Projektbeschreibung „Blow! - Aktuelle Positionen der Performance Art“

Ort: Umformerstation, Gelände der ehemaligen Ilseder Hütte, Groß Ilsede

Termine: Drei Abende im Winter 2006/2007 (18.November/13.Januar/27.Januar)

Organisatoren: Ideenstiftungs e.Verein c/o Helge Meyer 

Eingeladene Künstler: Myriam Laplante (lebt in Rom und Bevagna); Anja Ibsch (lebt in Berlin); Boris Nieslony (lebt in Köln)

Termine: 

1. Myriam Laplante: 18. November 2006

2. Boris Nieslony: 13. Januar 2007

3. Anja Ibsch: 27. Januar 2007

Die Idee:

Der Grundgedanke für die geplante Veranstaltung „Blow! – Aktuelle Positionen der Performance Art“ ist die Lust, an einem Ort mit Geschichte und industriellem Charme zu arbeiten und hier an einem traditionsreichen Ort eine relativ junge Kunstform zu installieren. Die alte Industrieanlage auf dem Gelände der ehemaligen Ilseder Hütte bietet mit ihrem angegriffenen Charme eine Herausforderung der besonderen Art: sowohl der besondere Klang sämtlicher Geräusche in der Station, als auch die Vielseitigkeit der performativ nutzbaren Orte innerhalb des Gebäudes und die Grundstimmung des Raums luden geradezu ein hier zu arbeiten.

Mit dieser Veranstaltung wird ein außergewöhnliches Projekt in Angriff genommen: Die Performance Art ist heute eine der wenigen Formen, die trotz ihrer Bedeutung und Tradition innerhalb der Kunstgeschichte nicht von den Mechanismen des Kunstmarktes eingenommen werden kann. Das liegt vor allem an ihrer vergänglichen Aufführungsstruktur. Der Künstler schafft kein bleibendes Werk. Vielmehr entsteht die Aktion vor den Augen des Publikums und bewegt sich somit im Dreieck aus Raum, Zeit und Handlung. Nach der Performance bleiben einzig Relikte und Dokumentationen der Arbeit als Beweis ihres Stattfindens zurück.

Die Performance gibt als eigenständiger künstlerischer Ausdruck keine klärenden Antworten auf brennende aktuelle Fragen, vielmehr kann sie ein Veränderungsmoment zum Wechsel des Standpunktes des Betrachters sein. Durch ihre Direktheit und die Aktualität ihrer Inhalte ist sie eine Kunstform, die im Hier und Jetzt verankert ist. Ihre Bildsprache mag verstören, schockieren und absurd erscheinen, sie ist jedoch immer die Übersetzung der Realität in ein Ereignis, ein lebendiges Bild und lässt somit die Distanz zwischen Betrachter und Performer schwinden.

In Zusammenarbeit mit Stefanie Pape, Lehrbeauftragte der Universität Hildesheim (im Rahmen des Seminars „Gedächtnis und Träger: Das Material in der Kunst als Rohstoff künstlerischer, ästhetischer und ethischer Praxis“) wurden drei Künstler für die Veranstaltungen ausgewählt, die in ihren Live-Aktionen einen speziellen Umgang mit ästhetischen Materialien verdeutlichen. Sie werden, parallel zu ihren Performances, Kurzvorträge für angehende Kunstlehrer an der Universität Hildesheim halten.

Myriam Laplante arbeitet in ihren Performances seit etwa 20 Jahren mit einer „Parodierung der Welt“, wie ein Katalogtext über sie beschreibt. Die Maske, die Dopplung, der Traum oder die menschliche Figur in variierenden, bühnenartigen Inszenierungen bilden den Hauptfundus ihrer bildintensiven Performances. Oft inszeniert sich die Künstlerin als Freak, nicht selten voller melancholischer Schönheit. Laplante schlüpft in die Rolle einer Meerjungfrau mit drei Brüsten („La sirene mutante“, 1999) oder inszeniert sich als „Mama Bär“, die eine Vielzahl von mechanischen Spielzeugen gebärt („Maman Ours“, 2000). Neben ihren oft humorvollen Performances verfügt Laplante auch über ein reichhaltiges Oeuvre in den Bereichen Installation, Video und Fotografie. Hier spielen Materialien wie Schokolade, Stoffe oder Reste von Spielzeugen eine Rolle, die bei Laplante jedoch immer wieder Anlass zu performativen Inszenierungen bieten oder direkt aus Performances hervorgehen. Seit 2001 gehört Myriam Laplante zur renommierten Künstlergruppe Black Market International (12 Künstler aus 9 Ländern), die im letzten Jahr mit einer Performance zu ihrem 20jährigen Bestehen in der Gebläsehalle zu Gast waren.

Anja Ibsch gehört eher zur jüngeren Generation der Performance Art. In ihren Aktionen setzt sich Ibsch immer wieder mit den Themen Tod und Vergänglichkeit auseinander. In ihrer spektakulären Performance „Age“ (Alter) zieht sich die Künstlerin für jedes ihrer Lebensjahre einen Damenstrumpf über das Gesicht. Im Moment sind dies 38 Strümpfe, die Ibsch das Atmen darunter nahezu unmöglich machen. Nachdem die Künstlerin den letzten Strumpf über das Gesicht gezogen hat, nimmt sie eine Schere und befreit sich mit wenigen Schnitten von der Stoffmasse. Diese bleibt wie eine geöffnete, organische Skulptur zurück. Die Assoziationen in dieser Performance führen zur Überlegung, ob sich die Künstlerin mit der einschnürenden Tatsache des unausweichlichen körperlichen Verfalls im Alterungsprozess auseinandersetzt und somit den Schmerz der bereits gelebten Jahre als Druck auf die eigene Atmung verbildlicht. In anderen Aktionen stellt Ibsch aus Erde riesige „Grabskulpturen“ her, mit denen sie in den darauf folgenden Performances agiert. 

