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Vorwort

Kunst kommt von Konnen

die kunst ist schon

denn die kunst ist schon

weil die kunst schon ist

die wird nicht vergehn

weil wenn die kunst vergehen wiirde

widr ja keine kunst mehr da

und das geht ja nicht

weil dann alles ohne kunst ist
konrad bayer
gerhard riihm

. I
oswald wiener

Kunst. Was ist Kunst? Was kann Kunst? Weshalb ist Kunst? Muss Kunst schon sein?
Muss Kunst gefallen, Wohlwollen erwecken? Oder sollte sie aufriitteln? Hat Kunst
etwas mit Konnen, mit Handwerk, zu tun? Oder ist Kunst eine Auffassungs-, eine
Interpretationsweise der Welt? Schrinkt der Begriff Kunst ein, oder eroffnet er
Moglichkeiten und Wahrnehmungsrdume im von unsichtbarer Kunst durchdrungenen
Alltag? Gibt es iiberhaupt ein Leben ohne Kunst? Oder Kunst ohne das Leben? Und wo

beginnt Kunst iiberhaupt? Was macht sie aus?

Fragen iiber Fragen. Und ein sehr weites Feld, welchem sich die vorliegende Arbeit auf
den folgenden Seiten widmet. Die Frage nach der Kunst und ihren
Wirkungsmoglichkeiten entspringt jedoch nicht aus dem Nichts, sondern vielmehr aus

dem Vielem, dem alltiglich Vorhandenen, den Jedermann und Jederfrau® betreffenden

! Ohff, Heinz, Pop und die Folgen oder die Kunst, Kunst auf der Strasse zu finden, S. 183.

2 Zu diesem Anlass soll ausdriicklich festgehalten werden, dass in der vorliegenden Arbeit durchaus ein
spezielles Augenmerk auf die gender-gerechte Formulierung gelegt wurde. Dennoch ist in manchen
Ausdrucksweisen und mit dem Hauptaugenmerk auf die individuelle Erfahrensweise und nicht auf den
agierenden Subjekten, welchen Geschlechts auch immer, die gender-gerechte Formulierung meiner



und moglichen erlebbaren Momenten und Situationen. Auch mein personliches
Verstindnis und damit einhergehende Interpretationsansatz von Kunst und Kultur
wurde von genau diesen Momenten geprigt, in welchen der Alltag und die darin
versteckte Asthetik auf die Biithne und den Kunst-Raum — manchmal mehr und

manchmal weniger sichtbar — gehoben wurden.

Die von mir erarbeiteten Thesen und Uberlegungen sind durch ihre persénliche Prigung
und Spezifitit nur fiir ein bestimmtes Feld giiltig, ndmlich jenes der offenen, der nicht-
institutionalisierten und nicht immer mit dem Ziel des Ge-fallen, sondern vielmehr des
Auf-fallen gekennzeichneten Kunstformen. Dabei ist kein Anspruch an
Allgemeingiiltigkeit fiir den gesamten Kunstbereich mdglich, und auch nicht intendiert.
Im Vergleich mit unterschiedlichen Theoriekonzepten verschiedener Geistes- und
Kulturwissenschaftler der vergangen Jahrhundert sowie populdrwissenschaftlicher
Interpretationen der Gegenwart soll jedoch versucht werden, die vollzogenen

Uberlegungen, auch auf wissenschaftlicher Ebene zu legitimieren und zu untermauern.

Eine abschlieBend konkrete Antwort auf die Frage, was Kunst ist und welche moglichen
Aktionspotentiale sie in der heutigen Zeit hat, muss dabei dennoch ausbleiben. Wobei
jeder Versuch einer direkten Antwort allerdings auch schon ein Selbstbetrug an der
Frage an sich wiére, steht bei der von mir behandelten Fragestellung doch genau diese
Offenheit der mdglichen Uberraschungen und Ausdrucks- wie Erlebnisformen, welche

die Bezeichnung von Kunst mit sich bringt, im Vordergrund.

Anstelle einer eindeutigen Antwort soll die verfasste Arbeit demnach vielmehr ein
Gedanken- und Lebensbetrachtungsspiel liefern, genauso wie Kunst, Philosophie oder
die Postmoderne ein solches mit den mdglichen Erlebnisweisen der Realitdt darstellen.

“3 Denn nicht nur

Ganz nach dem Zitat: ,,Die Postmoderne wird zum Spiel mit allem.
die Kunst, sondern auch das Leben selbst, stellen in dieser Betrachtungsweise nur ein
Spiel dar, dessen Regeln es zu brechen gilt, um den Horizont der eigenen

Wirklichkeitswahrnehmung zu erweitern.

