Infotexte zur Ausstellung „Regionalismus“
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Alpine Gothic, I come from Rio, 2013, Krepppapier, bunte Metallfolie, Holz, 450 cm (variabel) x 
Ø 75 cm, courtesy the artists
In ihrem Projekt „Die Heimkehr der Töchter“1 untersucht die Salzburger Künstlergruppe Alpine Gothic das Motiv der Heimkehr als allgegenwärtiges Phänomen unserer Gesellschaft, Aspekte ihrer Ritualisierung und die damit verbundenen Requisiten zum Ausdruck individueller und kollektiver Freude. Das Projekt umfasst Brauchtumsrecherche, Aneignung traditioneller Handwerkstechniken, Interaktion und Diskurs, künstlerische Interventionen und Kunstproduktion.
Ausgangspunkt der Untersuchungen ist die Praxis des Almabtriebs im Raum Salzburg. Zu diesem Ereignis werden speziell im Pinzgau die Kühe üblicherweise mit sogenannten Furkeln geschmückt. Das Grundgerüst traditioneller Furkeln bilden kleine Nadelbäume, deren Äste nach oben gebogen und wiederum am Stamm fixiert werden. Die rohen Furkeln werden – je nach Familie unterschiedlich – mit aufwendig verarbeitetem Seidenpapier überzogen und bunt verziert (Sterne, Maschen, Bänder, etc.).
Ausgehend von traditionellen Furkeln interpretiert Alpine Gothic dieses Motiv für die unterschiedlichen Aspekte ihres Projekts neu und produziert unter anderem Gebrauchsfurkeln für Menschen, Modelle und Objekte, die im Kunstkontext verortet werden. Angelehnt an Formen und erlernte Produktionstechniken dieser traditionellen Furkeln zeigt Alpine Gothic hier ein Objekt aus mehreren Modulen, die mit gelben Krepppapier und Sternen aus bunter Metallfolie überzogen sind und in zeitaufwendiger Handarbeit hergestellt wurden.
Der an das Lied „I go to Rio”2 angelehnte Titel des Objekts verweist auf verwandte Praktiken und ästhetische Analogien außereuropäischer volkskultureller Traditionen, bei denen die Besonderheit eines Ereignisses, eines Rituals und die Freude darüber durch aufwendig handgearbeiteten Schmuck, der meist nur eine einmalige Verwendung findet, zum Ausdruck gebracht wird.
Durch den Transfer volkskultureller Praxis in den Kunstkontext ermöglicht die Arbeit von Alpine Gothic einen Perspektivenwechsel auf beide Systeme zugleich.

1 Die Heimkehr der Töchter, ein Projekt im Rahmen von Podium13, Land Salzburg

2 I go to Rio, Peter Allen und Adrienne Anderson, 1976
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Büro Josef Böhm, Mont Blanc, 1995, 16 min, Josef Böhm auf der Pirsch, 1992, 8 min, Highlander, 1996, 10 min, Videoaufnahme von Super 8mm-Filmen vertont, Farbe, Ton, 34 min, Loop. Installation aus Video, Fotos, Drucken und Objekten, courtesy the artists

In ihrer Installation präsentiert das Künstlerkollektiv bestehend aus Franz Bergmüller, Ingo Huyer und Hans Pollhammer Bildmaterialien und Objekte sowie eine Zusammenstellung von Videos, die neben Performances im Zentrum ihrer künstlerischen Arbeit stehen. Die Aufnahmen im Super 8mm-Filmformat werden von volkstümlicher Musik sowie Schlager-Hits begleitet und erzählen die jeweilige Handlung in satirischer Überspitzung. Traditionen, Ideale und die Kunst selbst werden in dadaistischer Manier zynisch betrachtet und parodiert.

Das erste Video schildert den Aufstieg auf den Mont Blanc, dessen Erstbesteigung als wichtige Stunde für den modernen Alpinismus gilt. Die Tradition den Berg zu bezwingen ist zum Trendsport geworden, der den Künstlern mit Sneakers gelingt. Nach erfolgreicher Bergexpedition begibt sich Josef Böhm auf die Pirsch, um seine Beute divergent den Verhaltensweisen und Gepflogenheiten des jagdlichen Brauchtums zu erlegen. Im letzten Video wird der Kultfilm „Highlander – Es kann nur einen geben“ von Russell Mulcahy persifliert.
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Christian Falsnaes, Heuschober Musi, 2013, Performance/HD-Video, Farbe, Ton, ca. 20 min, courtesy the artists

