Konzept und Aufbau der Ausstellung RESET im Nussbaumhaus

Ugo Dossi im Gespräch mit Alla Chilova

im August 2007

A.S.: Du hast den Begriff „reset“ zu einem Schlüsselbegriff für Deine Ausstellung gemacht. Der Begriff  „reset“ bezeichnet zunächst einen handwerklich technischen Vorgang im alltäglichen Umgang mit dem Computer: Zurückversetzen, Neustart. Was bedeutet dieser Begriff im Zusammenhang mit Deinen Werken in dieser Ausstellung?

U.D.: Reset ist eine Rückkehr an den Anfang, das Zurückversetzen in einen ursprünglichen Zustand. Und am Anfang von allem steht der Gedanke an den Anfang. Wie in der Bibel .

Alle Arbeiten der Ausstellung zielen auf diesen einen Gedanken und umkreisen ihn. Das Prinzip des Anfangs, in dem Höhepunkt, Ende und Neuanfang zusammenfinden, ist von unbezwingbarer Absolutheit, wie ein Fels in der Brandung der alltäglichen Banalität. Die Rückkehr zu diesem Felsen ist für mich wie eine Art Heimkehr, eine Form von „Reset“.

„Reset“ steht auch auf dem kleinen, oft versteckten Schalter an elektronischen Geräten, mit dem man deren Einstellungen in den ursprünglichen Zustand zurücksetzen kann, wenn ein Übermaß an unkoordinierten Eingaben das Betriebsystem durcheinander gebracht haben. Der Resetknopf ist dann der rettende Neustart.

„Reset" ist, aus meiner Sicht, eine wunderbare Metapher für das Zurückgehen zu Vorstellungen und Bildern, die in eine archetypische Tiefe führen und kann ein vergleichbares „Reset“ in unserem mentalen Betriebssystem bewirken, eine Befreiung vom Oberflächlichen.

A.C.: Führt nicht jede Kunst  in diese Richtung? Kunstbetrachtung ist für viele nicht schöne Umgebung und Luxus, sondern unverzichtbare, geistige Nahrung. Gerade zeitgenössische Kunst, die zeitgenössisches Leben und zeitgenössisches Verständnis widerspiegelt oder auch fokussiert, kann auf das Leben Einfluss nehmen. 

Im Prinzip sicher. Aber auch Kunst ist keine Oase der Seligen. Der Kunstbetrieb transportiert nicht nur Handfestes und Erleuchtetes, sondern auch viel Modisches und Belangloses, kurzatmigen Zeitgeist oder einfach nur mentales Rauschen. Mich interessiert Kunst, die mich in jenen Bereich führt, in dem eine poetische Kraft pulsiert, die über das in Worten beschreibbare hinausführt. 

Du hast mit deiner Installation Der brennende Busch für die Documenta 8 und später mit Das Gesetz im Museum moderner Kunst in Wien, biblische Themen aufgegriffen. Gilt das auch für Reset mit seinen  Anklängen an die Genesis?

Alle großen biblischen Themen haben eine archetypische Kraft. Wegen genau dieser Kraft kamen sie in die Bibel. Und diese Kraft soll auch in meine Arbeiten einfließen. Von jedem Gedanken an den Ur-Anfang und an das Ende geht eine starke Faszination aus. Er kreist um Kernfragen der Existenz: Woher komme ich? Wohin gehe ich? Wer bin ich?

Diese Themen ziehen sich wie ein Leitmotiv durch Dein Werk. Sie kehren als Bilder, als Energie und als Gedanke in  ihren sehr unterschiedlichen Ausformungen in Installationen, Objekten, Zeichnungen und Videos immer wieder. Warum greifst Du diese Themen immer wieder auf?

Nicht ich habe mir die Themen ausgesucht. Die Themen haben mich ausgesucht. 

Ich sehe sie als Hintergrund von allem. Und hinter jedem Hintergrund tauchen sie erneut auf, in endloser Regression. Zurück bis zu jenem Punkt, an dem sich Anfang und Ende treffen.

Kann eine Ausstellung diesen Punkt berühren?

