Infotext zur Ausstellung Modes of Address. ORTung 2011
Zu Gast bei Fremden 
Astrid Wege 

„Does anyone here see me? I am floating in their midst. Do they see? Will my passage be remembered? I must leave a mark. Like these static figures scattered around me.“ 
Diese Passage eines inneren Monologs ist Christophe Katribs Video Messages from an Alien (2012) als Voice-over unterlegt. In langsamen, traumartigen Bildsequenzen, akustisch kommentiert durch die mit sanfter Stimme vorgetragenen Beobachtungen jenes „Außerirdischen“, verbunden mit kurzen musikalischen Sequenzen und Raumgeräuschen, erkundet das Video die alpenländische Kulisse von Strobl und Umgebung. Es ist ein zugleich faszinierter und befremdeter Blick, der hier auf diesen Ort und eine Gegend gerichtet wird, die ganz vom „Fremdenverkehr“ lebt. Immer wieder blitzen im Bilderfluss der neuen Umgebung kurze Momentaufnahmen aus der Heimat des Besuchers auf, verschmelzen Vertrautes und Fremdes und verkehren sich die Zuschreibungen. Wie begegnen der Ort und seine Bewohner dem Gast, wie sprechen sie ihn an, kommunizieren mit ihm, wie nehmen sie ihn wahr? In der Rolle des Fremden, der mit unverbindlichen Fragen des Woher, Wie lange und Wohin auf freundlich geschäftige Distanz gehalten und damit in seiner Rolle des Außenstehenden bestätigt wird? Nehmen sie, die Einheimischen, die anderen, ihn überhaupt wahr, wie Katribs innerer Monolog fragt, obwohl er sich mitten unter ihnen befindet? Und welche Spuren und Botschaften mag er selbst wohl hinterlassen? In Katribs Video sind es vor allem die über den Ort verstreuten figurativen Skulpturen, die ihn, im doppelten Wortsinn, anzusprechen scheinen, mit denen er in einen stillen Austausch tritt. Nicht die tatsächlichen Bewohner Strobls, sondern ihre steinernen und bronzenen Stellvertreter kommunizieren mit ihm; über Kunst entsteht Verbundenheit. 

„Modes of Address“ lautete 2011 der Titel der ORTung und fokussierte deren Grundthema, das Verhältnis zwischen Kunst und dem Kontext ihrer Entstehung bzw. Öffentlichwerdens, auf die Frage, welche Formen der „Ansprache“ und der Kommunikation über und in der Kunst entwickelt werden, welche Wechselwirkungen hierbei entstehen. In Anschluss an den amerikanischen Literaturwissenschaftler Michael Warner und sein Buch Publics and Counterpublics1 verstand sich die ORTung 2011 als ein Testfeld, wie Kunst Öffentlichkeit(en) schaffen kann, wie Orts-, Kontext- und mögliche Publikumsbezüge gestaltet, wie Versuche der Interaktion, Involvierung und Partizipation angelegt sein können. Diese Überlegungen sind in graduellen Abstufungen letztlich jedem künstlerischen Arbeiten inhärent, wurden aber spätestens seit den 1960er Jahren mit der verstärkten Einbeziehung performativer Elemente und partizipativer Praktiken explizit; Vorgehensweisen, Schauplätze und mögliche Publikumsbezüge wurden dabei einer ständigen Revision unterzogen, Aktionsräume erweitert. Bei einem Artists in Residence Programm wie der ORTung gewinnt die Fragestellung dabei besondere Virulenz: Jedes Jahr werden sieben KünstlerInnen internationaler Provenienz für zwei Wochen in die ländlichen Regionen des Landes Salzburgs eingeladen. Wie Katribs Alien landen sie in einer ihnen mehr oder weniger fremden Umgebung, verweilen dort für eine begrenzte Zeit und treten mit ihrer neuen Umgebung in Kontakt. Offen ist zunächst, wie sich dieser Kontakt oder Austausch darstellt, inwieweit der spezifische Kontext und seine Bewohner ihre Sicht beeinflussen oder gar verändern, wie sie diesem Ort begegnen, ihn etwa zum Gegenstand künstlerischer Intervention bzw. seine Bewohner zu möglichen Ko-Akteuren machen.