Ansicht nach dem Lesefluss forderlich, weshalb in den Ausnahmefillen die jeweils médnnliche
Subjektform von mir verwendet wurde, allerdings stellvertretend fiir alle Geschlechtsformen intendiert
gilt.

3 Hiittinger, Stefanie, Der Tod der Mimesis als Ontologie und Verlagerung zur mimetischen Rezeption, S.
71.









Einleitung

»Ist das Kunst oder kann das weg? w

Mit dieser provokanten Frage ist in den letzten Jahren die Diskussion in der Kunst- und
Kulturwelt neu aufgerollt worden, wobei vor allem der populdre Gebrauch des Wortes
Kunst und auch die Inszenierung selbiger einen neuen Stellenwert erfuhr. Dabei ist die
Frage nach der Kunst und was sie sei bzw. darstelle keineswegs neu und auch nicht erst
seit dem Aufkommen von Performance Art, den plotzlich zur Kunst erkldrten
Alltagsobjekten der Ready-mades von Kiinstlern wie Marcel Duchamp und Pop Art-
Vertretern der 1950er Jahren relevant. Doch gerade in der heutigen Zeit wird genau
diese Frage nach den konstitutiven Eigenschaften von Kunst immer lauter, kann und
darf doch alles als Kunst gelten, solange es von irgendjemandem auch als solche
wahrgenommen oder intendiert wird. ,,Ours is a moment, at least (and perhaps only) in

3 Toleranz lautet die

art, of deep pluralism and total tolerance. Nothing is ruled out.
Devise, welche nicht nur die politische Dimension von Kunst miteinschlieft, sondern
auch die Offenheit gegeniiber jeglicher kiinstlerischer Form und Ausdrucksweise.
Wichtig ist vor allem die Intention hinter dem Handeln und damit dem Schaffen von
Kunst, dem Erheben aus dem Alltiglichen in den Raum des Kiinstlerischen. Die
ausschlaggebende Eigenschaft bzw. der bezeichnende Ausdruck dieser Qualitit ist, wie
schon Walter Benjamin ihn prigte, mit einer Art Aura zu beschreiben, dem
“...sonderbaren [s] Gespinst aus Raum und Zeit: einmalige Erscheinung einer Ferne, so
nah sie sein mag.“® Der Aura-Begriff stellt somit also die einen Moment oder Objekt

auszeichnende, jedoch nicht haptisch oder optisch feststellbare Qualitdt dar, welchen

den jeweiligen Augenblick als einzigartigen Erfahrungsgegenstand kennzeichnet.

Diese Eigenschaft gilt nach Benjamin als eine der konstitutivsten fiir Kunst, beschreibt
sie das einmalige Dasein eines Werkes, einer potentiell kiinstlerisch zu erfahrenden
Situation oder eines mit Anderen in gemeinsamer Interaktion geteilten Momentes im

Hier und Jetzt. Diese Eigenschaft unterscheidet die jeweilige Situation oder den

* Vgl. Rebentisch, Juliane, Theorien der Gegenwartskunst zur Einfiihrung, S. 114.
> Dante, Christo, After the end of art, S. XIV.
6 Benjamin, Walter, ,,Aura und Reflexion®, S. 383 bzw. vgl. Ibid. S. 380.



Gegenstand vom alltdglichen Gebrauch beziehungsweise Umgang und erhebt die
Erfahrung desselben zu einer besonderen und einzigartigen. Gerade bei der
Asthetisierung der alltiiglichen Lebenswelt kann dies interessante Folgen bringen,
werden plotzlich Alltagsgegenstinde oder scheinbar unscheinbare Situationen im
Rahmen und Namen der Kunst zu &dsthetischen Werken verwandelt. Gleichzeitig wird
aber seit dem Einzug der Moderne immer ofter der Verlust der Aura durch die fehlende
Distanz des Subjekts und die technische Wiederholbarkeit bei der Inszenierung und der
Reproduktion von Kunst beklagt; ein Umstand, der somit die Authentizitit des
jeweiligen Werkes im Hier und Jetzt auflést und durch seine jeweilige
Reproduzierbarkeit die ihm konstitutive Einzigartigkeit in Frage stellt. ’