Jede Verkettung von Assoziationen, die in diese Richtung führen, hat zumindest das Potenzial dazu. Kunstwerke, die um diese zentralen Themen kreisen, erzeugen im Betrachter eine Resonanz, die ihn weiter und tiefer in die Wahrnehmung dieser Welt zieht.

Deine Objekte, Zeichnungen und Videos stellen wir mit dieser Ausstellung in die ungewöhnlichen Raumsituationen, die Daniel Libeskind im Felix-Nussbaum-Haus geschaffen hat. Seine Architektur erzeugt eine eigene Welt voller eigener Assoziationen. Sie stellt jeden Ausstellungsmacher vor die Lösung einer besonderen Aufgabe. 

Libeskind hat mir mit seiner Gestaltung eine Herausforderung zugespielt, für die ich ihm dankbar bin. Es ging ihm beim Entwurf des Felix-Nussbaum-Hauses um symbolträchtige Bezüge  zwischen der Architektur und Leben und Werk Felix Nussbaums. Ein neutrales und im gewohnten Sinne bespielbares Museumsgebäude konnte nicht das Ergebnis sein.

Der fast 50 m lange, hohe und zugleich sehr schmale Gang, ist eine der eindringlichsten Raumsituationen im Gebäude: Fensterlos und ausweglos. Er zeigt wie eine Kompassnadel die Richtung zur Villa Schlikker, dem ehemaligen Osnabrücker Hauptquartier der Nazis, die Felix Nussbaum am Ende in Auschwitz ermordeten. Im gesamten Gebäude gibt es kaum eine Wandfläche, die eine streng museale Hängung von Ausstellungsobjekten zulässt. Die meisten Wände sind durch Gestaltungselemente des Architekten, wie schräge Lichtschlitze oder diagonale Durchbrüche, besetzt. 

Mit Ausstellungsobjekten dagegen anzugehen ist ein hoffnungsloses Unterfangen. Wesentlich sinnvoller ist es, sie zu integrieren, sie auch in ihrer Symbolkraft zu übernehmen, und jede der eigenwilligen Wandsituationen zu einem eigenen Bildobjekt zu machen.

Ich habe die Gestaltungen von Libeskind als Ready Mades übernommen, als eine vorgefundene und aufgeladene Gegebenheit, mit der weiter zu arbeiten die eigentliche Herausforderung war.

Marcel Duchamp sagte über seine zufällig gefundenen „objects trouvés“, die er auf Englisch „ready mades“ nannte: der Zufall ihres Auffindens sei ein Eingriff aus einer anderen Dimension.

Das kommt mir entgegen: Einflüsse aus „anderen Dimensionen“ suche ich aus Prinzip. Ohne sie wäre schließlich alles viel ärmer. Mein Einsatz automatischer Zeichnungen, die aus einer Dimension des Unbewussten auftauchen, ist meine Anwendung dieses Prinzips und mein Umgang mit ready mades.

Ohne Daniel Libeskind persönlich zu kennen, hat mir die Vorbereitung der Ausstellung in seinem Museum eine aufregende Begegnung beschert. Seine Architektur ist eine eigene Sprache mit eigenen Inhalten, im Sinne Duchamps für mich eine Bereicherung aus einer anderen Dimension. 

Wie sieht das Ergebnis dieser Begegnung  praktisch aus?

Libeskinds langer, hoher, dunkler und schmal ansteigender Gang prägt die Eingangssituation des Museums. Ich nahm ihn als ideale Ausgangssituation für meine Serie „Chor der Träumenden“, die den Traum an den Anfang aller Realisationen stellt. Vor dem ersten Flugzeug stand der Traum vom Fliegen, vor der Sprache der Traum von Kommunikation, vor unseren Staatsgebilden der Traum von Freiheit.

Im dunklen Tunnel dieses Gangs ist eine lange Reihe von „Lichtbildern“ zu sehen, die Gesichter im Zustand des Träumens darstellen. Sie bestehen aus radikal vereinfachten Zeichnungen. Auf dem Papier erscheinen nur wenige, leuchtende Linien. Sonst nichts. Erst im Betrachter entstehen daraus Gesichter, Träume, Trauminhalte.

