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Guten Abend meine Damen und Herren

Ich möchte Sie ganz herzlich zur Eröffnung der Ausstellungen von Hellen van Meene, Ruth Blesi, David Chieppo und Andrea Iten im Kunsthaus Glarus begrüssen. Obwohl vier Künstlerinnen und Künstler ihre Arbeiten ausstellen, handelt es sich dabei keineswegs um eine Gruppenausstellung, sondern um vier autonome Einzelpräsentationen. Es ist zwar nicht unüblich, dass in diesem Haus verschiedene Positionen gleichzeitig gezeigt werden, aber 4 solch unterschiedliche Positionen zusammenzubringen ist diesmal für mich so etwas wie ein kuratorisches Experiment geworden. Die Entscheidung, ob das Experiment gelungen ist oder nicht, überlasse ich vorerst gerne ihnen. 

Die niederländische Künstlerin Hellen van Meene, deren Fotos im Seitenlicht- und Oberlichtsaal des Obergeschosses zu sehen sind, hat in den letzten Jahren mit ihren inszenierten Porträtfotografien u.a. in der „Portrait Gallery London“ aufsehen erregt. Die Ausstellung hier im Kunsthaus Glarus ist allerdings ihre erste in der Schweiz.

Auf den ersten Blick wirken ihre Fotos wie klassische Porträtfotografie in der Tradition eines Walker Evans oder einer Diane Arbus. Selbstverständlich verweisen die Fotografien aber auch auf die Bilder ihrer Landsmännin Rineke Dijkstra, die eine knappe Generation älter ist als van Meene. Sie fotografiert Mädchen, die sich in einer Übergangs- oder Zwischenphase zwischen Kindsein und Erwachsensein befinden. Den unterschiedlichen Physiognomien zum trotz, scheint vor allem ein Gefühl die Bilder zu beherrschen: das Gefühl, sich selber im eigenen Körper fremd zu sein. Die Modelle, die Hellen van Meene wählt - sie spricht die Mädchen meist auf der Strasse an - können hübsch oder hässlich, schlank oder mollig, auffällig oder durchschnittlich sein, sie wirken wie Lex ter Braak in seinem Text geschrieben hat: „wie Schmetterlinge, die gerade aus ihrem Cocoon geschlüpft sind“.

Bei näherem Hinsehen ist jedoch die Einordnung von van Meenes Fotos in die Tradition der klassischen Porträtfotografie zu hinterfragen. Denn anders als ihre vermeintlichen VorgängerInnen geht es Hellen van Meene nicht darum, die Persönlichkeit oder Individualität der Mädchen auf ihren Fotos festzuhalten, sondern darum, diese gezielt als Schauspielerinnen einzusetzen. Van Meene agiert selbst als Regisseurin und bestimmt Kleidung und Make up der Modelle, den genauen Ort, die Pose und den Lichteinfall. Selten improvisiert sie vor Ort, meist hat sie die Bilder schon detailgenau im Kopf, bevor sie auf den Auslöser drückt. Van Meenes Mise en scène ist präzise und subtil, so dass nur wenige Fotos gleich wie Inszenierungen wirken. Oft scheint mir gerade die Künstlichkeit der Pose oder die Unstimmigkeit eines Kleidungsdetails, das zu sein, was die Bilder irgendwie „natürlich gestellt“ wirken lassen und sich inhaltlich mit dem Thema der Pubertätsbefindlichkeit verbinden lassen: uneinig mit dem eigenen Körpergefühl, dem Blick der anderen ausgeliefert, ein Blick, der durch die Kamera repräsentiert wird. Faszinierend an den Bildern van Meenes ist dieses Spiel zwischen Realität und Fiktion, zwischen den Erwartungen der Betrachterin und den Anspielungen im Bild. Die Spannung des Bildes entsteht also nicht nur durch dieses inszenierte Gefühl des Dazwischen-Seins, sondern auch durch die Tatsache, dass die Mädchen gleichzeitig sich selbst sind und jemand anderen im Bild verkörpern.

Hellen van Meene kann heute Abend leider nicht anwesend sein, da sie gerade hochschwanger ist und zudem gerade ihr neues Haus bezieht.

Die Künstlerin Ruth Blesi, ursprünglich eine Glarnerin, die seit einiger Zeit in Zürich lebt, wo sie letztes Jahr die Kunstklasse der HGKZ abgeschlossen hat, arbeitet ebenfalls mit dem Medium Fotografie. Sie zeigt in den zwei Schneelisälen im UG ihre „Imagineered Sculptures“, eine Serie grossformatiger Inkjets computerbearbeiteter Fotografien. Inmitten von trostlosem Niemandsland, Orten des Übergangs zwischen Zivilisation und Wildnis, erscheinen skurrile Objekte, deren Funktion kaum eindeutig zu bestimmen ist. Handelt es sich um Architekturen, skulpturale Formen, Maschinenteile oder gar um organisches Material? Weshalb sind die Grössenverhältnisse zwischen Objekt und Umgebung jeweils schwer zu lesen, weshalb wirken die Lichtverhältnisse unnatürlich?