Ein Konzert der Strobler Heuschober Musi ist für den in Berlin lebenden Dänen Christian Falsnaes der Ausgangspunkt, um daraus eine multimediale Performance zu entwickeln. Während die Volksmusik-Band ein Konzert spielt, projiziert der Künstler hinter der Band ein von ihm für die Ausstellung konzipiertes Video. Daraus ergeben sich zwei miteinander korrespondierende Ebenen, die eine komplexe Komposition ergeben – durch den stilistisch gezielten Einsatz von Hell-Dunkel-Effekten in der Projektion erscheint entweder die Band oder das von ihm produzierte Video im Vordergrund.

Das Video des Künstlers ist in der Gegenwartskunst verortet, zum einen inhaltlich (Performance/Kontext/Rahmen), zum anderen medial (Digitalisierung/Video/Projektion). Das volkstümliche Konzert hingegen steht für etwas Traditionelles bzw. Regionales. Falsnaes Ziel ist es, dass die zwei Ebenen einander komplimentieren, d. h. er kreiert einen Kontext, der die Konzerte für ein erweitertes Publikum interessant machen. Dabei soll nicht ein Element im Vordergrund stehen, sondern beide Elemente miteinander interagieren und eine Art Zusammenarbeit entstehen: gemeinsame Performance und gleichzeitig gemeinsames Konzert. Wichtig dabei ist für den Künstler eine respektvolle Behandlung beider performativer Genres. 

Die Live-Performance während der Eröffnung wird gefilmt und im Anschluss daran in der Ausstellung als Videoarbeit gezeigt. 
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Fuchs Hilde, Austria THE LABEL – Dokumentation eines Performance-Projektes zum Thema Kleidung und regionale/nationale Identität(-spolitiken), 2006–2013, Krakau, Budapest, Bratislava, Wien, Czernowitz, Leporello, Laserdruck, Transparentpapier, 500 x 20 cm; Diaprojektion, 80 Dias (Auswahl von 80 Recherchemotiven); Fotos © Bernadette Huber, Abbée Libansky, Barbara Zeidler, courtesy Hilde Fuchs
Die Gründung von „Austria THE LABEL“ geht auf eine in Czernowitz wieder gefundene Statue der Habsburg-Monarchie als Ausgangssymbol für ein „Modelabel“ zurück. Jahrhundertelang war die so genannte „Austria“ als politisches Zeichen einer regionalen Vorherrschaft in den Kronländern präsent. Zu diesem Zweck wurde eine anonyme Frauengestalt, verpackt in Faltenwürfen, gewählt – während gleichzeitig das Tragen von traditionellen Kostümen in Regionen wie z.B. der okkupierten Bukowina auch zum subversiv politischen Akt werden konnte. 

Die Recherchen zu den landesspezifischen, traditionellen Kleider- und Trachtenformen, deren Bedeutungen und Ursprünge, sowie typische Materialien und Details finden sich in den entstandenen Kollektionen von jeweils fünf mehrteiligen „Kleiderobjekten“ pro Stadt als eigenständige Re-Kreationen wieder. 

„Austria THE LABEL“ verfolgt trotz Transformationen einen regionalen (bzw. nationalen) „Wiedererkennungseffekt“ von historisch und aktuell textil verkörpertem Identitätsverständnis. Beeindruckend sind vor allem die unvermutet skulpturalen Kleider- und Trachtenformen, wie sie z. B. in der Slowakei zu finden sind oder genauso bei der vermeintlich bekannten österreichischen Tracht (ein seit den Nazis für Heimattümelei missbrauchtes Kulturgut). Die Präsentation der einzelnen Kollektionen erfolgte als Performance im Setting einer Slide-Show mit dem jeweiligen Recherchematerial und Tonaufnahmen zum Thema Kleidung und Identität aus den einzelnen Städten.
Das Projekt verweist weiters auf die schlechten Arbeitsbedingungen in der Textilbranche: Faktum ist, dass Mode-Konzerne mit ihren Produktionsstätten in Billiglohnländern, wie z. B. in den ehemaligen Ostblockländern, ausbeuterische und wirtschaftsimperialistischen Ziele verfolgen. 

Die Recherchen und Performance-Aktionen fanden bisher in fünf Städten statt: 

Krakau / Budapest / Bratislava / Wien und Czernowitz. Für die Ausstellung „Regionalismus“ wird eine neue Serie unter dem Titel die „Salzburg Kollektion“ erarbeitet.