Um dem entgegenzutreten bedarf es in der heutigen Kunstwelt einer weiteren
Eigenschaft Walter Benjamins, ndmlich jener der Geistesgegenwart, um den jeweiligen
Moment nicht blind vorbeiziehen zu lassen, sondern ihn in seiner Einzigartigkeit
begreifen zu konnen. Kunst oder die zu Kunst erkldrten Gegenstdnde und Situationen
konnen somit auch die Funktion des Aufriittelns iibernehmen, sowohl im politischen als
auch im wahrnehmungstechnischen Sinne: ,ein Kunstwerk [kann] die durch
Gewohnheit abgestumpfte Wahrnehmung der Dinge erneuern [...]“ und ,[...] als
Anweisung an den Betrachter, [...] sich des gewohnten Anblicks der Dinge zu
entschlagen® wirken. Durch die Asthetisierung entsteht somit Distanz zur Realitit, eine
gewisse Form von Objektvierung durch die Brille der Poesie hindurch betrachtet,
welche eine verdnderte Sichtweise ermoglicht. Wie jedoch steht es um die
Distanzierung, wenn das eigene Alltagsleben zum Kunstobjekt erkldrt wird und in
Zeiten der New Social Media die Asthetisierung der Realitéit zu kiinstlerischen Formen
wie jener der Tagebuch-Kunst fiihrt? Gibt es diese Distanz dann noch, oder gerade

deswegen?

Vorlédufig kann zumindest gelten, dass Kunst im strengen Sinne keine Grenzen kennt.
Nicht der Anspruch von Asthetik oder dem Erhabenen ist ausschlaggebend fiir die
asthetische Erfahrung, vielmehr die Intention dessen, was das produzierende oder
wahrnehmende Subjekt mit dem zu Erfahrenden anzufangen weil3, zahlt. Hier er6ffnet

sich wiederum eine neue Frage, ndmlich jene der potentiellen Unterscheidung zwischen

7 Vgl. Gardian, Christoph, ,,Europa hat die Pace verloren. Zur Auratisierung des Affektiven in Robert
Miillers Tropen, In: Aura und Auratisierung, Hg. Ulrich Beil, S. 299 ff.
¥ Sigmund, Judith, Evidenz der Kunst, S. 12.



Produzent und Rezipient. Kann in einer gegenwértigen Zeit der omnipriasenten
Moglichkeiten zur Asthetisierung der Alltagswelt und dem potentiell allzeit moglichen
kiinstlerischen Agierens, sowohl in der produktiven als auch in der rezeptiven Position,

eine genaue Grenze zwischen diesen beiden Instanzen als solche noch gezogen werden?

»Jeder heutige Mensch hat einen Anspruch, gefilmt zu werden

[...]

Damit ist die Unterscheidung zwischen Autor und Publikum im Begriff,
thren grundsitzlichen Charakter zu verlieren. Sie wird eine funktionelle, von
Fall zu Fall so oder anders verlaufende. Der Lesende ist jederzeit bereit, ein

Schreibender zu werden.«’

Der Anspruch, als Kiinstler zu gelten oder sich als solcher zu bezeichnen, ist also eine
Frage der Auffassung sowie auch der jeweiligen Betrachtungsposition, nicht jedoch eine
objektiv legitimierbare oder festgesetzte Kategorie. Dadurch wird das Individuum des
Kiinstlers selbst zu einer fragmentierten und in dauerndem Wandel begriffenen
Personlichkeit, besteht fiir das eigenstindige Subjekt zu jedem Zeitpunkt die

Moglichkeit sowohl als rezipierendes als auch Kunst hervorbringendes zu agieren.

Wie genau konnen die Begriffe von Kunst, dem Kiinstler als Individuums und der
Intention hinter diesem Phidnomen dann jedoch gedeutet werden? Denn ,,wenn alles
Kunst ist, dann ist potentiell nichts Kunst.“lo, kann niichtern betrachtet die Situation
eingeschdtzt werden. Doch dies ist eine nicht nur sehr normative, sondern auch etwas
pessimistische Einschédtzung der Lage, welche die einzelnen Komponenten und vor

allem Hintergriinde wie Einzelheiten ausblendet.

»|.-.] es muss Folgen haben, dass es gleichgiiltig geworden ist, was in der
Kunst geschieht. Was nach der Indifferenz {ibrig bleibt, kann nur eine Kunst
sein, die sich an einzelne wendet, fiir die sie dann ein personliches Zeichen

11
werden kann.“

Vom Wandel einer allgemeinen Kunst zu einer personlichen Kunst ist in den

gegenwartigen kulturphilosophischen Werken und Aufsitzen die Rede, wobei dies bei

’ Benjamin, Walter, ,,Aura und Reflexion®, S. 400.
' Rauterberg, Hanno, Und das ist Kunst?! Eine Qualitdtspriifung., S. 142.
' Genazino, Wilhelm, Idyllen in der Halbnatur, S. 52.