Hierbei benutzt Ibsch den Begriff der „Vanitas-Symbolik“. Dies meint eine insbesondere im Barock verwandte Gegenüberstellung von Symbolen, die die Polarität von Leben und Tod als gleichwertig für die menschliche Existenz anerkannte. Als Vanitas-Zeichen galten im Barock unter anderem der Totenschädel, die verlöschende Kerze oder auch Ungeziefer wie Würmer und Käfer. In verschiedenen Fotoarbeiten und Performances arbeitete Anja Ibsch mit Würmern. In der Fraktale – Ausstellung „Mensch baut Mensch“ im Jahr 2001 arbeitete sie über 70 Minuten mit 70 Würmern, die sie mit ihrem eigenen Körper in Kontakt brachte. Sie befüllte ihre durchsichtigen Strümpfe mit den Tieren und setzte sie an verschiedenen Stellen auf ihren Körper. Die Würmer, die als die Wesen gelten, die den menschlichen Leib nach seinem Tod zersetzen, werden auf den präsenten, lebendigen Leib der Künstlerin gesetzt. Eindeutig gelten die Würmer in der Vanitas-Symbolik als Memento-mori und werden von Ibsch auch aus diesem Grund eingesetzt. 

Boris Nieslony kann als eine der Schlüsselfiguren im internationalen Performance-Netzwerk angesehen werden und prägt diese Kunstform seit über dreißig Jahren entscheidend mit. Als Gründer von Black Market International und Initiator der Internationalen Performance Art Konferenzen ist Nieslony an dem Ermöglichen von Kooperationen und der theoretischen Auseinandersetzung und wissenschaftlichen Erforschung des Phänomens Performance Art interessiert. Auf einer wichtigen Ebene setzt sich Nieslony zudem mit einer diagrammatischen Strukturierung der Verwendung von Material in der Aktionskunst auseinander und arbeitet selbst seit Jahren an dem Glasprojekt „Das Paradies“. 

Nieslony versucht in verschiedenen Performancezyklen eine intensive Annährung an einen Themenbereich, der sich mit gewaltsam zu Tode gekommenen Menschen und insbesondere deren Bildern beschäftigt. Beispielhaft seien hier einige wenige Performances aus den Zyklen beschrieben, um Nieslonys Ansatz, mit den äußerst schmerzhaften Bildern umzugehen, darzustellen und mit Gedanken aus seiner Arbeitsweise zu konfrontieren. 

In der Performance „MA – Version IV“ (gezeigt 1993 in der Moltkerei Werkstatt, Köln anlässlich des Kolloquiums " Erinnerung ") tritt Nieslony schwarz gekleidet hinter Bilder von Getöteten,  welche er vor sich an eine Leine hängt, sodass sich sein Gesicht auf gleicher Höhe mit den Fotos befindet. In der Kontaktaufnahme mit den Bildern, deren Horror in der teilweise furchtbaren Entstellung der Gesichter liegt, handelt Nieslony auf einfühlsame Weise mit den Darstellungen und wird so selbst Teil des Bildes. Mal berührt er Teile des Fotos, dann wieder agiert er nur mit kleinen Gesten der Hände oder einer leichten Verschiebung seines Körpers. Dann wiederum bringt er verschiedene Gegenstände wie Rasseln, Spielzeuge oder Stoffe in Beziehung mit den Bildern, die, einem zweiten gedoppelten Gesicht gleich, vor Nieslony hängen. Am Ende der Performance wendet sich der Künstler von den Bildern ab und schlägt sich bis zu 10 dünne Glasplatten auf den Schädel. Nicht selten endet die Performance für den Künstler mit blutendem Kopf. Das brechende Glas ist für Nieslony „als wenn eine Seele bricht“. 

In der Beschreibung der eingeladenen Künstler zeigt sich die thematische Bandbreite die der Kunstform Performance Art zugrunde liegt. Allein die drei beschriebenen Ansätze sind in ihrer ästhetischen Orientierung kaum zu vergleichen.

In jedem Fall bieten sich den Betrachtern neue Sichtweisen auf eine lebendige Form der Bildproduktion, die sie, jenseits von gewohnten theatralen Inszenierungen, mit immer neuen Bildwelten zu überraschen vermag. Es ist das dritte Mal, dass Performance Art auf dem Gelände der ehemaligen Ilseder Hütte stattfindet. Zum ersten Mal wird hier die Umformerstation als Raum genutzt. Die weitaus größere Gebläsehalle hat sich bereits zweimal („Erster Ilseder Performance Abend“, 2002 und „Black Market International“, 2005) als beeindruckender Ort für die Inszenierung von Performance Art erwiesen. Mit Sicherheit wird das „neue“ Veranstaltungsgebäude den eingeladenen Künstlern eine ähnlich spannende Arbeitsgrundlage bieten.