Text: Hilde Fuchs
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Thomas Hörl, UNNESKO II, 2013, Installation, courtesy the artist, bestehend aus:
Unnesko II, 2013, Zwei-Kanal-Video, Farbe, SVHS/DVD, 41 min 30 sec, Zirbenholz, zwei TV-Monitore
Trest Er Er Sie, 2013, Farbfotografie, 45 x 30 cm, Foto: Georg Petermichl, © Thomas Hörl

ohne Titel, 2013, Alpendiarama, Kreidegrund, Neon, 36,5 x 55,5 cm
ohne Titel, 2013, Gips, Kreidegrund, Smiley, Putzenscheiben, Ø 15,5 cm
ohne Titel, 2013, Gips, Kreidegrund, Spitzen, 43 x 22 cm

ohne Titel, 2013, zwei Collagen, je 40,5 x 21cm, Glasfaserwellplatte, Dachpappnägel

ohne Titel, 2013, Lampe, Neon, 42 x 20 cm
ohne Titel, 2013, Collage, Glas, 24 x 33cm

„Welcome to Salzburg. My name is Sly Wonski. I live in the Intangible Cultural Heritage in Austria. I am known as Unnesko. There is a story behind that. There are many stories in Salzburg – some of them are sad, some funny. Some of them are stories of madness, of violence. Some are ordinary. Yet they all have about them a sense of mystery – the mystery of life. Sometimes the mystery of death. The mystery of the woods. The woods surrounding Salzburg.“1
Die Werkreihe Unnesko erzählt vom „Immateriellen Kuturerbe“ der UNESCO, die Auszeichnungen in fünf Kategorien verleiht.2 Für „Unnesko II“ beschäftigt sich Thomas Hörl in seinem Projekt mit den nach derzeitigem Stand neun Eintragungen zum Immateriellen Kulturerbe, die es nur in Salzburg gibt. Das sind das Heilwissen der PinzgauerInnen, die Klöppelei in Salzburg, die Gasteiner Perchten, der Dürrnberger Schwerttanz, das Salzburger Festschützenwesen, das Aperschnalzen im historischen Rupertiwinkel, der Pinzgauer Tresterertanz der Salzburger ALPINIA, das Hundstoaranggeln und die Vereinigten zu Tamsweg. Thomas Hörl filtert essentielle visuelle und performative Bestandteile dieser Bräuche und Traditionen heraus und inszeniert sich selbst zum Ausführenden innerhalb einer Zwei-Kanal-Videoinstallation. So erscheint etwa ein tanzender Tresterer mit Hahnenfedernhut im Schritt und Latexstrümpfen im Autoscheinwerferlicht, eine Tafelpercht, die sich als Geist verkleidet hat, performt die unvermeidliche Verbeugung (Reverenz), ein Aperschnalzer geißelt sich mit seiner Goaßl selbst und die Perchta mit der eisernen Nas sammelt mit ihren Scherenhänden Heilkräuter.
Die Aktionen schaffen innere Bilder und gewähren Blicke in Abgründe von Gewalt und Sexualität, ohne aber dabei auf Ironie und Humor zu vergessen. Ästhetisch aufgeladen mit der Bildsprache der 1990er Jahre, trifft man auch auf „The Beak Lady“, welche zu den filmischen Aktionen jeweils ein Intro spricht. Angelehnt an die Figur der „Log Lady“ aus der TV-Serie Twin Peaks und einer Schnabelpercht, werden die Monologe für „The woods surrounding Salzburg“ von ihr in mysteriöser Weise vorgetragen. 

Um das Video anzusehen, taucht man unter eine Skulptur aus Zirbenholz und begibt sich so in eine Art übergroße Maske oder eine gute Stube mit zwei Fernsehern bzw. eine Art von Homemovie-Heimkino. Thomas Hörl drehte dafür eigens auf einer alten Super-VHS Kamera von 1991. Fotos, Collagen und Objekte erweitern die Installation und bilden ein thematisches Display.
1 aus dem Video Unnesko II, Beak Lady Intro, jeweils in englischer Sprache

2 Mündlich überlieferte Traditionen und Ausdrucksformen, einschließlich der Sprache als Trägerin des immateriellen Kulturerbes/ Darstellende Künste/ Gesellschaftliche Praktiken, Rituale und Feste/ Wissen und Praktiken in Bezug auf die Natur und das Universum/ Traditionelle Handwerkstechniken; Quelle: www.immaterielleskulturerbe.unesco.at