Einige der Arbeiten wurden bereits in der Ausstellung in der Tretjakow Galerie in Moskau gezeigt.

2005 wurde dort ein Teil dieses Werkblocks als Der kollektive Traum ausgestellt. Seitdem bin ich in der Reduktion der Zeichnungen noch deutlich weiter gegangen. Auch das Prinzip der Reduktion, das auf das Essenzielle zurückführt, ist ein „Reset“, eine Rückführung an einen Urzustand. 

Die Reduktion in den Zeichnungen betrifft in erster Linie die Form. Geht es aber nicht vorrangig um den Inhalt?

Natürlich geht es um den Inhalt. Aber jede Form ist eine Form von Inhalt.

Eine Rückkehr an Deinen Anfang als Künstler bedeuten die Objektkästen mit Messern und Werkzeugen aus Salz, die du erstmals bei Arturo Schwarz in Mailand und dann auf der Biennale von Paris 1975 gezeigt hast.

Die meisten dieser Objekte haben sich im Laufe der Zeit selbst zerstört. Sie sind wie Tibetische Sandbilder, sie leben von ihrer Vergänglichkeit. Das liegt in der Natur des Salzes. Es zieht Feuchtigkeit aus der Umgebung an und mit der Feuchtigkeit lösen sich seine Formen auf. 

Salz ist ein faszinierendes Material und auf wunderbare Weise voller Widersprüche. Seine Aufladung mit archetypischen Vorstellungen ist einzigartig. 

Es konserviert und zersetzt. Es zerstört und verleiht Dauer. 

Ein durchsichtiger, kubischer Kristall, der blendend weiß erscheint, obwohl er farblos ist. Salz ist fest und doch jederzeit bereit sich im Wasser aufzulösen, es ist ein Berührungspunkt zwischen fester Materie und immaterieller Substanz. In seiner aufgelösten Anwesenheit gibt es dem Essbaren Geschmack. 

Vielleicht war es gerade deshalb, bevor das Geld gefunden wurde, das wichtigste Tauschmittel. Im biblischen, und auch sehr widersprüchlichen Sinne ist der Mensch „das Salz der Erde“, vielleicht, weil er dem Planeten Geschmack gibt, welchen auch immer. 

Am Anfang der Entwicklung zum Menschen entstehen seine Werkzeuge. Sie wurden nötig, um die Schwäche seiner Hände zu kompensieren. Voraussetzung dafür war der aufrechte Gang, der erst die Hände befreite. Alles andere ist Folge dieser Entwicklungslinie. Faustkeil, Keule und Speer haben für viele Jahrtausende gereicht. 

Dann muss ein unvorstellbarer Dimensionssprung stattgefunden haben. Ich sehe ihn symbolisch als Kuss mit dem Dämon. Ein Kuss, der den homo sapiens erweckte und in eine wirklich neue Welt katapultierte. Eine Explosion des Geistes, die Wort und Gestaltung hervorbrachte, und immer neue Werkzeuge und Hilfsmittel. Bevorzugt Werkzeuge als Waffe gegen die eigenen Brüder. Messer, Axt und Pfeil, Gewehr, Dynamit, Kampfflugzeuge. Die Atombombe als direkte Folge der Schwäche der menschlichen Hand - und eines Kusses…

Für diese Ausstellung wollte ich auf keinen Fall auf die Salzobjekte verzichten.

Sie führen tatsächlich auch in eine frühe Phase der Entwicklung meiner eigenen künstlerischen Werkzeuge, in der die Berührung zu Arte Povera und Fluxus, besonders zu meinen Freunden Robert Filliou und George Brecht, wichtig war. Ich suchte die einfachsten und archetypischsten Materialien, um zu zeigen, dass das, worauf ich ziele, nicht materiell ist. Also Salz. Und Messer sind das archetypische Werkzeug: Klinge zum schneiden und Griff um das Schneidende halten zu können. Außerdem waren sie eine kleine Verneigung an meine Familie, die seit Generationen Messer herstellte.