ndherer Betrachtung auch in gesellschaftlichen Phianomenen und Wandlungen bemerkt
werden kann. Jeder ist befdhigt, mit einfachsten technischen Mitteln durch die
Reprisentation der eigenen Person in sozialen Netzwerken oder auch nur mit dem
eigenen Notizbuch und Fiillfeder, Kunst zu produzieren — der ausschlaggebende Punkt
dies als Kunst wahrzunehmen, ist nur die jeweilige Bezeichnung bzw. Wahrnehmung
dieses Moments. Dies erfordert jedoch die Fahigkeit, zwischen Alltag und Realitdt
sowie Kunst bzw. deren Inszenierung unterscheiden zu konnen, denn ,,ohne eine
minimale Differenzierung der Lebensbereiche kann Kunst als Kunst eben nicht
bestimmt werden.“'? Ohne einen Unterschied in der jeweiligen Erfahrensweise ist die
Unterscheidung von Kunst und Alltag nicht moglich, geht es doch darum in der
asthetisierten Form ein sinnliches Mehr-Angebot zu schaffen, als von den eigentlichen
Umstdnden her betrachtet vorhanden ist. Jedoch stellt sich die Frage, ob bei der
Verwischung und dem Verschwimmen der Grenzen eine solche Unterscheidung oft
noch sinnvoll ist, oder aber gerade dieses Spielt mit der Unschérfe das dsthetische

Erfahren als solches konstituiert.

Diese Feststellungen und Aussagen bilden die Grundlage der vorliegenden Arbeit und
meiner Forschungsfrage: Was gilt wann fiir wen und unter welchen Umstidnden als
Kunst und weshalb?

Besonders spannend und damit die eigentliche Forschungsfrage ist genau diese
Schwierigkeit einer genauen Grenzziehung und die Gratwanderung zwischen dem
alltdglichen Bereich und jenem, der kiinstlerisch inszeniert erscheint. Nicht mehr die
Fingerfertigkeit des Kiinstlers als schopferisches Individuum, sondern die Intention und
die Wahrnehmung des Moments stehen im Vordergrund, denn gleich ob es sich um
Werke im haptischen Sinne, Augenblicke einer Performance oder eines Theaterstiickes
handelt, das Kunsterlebnis ist immer an die konkrete und individuelle Wahrnehmung
gebunden und von ihr abhédngig. ,,Kunstwerke sind Objekte eines anderen Erscheinens.

Sie erfordern eine andere Wahrnehmung als alle anderen Objekte der Wahrnehmung.*'?

Kunst erfordert in dem Sinne eine andere Wahrnehmung, welche sich von jener des
alltdglichen Erscheinens unterscheidet, wobei der Alltag dabei nicht génzlich

ausgeblendet werden kann bzw. soll. Vielmehr sind die eigene Gegenwart des

'> Bubner, Riidiger, Asthetische Erfahrung, S. 121.
1 Seel, Martin, Asthetik des Erscheinens, S. 80f., zit. in: Judith Sigmund, Evidenz der Kunst, S. 28.
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Individuums sowie die fiir den kiinstlerischen Moment konstitutiven Elemente als
basaler Moment der #sthetischen Anschauung ausschlaggebend.'® Dies stellt gerade
auch im Forschungsfeld der vorliegenden Arbeit eine der Hauptkomponenten dar,
welche bei der Kunstbetrachtung mitgedacht werden soll. Anhand der exemplarischen
Formen von Fluxus, Performance Art, ,Unsichtbarem Theater’ und der
Selbstinszenierung in Zeiten der Neuen Medien soll aufgezeigt werden, dass die Grenze
zwischen Alltag und Kunst als solche oft nicht mehr gegeben, sondern vielmehr ein
omnipréisentes Potential zur Kunst-machung vorhanden ist: ,,Es gibt keine Poesie-
Reservate mehr; in der Moderne ist jeder Gegenstand poetisierbar.“'® Die Moglichkeit
zur asthetischen Gestaltung und damit zur Erkldrung zu einem Gegenstand oder
Moment der Kunst sind vielféltig und potentiell in jedem Augenblick und Element des
alltdglichen Lebens vorhanden, wodurch jedes aufmerksame und sich dessen bewusst

seiende Subjekt zu einem kiinstlerisch Agierenden werden kann.

Diese Fragen nach dem Wesen von Kunst, ihrer gegenwirtigen wie politisch-
geschichtlichen Funktion und grundsatzlichen Auffassung bilden die Ausgangslage fiir
die vorliegende Arbeit. Diese ist in zwei Parts gegliedert, wobei in beiden sich
iiberschneidende Themengebiete erldutert werden sollen, um am Ende eine
iiberschaubare Analyse der so uniibersichtlichen Kultur- und Kunstsituation und —frage

unserer heutigen Zeit zu liefern.