Text: Thomas Hörl/www.slywonski.com
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Irwin, Kapital, 1991, Installation, mixed media, 450 x 700 cm, courtesy of Irwin
Die Arbeit „Kapital“ der slowenischen Künstlergruppe Irwin ist ein Projekt, an dem die Künstler bereits unter dem sozialistischen Regime der Republik Ex-Jugoslawien zu arbeiten begonnen hatten und dessen Fertigstellung nach den massiven politischen Umbrüchen in Osteuropa und dem schrittweisen Zerfall der Sozialistischen Republik Jugoslawien erfolgte. Erstmals gezeigt 1991 im Zwanziger Haus in Wien, versteht sich das strategische Konzept der Arbeit als ein Angriff auf den angeblich universellen Modernismus. Die Arbeit provoziert mit dem Statement, dass es einen „Ost-Modernismus“ gab bzw. immer noch gibt und legt im Gegenzug nahe, dass der Modernismus eigentlich ein westlicher und nicht ein universeller sei. Neben Gemälden aus der Serie „Was ist Kunst“ bzw. der „Ikonen“-Serie umfasst das Projekt verschiedenste Jagdtrophäen wie beispielsweise Hirschgeweihe, Wildschwein- oder Bärenköpfe, fliegende Enten oder Fasane. Am Tag vor der ursprünglichen Eröffnung der Ausstellung in Wien fand eine Performance statt, bei der fünf Schüsse auf die an der Wand hängenden Gemälde abgefeuert wurden. Bei der Eröffnung erfolgte die fotografische Dokumentation der Einschusslöcher und die Fotografien wurden neben den fünf betroffenen Bildern ausgestellt. 

Die Künstlergruppe Irwin wurde 1983 in Ljubljana gegründet und existiert noch heute. Als Mitbegründer des interdisziplinären Kunstkollektivs „Neue Slowenische Kunst“ (NSK) bildete die Gruppe innerhalb der (symbolischen) Gesamtstruktur des Kollektivs die „Abteilung für schöne Künste und Malerei“. Dem Kollektivgedanken der Gruppe folgend betonen sie stets, dass es sich bei Irwin um ein Kollektiv handelt und ihre Werke nicht die Arbeit einzelner Individuen darstellen, den Stil ihrer Gruppe bezeichnen sie als so genannte „Retroavantgarde“. Die Werke von Irwin widmen sich der künstlerischen Auseinandersetzung mit den (totalitären) Ideologien des 20. Jahrhunderts und deren Wechselwirkungen mit der Kunst, wobei Symbole, Zeichen und Bilder aus unterschiedlichsten künstlerischen und politisch-historischen Kontexten eine Rolle spielen.
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Paul McCarthy & Mike Kelley, Heidi, 1992, Video, Farbe, Ton, 62 min 40 sec, courtesy Galerie Krinzinger, Wien

In ihrer künstlerischen Zusammenarbeit „Heidi“ beziehen sich Paul McCarthy und Mike Kelley auf die gleichnamige Geschichte der Schweizer Autorin Johanna Spyri. In ihrer Neuerzählung kratzen die Künstler an den populären Klischees wie der idyllisch, romantischen Alpenwelt, dem natürlichen Leben sowie dem unschuldigen Kind und blicken auf die Schattenseiten der Gesellschaft. An die Stelle von Werten die als moralisch gut betrachtet werden, treten verborgene Triebe, Sexualität und Gewalt. Die Handlung ist in sechs Kapitel mit kurzen Sequenzen unterteilt und beschränkt sich auf die wichtigsten Protagonisten: das Waisenkind Heidi, den Alm-Öhi, den Ziegen-Peter und das kranke Mädchen Klara aus Frankfurt. Verkörpert werden sie von den verkleideten Künstlern sowie weiteren Masken und Puppen. 