Mit Christian Falsnaes, Deniz Gül, Kathi Hofer, Christophe Katrib, Andrea Knobloch, Annelies Senfter und Anna Witt, den TeilnehmerInnen der ORTung 2011, fiel die Wahl auf KünstlerInnen, deren künstlerische Verfahrensweise bei all ihrer Unterschiedlichkeit ein feines Sensorium für den jeweiligen Kontext und ein hohes Bewusstsein für mögliche Wirkungen und Öffentlichkeiten ihrer künstlerischen Propositionen aufweisen. Aufmerksames Erfassen des Vorgefundenen, die Frage, ob und inwiefern eine spezifische Umgebung und Situation die Wahrnehmung beeinflussen, wie sie, um im Bild zu bleiben, „adressieren“ – visuell, textuell, akustisch, haptisch, intellektuell, emotional, psychologisch etc. – ist wesentlicher Teil und Voraussetzung des Prozesses. Die Art und Weise etwa, wie man einen Raum versteht, sich durch ihn bewegt, in gewisser Weise gelenkt wird, bestimmen – wie in der Architektur – häufig Parameter, die in der Alltagswahrnehmung unterhalb der Bewusstseinsschwelle wirken. Wenn Deniz Gül* in der diesjährigen Ausstellung im Salzburger Kunstverein einen eisernen Handlauf, den sie vergleichbar auch in der Deutschvilla in Strobl, dem Domizil der ORTung 2011, vorfand, durch ein bearbeitetes PVC-Rohr – mithin durch ein einfaches, billiges Material – nachformt bzw. in gewisser Weise „deformiert“, setzt sie auf eine subtile Verschiebung, die ganz unmittelbar körperlich wirkt; sie schärft die Wahrnehmung für jene normalerweise nicht bewusst wahrgenommenen Operatoren, die unser räumliches und ästhetisches Empfinden prägen. Auch bei Andrea Knoblochs Installation Strobl Shutter (2012) steht die Organisation des Raums – in diesem Fall das Verhältnis öffentlich und privat definierter Räume – im Mittelpunkt. Räumlich ineinander verschränkt, dienen drei aus Fäden geknüpfte Vorhänge als Projektionsflächen für eine Auswahl von in Strobl gefundenen Ansichten. Ausgangspunkt war die im Ort überall sichtbare Rhetorik touristisch geprägter Gastfreundschaft bzw. ein, wie Knobloch es nennt, „Firnis des Willkommens“: ein „für die Belange kommerzieller Gastlichkeit eingerichteter Raum“, dessen adrett hergerichtete Fassaden, Hecken und ornamental verzierte Zäune den Besucher willkommen heißen und ihn gleichwohl auf Abstand halten, Sichtblenden schaffen. Doch lässt sich der Alltag, der sich dahinter verbirgt, nicht ganz abschirmen, weder optisch noch akustisch, und so fallen Teile der Projektion, ebenso wie der Schattenriss der Fadenvorhänge, auf die dahinter liegenden Wände; in ihrer Fragmentierung stehen sie für die sich ständig verschiebenden Grenzen privat und öffentlich definierter Räume und letztlich für ihre Durchlässigkeit. 

Ist Architektur und ihre Nutzung eine institutionalisierte gesellschaftliche Praxis und zugleich Ausdruck der Selbstorganisation des Lebens, die zwar unmittelbare Setzungen vornimmt, gleichwohl aber eher mittelbar wahrgenommen wird, sprechen Ver- und Gebotsschilder ihre Adressaten auf ganz direkte Weise an. Hintergrund von Kathi Hofers Beitrag, Green Manifesto (2011/12), sind die zahlreichen Hinweis- und Verbotsschilder in Strobl und seiner teilweise als Naturschutzgebiet ausgewiesenen Umgebung, die das Verhalten der Besucher und Nutzer zu reglementieren und ihre Wahrnehmung von Natur und Landschaft zu lenken suchen. Ihre Plakatarbeit greift die „Sieben Gebote des Animalismus“ in George Orwells Animal Farm (1945) auf, die am Wendepunkt der Geschichte formuliert werden, als der Aufstand der Tiere gegen ihre Ausbeutung durch den Menschen in eine Diktatur umschlägt, und die mit dem berühmten siebten Gebot „Alle Tiere sind gleich“ schließen. Hofer überträgt die Gebote in die Welt der Pflanzen – und vollzieht damit eine interessante Verschiebung: Traditionell eher Sinnbild für Passivität – und eben gerade nicht Allegorie politischer Agitation –, dienten Pflanzen in der Kunst etwa der 1960er Jahren als Metapher des Prozesshaften, der Entropie, des wild Wuchernden. Hofer deutet das modifizierte letzte Gebot „Alle Pflanzen sind gleich“ im Gegensatz dazu als Urteil der ästhetischen Monotonie und spannt vor dem Hintergrund der, wie sie schreibt, „touristisch zugerichtete[n] Landschaft“ ein ganzes Bündel an Fragen auf: etwa nach der Natürlichkeit dieser Landschaft, ihrer touristischen und landwirtschaftlichen Nutzung und der zunehmend gefährdeten Biodiversität – zumal wenn man den Satz in seiner berühmten späteren Modifizierung weiterdenkt, dass manche Pflanzen gleicher sind als andere. 