Ruth Blesis Arbeit „Imagineered Sculptures“ kann als Übertragung skulpturaler Arbeit in ein digitales Medium gelesen werden. Die Künstlerin formt Objekte aus schwarzem Wachs, die sie mittels Computersoftware in Landschaftsfotos montiert. Dabei ist ihr nicht die technische Perfektion, die perfekte Illusion wichtig, die mit Photoshop mit etwas Fleiss erreicht werden könnte. Es geht ihr vielmehr darum, die bildfremden Elemente so zu integrieren, dass sie innerhalb des Bildzusammenhanges schlicht plausibel werden, so dass zum Beispiel Licht und Perspektive stimmen. Dennoch bleiben die integrierten Objekte Fremdkörper, die durch ihre meist monumentalen Dimensionen, die Unbestimmbarkeit ihrer Funktion und nicht zuletzt durch die geweckten Assoziationen etwas Unheimliches ausstrahlen. Obwohl nicht oft Menschen in den Bildern sichtbar sind, ist deren Präsenz immer spürbar: Auch hoch über der Wolkendecke, ragt noch ein Flügel eines Flugzeugs in den Himmelsraum hinein und in einer wüstenähnlichen Ebene fährt ein Touristenbus einem überdimensionierten Bau entgegen, der an eine antike Grabstätte wie auch an faschistoide Repräsentationsarchitektur erinnert. Dadurch dass die „Imagineered Sculptures“ weit entfernt sind von der gewohnten Hochglanzästhetik vieler computerbearbeiteter Fotografien und auch nicht die perfekte Illusion angestrebt wird, bleibt der Arbeitsprozess Ruth Blesis in den Bildern sichtbar und erlaubt somit eine doppelte Betrachtungsweise: eine bildinhaltliche und eine prozessuale.

David Chieppo arbeitet als einziger der hier gezeigten Künstlern und Künstlerinnen in „traditionellen“ Medium: der Zeichnung und der Malerei. Der amerikanische Künstler, der zur Zeit in Zürich lebt, reagiert in unzähligen teils spontan hingeworfenen, teils mit grösster Sorgfalt auf Makulaturpapier ausgeführten Zeichnungen auf seine Umwelt. Er scheint sich zu weigern sich stilistisch festzulegen und benützt je nach Inhalt verschiedene zeichnerische oder malerische Ausdrucksformen. Die Naivität der Arbeiten, die auf den ersten Blick wie Kinderzeichnungen wirken könnten, ist vorgetäuscht und dient unter anderem auch der Tarnung brisanter Inhalte. So sind z.B. die Indianerbilder nicht etwa nette Jugenderinnerungen, sondern im Zusammenhang mit dem Bildtitel „Rassist picture #127“ und im Zusammenhang mit anderen Zeichnungen zum selben Thema, durchaus als implizite Kritik an der amerikanischen Expansionspolitik und an unseren stereotypen Rassenbildern zu verstehen. 

Die Verweigerung eines eindeutig wiedererkannbaren Stils und der handwerklichen Perfektion, ist Kennzeichen vieler zeitgenössischer Künstler. Das bewusste Vergessen oder Umgehen des schönen Striches, des technischen Könnens zugunsten einer viel freieren, persönlichen Herangehensweise, hat seine Wurzeln jedoch schon in der klassischen Moderne. Nicht umsonst war Anfangs des 20 Jahrhunderts das Interesse an der Kunst der nicht-europäischen Völker und auch an der Kunst der Geisteskranken sehr gross.

Chieppo hat eine Vorliebe für das Altmodische, etwas Verstaubte, was aber nichts mit der Ablehnung der Gegegenwart, sondern eher mit ästhetischen Präferenzen zu tun hat. Er hat z.B. den Schneelisaal mit neoklassizistischen gezeichneten Säulen bestückt, was als ironischer Kommentar zur modernen 50er-Jahre Architektur des Kunsthauses gelesen werden kann. 

Generell vermittelt seine Arbeiten den Eindruck eines autobiografisch geprägten Werkes, ob diese autobiografischen Elemente jedoch authentisch oder fiktiv sind, ist für den aussenstehenden Betrachter kaum eruierbar. Denn das Persönliche kann bei Chieppo unpersönlich werden, das Unpersönliche jedoch persönlich. 