Der Hauptschauplatz ist eine Kombination aus einem traditionellen Schweizer Chalet mit dekorativer Verzierung und einem modernen Haus, das die Fassade der American Bar des Architekten Adolf Loos widerspiegelt. Loos, dessen Streitschrift „Ornament und Verbrechen“ im Video verlesen wird, sieht den Ursprung des Ornaments in „erotischen Kritzeleien“, für ihn ist es eine Übeltat, ein Fehltritt des Menschen. Aus dieser Sichtweise erhält die Almhütte, die bei Spyri Inbegriff eines qualitätvollen, naturverbundenen Lebens ist, eine negative Konnotation.
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Hans Müller
Magier, 2002, 121 x 30 x 16 cm
Wahrsager, 2003, 130 x 64 x 19,5 cm
Ahnenfigur, 2006, 80 x 42 x 24 cm
Glöckner von Notre Dame, 1995, 87 x 36 x 25 cm
Totenvogel, unbekannt, 122 x 120 x 15 cm
Diverse Materialien, courtesy Roswitha, Klaus und Bettina Müller
Für Hans Müllers Arbeiten ist es charakteristisch, dass es ihm gelang, aus den Fragmenten unserer banalen Welt ein gänzlich anderes Universum zu zaubern. Das Aufstöbern von Relikten und Werkzeugen aus vergessenen Handwerken, einst Bauer und Hausfrau geläufig, war der Quell seiner kompositorischen Fantasie. Und indem er auf unnachahmliche Weise „Abfall“ zu logisch-absurden Statuen zusammenfügte, entstanden aus dem Übriggebliebenen, Weggeworfenen, Entsorgten, Unnütz Gewordenen neue Bildwerke mit ganz eigenen Leben. 

Alltagsplunder und Gerätschaften aus ländlicher Tätigkeit und Nachkriegshaushalten waren für Hans Müller Edelsteine. Seine Funde, meist funktionslos geworden und für Außenstehende völlig wertlos, waren für Hans Müller der Auslöser einer grandiosen Figurenfantasie. Doch bei aller Witzigkeit und Ironie überzeugen seine Geschöpfe durch Anmut, Poesie, Würde und hohe, beinahe sakrale Strahlkraft. Müller war kein Spaßmacher, er war ein Denker, auch über die Mehrdeutigkeiten in der Welt, sein Ziel war es Dinge wiederzuentdecken bzw. wiederzubeleben. 
Der Salzburger Künstler Hans Müller war strikter Einzelgänger. Er berief sich auf niemanden direkt, und er hatte auch keine Nachahmer oder Nachfolger. Nicht zufällig, denn allein schon der Versuch

etwas Ähnliches zu machen, wäre sofort als Bastelei oder schlechte Kopie entlarvt worden. Der gestalterische Ernst, der in all seinen Arbeiten steckt, sichert ihr Überleben und ihre Bedeutsamkeit weit über den Salzburger Horizont hinaus.
Textquelle: Anton Gugg
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Wiebke Siem, 3. Werkgruppe (6 Pelzanzüge, 40 Masken, 40 Steine, Wandmalerei), 1993-97, mixed media, courtesy the artist und Sammlung Landesbank Baden-Württemberg

Die Objektgruppe ist die dritte von vier Werkgruppen, die von 1989–1997 konzipiert wurden und als zusammenhängende Arbeit zu verstehen sind. Für diesen Zweck fertigte Wiebke Siem Objekte an, die an Dinge des Alltags angelehnt sind und als museale Objekte inszeniert wurden. Die Präsentation einer Kollektion unterschiedlicher Gegenstände auf einer Wand ist dabei eine Anlehnung an die in der Spätrenaissance und im Barock beliebte Kunst- und Wunderkammer. 

Die vier Werkgruppen beziehen sich auf die Person der Künstlerin, reflektieren ihre Rolle als Frau, fragen nach dem, was Kunst ist und bedienen sich wiederholt des Motivs der Verkleidung. Die Malerei weckt den Anschein einer Wand aus Beton und die Anzüge, die an Perchtengewänder erinnern, imitieren Pelz, dabei sind sie so verarbeitet, dass sie als Kostüme getragen werden könnten. In der ihnen zugedachten Funktion bleiben sie aber leere Hüllen, befestigt an einer Wand. Die sieben Masken bringen eine persönliche Komponente mit ein. Die Künstlerin hat sie von ihrem eigenen Gesicht nach ihrem Spiegelbild modelliert. Ihre Mimik spiegelt jeweils einen für sie „charakteristischen“ Gesichtsausdruck wieder. Referenzen zu diesen Masken sind zum Beispiel in den Charakterköpfen Franz Xaver Messerschmidts und den Selbstbildnissen mit Grimasse von Stanislaw Ignacy Witkiewicz zu finden. Anregungen aus der Kunst nehmen auch die als Naturaliensammlung dargebotenen Steine auf, die sich auf die Skulptur der klassischen Moderne (z.B. Henry Moore) beziehen.