Beziehen die bisher genannten Arbeiten ihre Stärke aus der genauen Beobachtung und dem Zusammentreffen des Vorgefundenen mit den von den KünstlerInnen an diesen Kontext herangetragenen Erfahrungen, Interessen und Vorstellungen, wird bei den folgenden Ansätzen ein gezielt inszeniertes, interaktives Moment mit Einheimischen oder anderen Besuchern zusätzlich Teil der Arbeit. So erkundet Annelies Senfter in ihrer Werkgruppe Recording Strobl / Recording St. Wolfgang (2011) das Genre des Porträts mit der für sie charakteristischen hybriden Mischung aus Fremdprojektion und Selbstinszenierung. In tagebuchartigen Texten und einem kurzen Video schildert sie ambivalente Situationen, in denen Unbekanntes auf Vertrautes stößt und beiläufige Begebenheiten eine andere, manchmal bedrohliche Dimension annehmen können, etwa wenn Senfter kurz nach dem Attentat auf der norwegischen Ferieninsel Utøya einen im Gras neben der Deutschvilla liegenden Gegenstand in Form einer Handgranate zunächst nicht aufheben mochte; später entpuppt sich dieser als achtlos weggeworfene Flasche. Im Mittelpunkt ihrer Aufmerksamkeit stehen jedoch die Oberflächen und Objekte der Tourismusindustrie, die vorgefertigten Bilder, die solche Ferienorte ihren Besuchern liefern und die teilweise absurde Züge annehmen, etwa wenn ein weihnachtlich geschmückter Holzpavillon mitten im August für einen Christkindlmarkt wirbt oder das Reale in Form eines Trauerzugs für einen Moment das Idyll der Sommerfrische untergräbt. Für die Foto-Textarbeit Recording St. Wolfgang wiederum suchte Senfter zwölf Souvenirgeschäfte in St. Wolfgang auf und bat die Ladenbesitzer und Verkäufer darum, ein fotografisches Porträt für ein Kunstprojekt machen zu dürfen – wechselte aus deren Perspektive also von der Rolle der Touristin zu jener der Künstlerin. Mit einer Ausnahme waren alle Reaktionen abschlägig, bis hin zu der bemerkenswerten Antwort, dass die befragte Person schließlich „kein fotografisches Objekt“ sei. Wo alles zum wohlfeilen Bild, zur vermarktbaren schönen Oberfläche für andere geworden ist, scheint die Weigerung, selbst zum Bild zu werden, eine letzte Bastion des Unveräußerlichen zu sein. 
Ganz anders die Camper von Anna Witt, die im buchstäblichen Sinn Flagge zeigen und sich damit als Individuen einer größeren Gemeinschaft – in diesem Fall einer Nation – zugehörig definieren. Witts Ausgangsfrage, wieso gerade im Campingurlaub so gerne Flagge gezeigt wird, verbindet sich mit den weitergehenden Fragen nach nationaler Identität, nach der (Selbst-)Positionierung von Individuen innerhalb größerer gesellschaftlicher und politischer Systeme und der Konstruktion kultureller Stereotype des „Eigenen“ und „Anderen“. Kern der auf Video aufgezeichneten performativen Intervention ist der Versuch, Campern im Gespräch ihre Flagge abzuluchsen – gegebenenfalls für eine kleine Gegenleistung wie Blumengießen oder Müllwegbringen. Durch diese Interaktion fordert Witt nicht nur die scheinbare Selbstverständlichkeit von Identitätszuschreibungen und Gruppenzugehörigkeiten heraus; sie lässt gewitzt erkennbar werden, dass Gemeinschaften und ihr Selbstverständnis keine gegebenen Größen sind, sondern vielmehr einem Prozess ständiger Verhandlungen unterworfen sind. 

Auch Christian Falsnaes testete mit seiner Performance auf einem Zeltfest im bayerischen Otting, dem gesellschaftlichen Höhepunkt des dortigen Dorflebens, die ungeschriebenen Regeln dieser Gemeinschaft und des in der Öffentlichkeit geduldeten Verhaltens aus. Seine Idee während dieses Fests, parallel zum offiziellen Auftritten der Band auf der großen Bühne, uneingeladen und unangekündigt um die Biertische herum zu performen, forderte nicht nur die dort üblichen, als solche wahrscheinlich kaum wahrgenommenen Rituale heraus. Indem er das Publikum in eine Serie konstruierter Rituale und Aktionen einzubinden versuchte, wurde das Verhältnis zwischen Performer und Publikum immer wieder neu ausgelotet. Falsnaes machte die Probe aufs Exempel, wie Kunst außerhalb ihrer Schutzräume agieren und ein Publikum schaffen kann – und reflektierte damit zugleich die Rituale des eigenen Felds und die Umwertung und Verschiebung, die im Moment des Kontexttransfers stattfinden. Teils wurde Falsnaes Performance auf dem Zeltfest als Störung wahrgenommen, teils wurde sie, wie er es bezeichnet, im ständigen „Kampf um Aufmerksamkeit“ auch ignoriert; als Videoaufzeichnung findet die Performance im Salzburger Kunstverein nun ein weiteres Publikum. Fragil und flüchtig, in ständiger Veränderung begriffen, bilden sich die Öffentlichkeiten der Kunst immer wieder neu. 
1 Michael Warner, Publics and Counterpublics, New York, 2002

* Die Arbeit von Deniz Gül befindet sich im Stiegenbereich beim CaféCult, der zum Hinterausgang des Künstlerhauses führt.

