auch die Teilnahme des Künstlers an deren gesellschaftlichen

Leben vorsieht. Davon zeugt die Arbeit von Elisabeth Hölzl. Sie hat, bevor sie eine
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Auch an den Wohnverhältnissen im Maßstab 1 : 1 wird dieser Zustand des Prekären

und der Armseligkeit sichtbar, aber auch eine außergewöhnliche Anpassungsfähigkeit

an die Entbehrung, an extreme Bedingungen. Beigefügt sind auch zwei

kleine Fotos von einem Kaffeeservice und von Stoffblumen. Sie zeigen zwei

Merkmale der Kultur der Roma auf: die Bedeutung, die die Gastfreundschaft bei

den Romas hat, und das Bedürfnis, ihrem Leben in extremer Einfachheit durch eine

exzessive und unbeschwerte Dekoration ein wenig Farbe zu verleihen.

Wenn die Kunst der Eintritt in eine erwachsene Welt ist, in der jedoch die Kindheit

für ewig konserviert bleiben soll, dann ist die Wirklichkeit ein mit anderen

zu erbauendes Projekt, eine Entscheidung, an diesem teilzunehmen und die Isolation

und Stille hinter sich zu lassen. Sie ist wie eine Erzählung, welche die Zeit

durchwandert und andere Menschen von anderen Rassen und Kulturen zu begeisern

vermag, die der Anfang wird für neue Geschichten, die wir vielleicht nie kennen

lernen werden. Sanftmut und Grausamkeit sind die zwei Pole, zwischen denen

sich die Arbeiten der Ausstellung bewegen. Sie sind vielleicht wie die wirklichen Geschichten, von denen man nicht vorhersehen kann, wie sie ausgehen.