Die Videokünstlerin Andrea Iten, eine Glarnerin, die in Basel lebt, stellt im Kunsthaus Glarus ihre Installtion „Somia“ vor. „Somnia“, auf lateinisch Träume, ist ein räumliches Triptychon, indem sich Theater, Video und Klang verbinden. Schon in früheren Videoarbeiten war das Thema des Reise, des Woanderes-Sein, der räumlichen Distanz, die einen frischen Blick auf die eigene Lebenswelt erlaubt, ein wichtiger Bestandteil von Andrea Itens Arbeit. Auch in Somnia geht es im weitsten Sinne um eine Reise - ein Reise in das eigene Innere, eine Reise in diesen zwar medizinisch erforschten, aber immer noch enigmatischen Zustand des Schlafes.

Somnia behandelt das Thema des Schlafes nicht binär: es geht nicht um die klare Trennung von Wachzustand und Schlaf. Es geht nicht um eine Darstellung wissenschaftlicher Fakten - auch wenn Bilder aus dem Schlaflabor eine wichtige Rolle spielen. Es geht auch nicht um eine Psychologisierung des Zustandes im Zusammenhang mit der Traumwelt; es geht vielmehr um die leisen Zwischentöne, um das Gleiten von einem Zustand in den anderen.

Wenn man schläft ist man gleichzeitig an einem bestimmten Ort und woanders. Der Körper ist ortgebunden, aber unser Unterbewusstsein kann uns in der Traumwelt überall hin führen. Gleichzeitig sind aber die beiden Zustände von Wachen und Schlafen nie getrennt, da unser Alltag in den verschiedenen Schlafphasen verarbeitet wird und in bestimmter Weise auch in unsere Traumwelt dringt. Träume - wenn wir uns an sie erinnern - können aber umgekehrt auch in unseren Alltag dringen und unsere Stimmungen beeinflussen.

Der mittlere Raum des Triptychons Somnia ist nicht nur begehbar, sondern auch benutzbar. Setzt oder legt man sich auf die bereitgestellten Liegen dringen Klänge aus dem Innern, Klänge die sowohl Textfetzen der linken Projektion wie auch assoziative Töne zur rechten Projektion miteinander verschmelzen. Während der Schauspieler Geschichten aus dem Alltag erzählt und im anderen Video verkabelt im Schlaflabor schläft, können wir Betrachter selber in einen Dämmerzustand verfallen, in dem vielleicht die Videobilder und Klänge in unser Unterbewusstes dringen.

Die Dramaturgin Regine Halter, die die Entstehung von Somnia von Anfang an mitverfolgt hat, schrieb dazu: „Somnia notiert die Arbeit des Imaginären. Im permanenten Abschreiten, Verändern, Neuverhandeln der Grenzverläufe zwischen Innen und Aussen, Tag und Nacht, Geräusch und Stille, Komposition und Assoziation entsteht ein Diskurs gegen das Bilderkoma, ein Diskurs, in dessen Schutz der Schlaf sein Geheimnis bewahrt.“

Ich möchte Sie zum Schluss noch auf eine Veranstaltung hier im Kunsthaus aufmerksam machen: am Sonntag 4. August findet ein Artist Brunch statt, wo wir, d.h. ich und das anwesende Publikum, bei einem Frühstück, ganz informell mit den Künstlerinnen und dem Künstler über ihre Arbeit sprechen. Falls Sie dann nicht gerade in den Ferien sind, würde es mich freuen, Sie dann begrüssen zu dürfen.

Ich möchte mich auch diesmal wieder recht herzlich bei allen bedanken, die beim Aufbau mitgeholfen haben. Natürlich Stefan Wagner und seiner Crew, aber vor allem auch Max Spielmann und Andreas Krach, die Andrea Iten beim Aufbau sehr stark unterstützt haben. 

Ich danke auch recht herzlich Hellen van Meen, Ruth Blesi, David Chieppo und Andrea Iten für ihre gute Zusammenarbeit. Ich habe die 2 Wochen Aufbau mehr oder weniger stresslos genossen...

Ich danke auf denjenigen herzlich, die die Ausstellungen finanziell unterstützt haben - ohne sie liefe nämlich gar nichts:

H.v.M.: Mondriaan Stichting

A.I.: Fachausschuss Film/Video/Foto BS/BL und Erziehungsdirektion Glarus

Die Ausstellungen als ganzes: Alfred Richterich Stiftung, Nestlé Fondation pour l‘art.

Last but noch least auch einen grossen Dank an das Restaurant El Lokal, in Riedern, das uns diesemal die Tapas gesponsert hat.

A propos Essen: Wir werden später im ebengenannten El Lokal essen gehen und es alle, die mitkommen wollen herzlich eingeladen, sich uns anzuschliessen.

Diejenigen, die kein Auto haben können sich bei Sonja melden und Pläne von Glarus und umgebung gibt‘s für die Nicht-Glarner beim Korpus.

Danke Ihnen herzlich für‘s kommen und für‘s Zuhören.

Wünsche Ihnen einen schönen Abend.
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