10
Snyder Sean, Exhibition, 2008, 35-mm Film transferiert auf DVD, s/w, Ton mit Untertitel, 6 min 59 sec, courtesy the artist and Galerie Neu, Berlin

Sean Snyders Video „Exhibition” verwendet als Ausgangmaterial einen Dokumentarfilm des ukrainisch/sowjetischen Kameramannes und Regisseurs Israel Goldstein aus dem Jahre 1965. Ausschnitte aus dem Film „Noble Impulses of Soul“ werden mit Untertitlen in verschiedene Kapitel – Museum, Village Exhibition, Provincial Museum, Installation, Opening und Seminar – unterteilt und zeigen die Vermittlung von alter und zeitgenössischer – in diesem Falle mexikanischer Kunst – an ein Bildungsbürgertum in der Eremitage in St. Petersburg, aber auch ein ländliches Publikum in einem Dorf in der Ukraine. 

Der pseudosakrale Charakter des Museums sowie die Grammatik der Kunstvermittlung mittels Führung, Eröffnung und begleitendem Kunstseminar kombiniert mit der standardisierten und bedeutungslosen Sprache der Führerinnen machen den ideologischen Impetus jeglicher Kunsterziehung sichtbar. Die Kluft zwischen dem ländlichen Leben, in diesem Fall der Ukraine der 1960er Jahre und den Reproduktionen internationaler Meisterwerke, wie jener der Sixtinischen Madonna und der Schlafenden Venus von Giorgione aus der Dresdner Nationalgalerie könnte nicht größer sein. Die Szenen aus der „Dorfausstellung“ zeigen den rührend anmutenden Versuch und das Scheitern der sowjetischen Kunstpolitik, Hochkunst an ein bäuerliches Publikum zu vermitteln und dienen so als Ausgangspunkt für die Fragestellungen innerhalb der Ausstellung „Regionalismus“. Inwiefern gelingt die Vermittlung von aktueller zeitgenössischer Kunst an eine breitere Bevölkerung? Welche Strategien der Vermittlung sind zielführend und welche Methoden der Implementierung und Partizipation könnten z. B. im ländlichen Raum angewandt werden?
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Masken der Sammlung Baumgartner, 43 Masken, detaillierte Aufstellung siehe Liste, courtesy Sammlung Baumgartner, Salzburg

Johann Baumgartner begann 1954 mit dem Erwerb alpenländischer Masken und hat seither die größte Sammlung dieser Art in Österreich aufgebaut. Sie spiegelt die Vielfalt des Maskenwesens wieder, das ein fixer Bestandteil der Regionalkulturen geworden ist. In ihm haben sich Klischees von dem, was Geschichte sein könnte, was „alpin“ oder „Volkskultur“ ist, sowie Wunschvorstellungen verschiedener Zeiten mit menschlichen Sehnsüchten verbunden. Die überzeichneten Charaktere sind Karikaturen der Hierarchien und Gesetze, Mittel der sozialen Kontrolle und dienen zur Bewältigung von Sorgen, Mühen und Ängsten.

Die Umstände der Entstehung der Masken sind oft nicht mehr nachvollziehbar. Es ist aber nicht nur die lange Geschichte, sondern es sind viel mehr die Geschichten des Lebens, die die Masken als Objekte im Gebrauch der Menschen lebendig erhalten und so interessant machen. Ein Charakteristikum der volkstümlichen Masken ist, dass sie für Umzugsspiele und Spielaufzüge verwendet und nicht in Theaterräumen vorgeführt werden. Das macht Spiel und Masken eindrucksvoller, denn so werden Menschen unvorbereitet in ihren Straßen, Häusern oder Wirtshäusern von den Masken überrascht.

Die Maske wird erst über ihr Kostüm und die Requisiten als Rolle in einem Umzugsspiel definiert. Ohne Kostüm ist es nicht immer möglich, die Maske einer bestimmten Rolle zuzuordnen – oft kann nur eine Region oder Typengruppe gefunden werden, zu ähnlich sind sich die Masken. Und nicht zuletzt sind Masken Objekte der Kunst, die ihren eigenen Gesetzen von Reproduktion und Rezeption, von präformierter wie eigenständiger Kreativität verpflichtet sind.

Text: Ulrike Kammerhofer-Aggermann