Dass meine Messerobjekte aus Salz sind und keine Funktion haben, gibt ihnen eine Art widersprüchliche und beständige Vergänglichkeit. Ein Messer aus Salz hinter einer Glasscheibe ist in seiner Form definiert, beim Berühren würde es jedoch zerfallen. Form und Funktion schließen einander aus. Das Objekt selbst ist materiell und erkennbar, in seiner Aussage aber virtuell und widersprüchlich. Und jede Paradoxie führt in den Vorstellungsbereich, in dem Anfang und Ende und Neuanfang zusammenfallen.

Eines der Objekte ist eine Opiumpfeife aus Salz. Dies ist ja sicher nicht nur die isolierte Darstellung eines Werkzeugs und soll sich doch nicht in der Wahrnehmung erschöpfen, dass zur Herstellung einer Opiumpfeife ein ungewöhnliches Material verwendet wurde? 

Die Opiumpfeife aus Salz steht für einen anderen Strang in der Entwicklung von Werkzeugen. Ein Strang, der nicht auf die Schwäche der Hand reagiert, sondern auf die Schwäche der Vorstellungskraft, der nicht immer zugängigen Fähigkeit des Erträumens und Erfindens.

Einige Bildmotive tauchten in ähnlichen Formen schon in früheren Arbeitszyklen auf. Der Kuss mit dem Dämon zum Beispiel erscheint als Projektion bereits zu „Isomorphie“ in „Art and Alchemy“ zur Biennale in Venedig 1986 und die fliegende Figur in der Installation mit den Bronze Bumerangs erinnere ich als Relative Freiheit auf der Documenta 6

Motiv bedeutet „das Bewegende“. Das Motiv ist ein Motor. Motive erfindet man nicht, sie tauchen von irgendwoher auf und treten ins Leben. Ihr Erscheinen ist oft Ausdruck einer unbewussten Motivation, die durch sie erst aktiv und sichtbar wird. Manche Bildmotive werden typischer Bestandteil im Werk eines Künstlers, andere treten nur vorübergehend auf und verschwinden wieder. Wie sie sich entwickeln und welche Zwischenformen sie durchlaufen, sieht man erst im Nachhinein. Ihre Formwerdung ist ein kontinuierlicher Prozess, zu dem auch die Erzeugung des Kontextes gehört. Gerade die großen Zeichnungen, die ich von Automatischen Zeichnungen ableite, die ich als Rohmaterial seit über dreißig Jahren sammle, beginnen erst jetzt in ihrer evokativen Kraft wirksam zu werden.

Der Kuss mit dem Dämon erscheint diesmal als Licht-Objekt, zugleich als Abschluss und Höhepunkt, am Ende der langen Reihe der stummen Träumenden. 

Ich finde, dieses Motiv gehört an diese Stelle. Als der erste Kuss, mit dem alles anfing . Es führt aus dem dunklen Gang in den weiten und hellen Bereich, von der Nacht in den Tag, vom Traum in den Wachzustand. Die Wände in diesem Bereich hat Libeskind mit diagonalen schmalen Lichtschlitzen versehen, schrägen verglasten Parallelogrammen, großen durchsichtigen Dreiecken. Diese geometrischen Elemente haben ein starkes Eigenleben. Deshalb wurde jede Wandfläche in diesem Bereich als eigenständiges Bildobjekt behandelt, in dem die Gestaltungselemente des Architekten als eigenes Element integriert sind.

Der schräge Licht-Spalt, mit dem Libeskind die südliche Wandfläche absperrt, wurde in seiner äußeren Form übernommen und in einen schmalen Streifen eines Nachthimmels umgewandelt, über dem, wie hoch über dem Horizont, fünf Bronze-Objekte in Form von  Bumerangs in ihrer wirbelnden Bewegung festgehalten sind.

Ein Bumerang ist ein sehr spezieller Gegenstand. Er wird geworfen, fliegt in den Raum und kehrt zu dem Ort zurück, von dem aus er geworfen wurde. In die Oberfläche der Bronze-Objekte ist eine fliegende Gestalt mit ausgebreiteten Armen eingraviert, ein Bild der Freiheit. Die Figur fliegt nicht nur mit dem Bumerang, sie ist auch Teil von ihm und kann sich nicht von ihm lösen. Die Freiheit der fliegenden Gestalt ist eine relative: mit dem Bumerang wird sie geworfen und mit ihm wird sie am Ende an den Ausgangsort zurückkehren.

Die gegenüberliegende Wandfläche erweitert den Bildkontext um die Vorstellung der Öffnung zu einem anderen Raum, einer anderen Dimension. Daniel Libeskind hat diese Wand für einen Durchblick nach außen durchbrochen, den ich als Öffnung zur Außenwelt, die durch die Verglasung in den Innenraum dringt, integriert habe. In eine wiederum andere Welt dringt das daneben montierte große Bildobjekt, ein kreisrunder Ausschnitt eines gestirnten Nachthimmels. Das Hologramm in seiner Mitte dringt wie ein wirbelnder Tunnel in einen virtuellen Raum jenseits der Wand.

Auch das Motiv des nächtlichen Sternenhimmels begleitet mich seit langem, seit Anfang der siebziger Jahre. Es trägt in sich die Faszination, die mich schon als Kind auf der Terrasse meiner Grosseltern in ihren Bann zog. Ein Bild der unendlichen Weite, in die wir eingebettet sind, allein, und eins mit dem All.

Du kommunizierst in Bildern und machst Deine Werke damit  bildhaft; Du verwendest, wie das Motiv des gestirnten Nachthimmels zeigt, auch Bilder aus der Deutschen Philosophie. Neben diese  Objekte hast du nun  große und fast immateriell wirkende  Zeichnungen gesetzt.

Sie bilden eine geschlossene Werkgruppe aus stark reduzierten Zeichnungen, deren Motive von unbewusst generierten, automatischen Zeichnungen abgeleitet wurden. Sie bestehen jeweils aus einer einzigen Linie. Gerade solche Zeichnungen können magische Objekte sein, von denen eine starke evokative Kraft ausgeht. Dass eine einzige Linie die Kraft hat, im Betrachter Bilder, Emotionen und komplexe Zusammenhänge ins Leben zu rufen, ist aus meiner Sicht wirkliche Magie. 

Eine Linie füllt die Fläche mit Inhalt, eine Zeichnung füllt den Raum mit Geist.

Je weniger auf dem Papier ist, umso nackter ist die Zeichnung. Ohne jegliches Beiwerk enthüllt sie, welcher Geist in ihr wirkt. Das kann auch gefährlich sein. Wenn Banales in ihr wirkt, dann füllt sie den Raum eben sichtbar mit Banalität.

Viele Deiner Zeichnungen tauchen als Elemente in Deiner Videoarbeit Eternal Recurrence auf. Sie ist die direkte Weiterentwicklung Deiner Installation auf der Documenta 8, Der brennende Busch, mit der du erstmalig subliminale Projektionen als innovatives künstlerisches Medium eingeführt hast. Es ist das erste Video, das ausschließlich auf gleichsam unterschwelligen Bildern aufgebaut ist, auf Bildelemente, die viel zu kurz sichtbar sind, um in der gewohnten Weise wahrgenommen und verarbeitet zu werden. Was ist der Inhalt dieser Arbeit?

Eine Reise durch Zeit und Raum. Aus der Tiefe tauchen wie Lichtblitze subliminale Bildelemente auf und lösen im Vorbeifliegen im Betrachter innere Bilder und Vorstellungen aus. Eindrücke von zunehmender Beschleunigung, von melodischer Wiederholung, von ewiger Wiederkehr. Ein Totentanz. Im Anfang ein Ende und im Ende ein Anfang. 

Inhaltlich gibt es eine Entsprechung mit dem Totentanz von Felix Nussbaum, seiner allerletzten Arbeit von 1944, die das Hauptwerk der Dauerausstellung bildet. Auch dies sehe ich als eine Fügung, als Eingriff aus der Dimension des Zufalls 

Eternal Recurrence transportiert aus meiner Sicht in konzentrierter Form mit großer Intensität die Summe meiner zentralen Themen. Seine Wirkung kann ein „Reset“ bewirken, ein Zurückversetzen in die wirkliche Welt, die Dimension des „Jetzt“.