In Part I stehen nach der Kldrung des allgemeinen Kunstbegriffes und dem Wandel der
damit verbundenen Assoziationen im Rahmen von Gesellschaft und Wissenschaft vor
allem die damit verkniipften Eigenschaften und Erscheinungsbilder von Kunst im
Mittelpunkt. Hierbei sollen Begriffe wie Walter Benjamins Aura, Theodor W. Adornos
Rdtselcharakter und der Wandel des subjektiven Bewusstseins mit den durch die
Moderne sich aufdringenden ,choc-,Momenten beleuchtet werden. Das sich dabei neu
ergebende Erlebnis von Kunst und Kultur ist Ansto fiir die weiteren Uberlegungen,
welche sich mit dem Erfahrungswandel von Kunst weg von einem haptischen Objekt
hin zu einem transitorischen Moment beschiftigen und Kunst als personlichen Modus
des Erfahrens und den aktiven Vorgang des Zeigens und Herausstellens in den

Mittelpunkt stellen. Im weiteren Verlauf werden die Wechselbeziechungen zwischen

" Vgl. Sigmund, Judith, Evidenz der Kunst, S. 22.
15 Genazino, Wilhelm, Idyllen in der Halbnatur, S. 85.
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alltdglichem Leben und Kunstbereich ndher beleuchtet, wobei die Begriffe von
Poetisierung und Asthetisierung des Alltagslebens sowie die Frage der jeweiligen

Rezeption im Mittelpunkt stehen.

Weiter wird die Frage nach den technischen Verdnderungen der potentiellen
Reproduktion eines beliebigen haptischen Kunstwerkes im Gegensatz zu den
transitorischen und einmaligen Kunsterlebnismomenten beleuchtet. Dieser Wandel in
der Kunsterfahrung sowie die damit einhergehenden Erfordernissen an das rezipierende
Subjekt fordern nicht nur eine personlich verdnderte Haltung angesichts des jeweils zu
rezipierenden Momentes oder Werkes, sondern auch gegeniiber der individuellen
Position hinsichtlich der gesellschaftlichen Masse und dem Element von Kunst in der

Alltagswelt selbst.'®

Die Begriffe von Asthetisierung der Lebenswelt und Alltagskunst sind weiterfiihrend in
Part II von grofler Bedeutung, geht es im zweiten Teil meiner Arbeit vorwiegend um
das personlich Erleben und den Vorgang des Hervorhebens von Kunst und die dabei
involvierten Subjekte im Alltag. Neben den Feldern von Rezeption und Produktion
sowie dem Ineinandergreifen der beiden soll auch die Rolle des Rezipierenden und des
Produzierenden analysiert werden, wobei das schaffende Kiinstlersubjekt als
schopferisch autonome Entitdt auf den Priifstand gestellt wird. Dabei soll das
Wechselspiel und die gegenseitige Bedingung und Voraussetzung der hervorbringenden
und rezipierenden Positionen, welche jedem einzunehmen offen stehen, in den
Mittelpunkt geriickt werden. Ebenso wird das Wechselspiel von Realitdt, Alltag und
Kunst in den Blick gefasst, um die jeweiligen Merkmale, Ahnlichkeiten und Parallelen
erforschen zu konnen. Das Spiel mit den Gegebenheiten des Alltags, die in den
Kunstformen der 1950er wie auch gegenwértig, in Fluxus, Happenings und
Performance Art zum Hauptakt der Kunst erklédrt werden, bildet den Ausgangspunkt fiir
die Frage nach den jeweiligen Quellen der Inspiration, um daraus kreatives Potential
schaffen zu konnen. Neben den Begrifflichkeiten von Subjektivitit, Originalitit,
Geistesgegenwart und Alltagskunst spielt auch jener der Distanz in diesem Teil eine

wichtige Rolle.

' Vgl. Benjamin, Walter, Mediendisthetische Schriften, S. 373.
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Die durch die Asthetisierung erméglichte Distanzierung zur eigenen Lebenswelt und
Person stellt das Erleben des Phdnomens Kunst in ein anderes Licht. Dabei soll dieser
Modus, der es erlaubt, sowohl die Realitit, als auch das Individuum selbst in Frage zu
stellen und sozusagen auszuprobieren und die dabei einhergehende Wahrnehmung
seiner Umgebung eventuell zu verdndern, genauer beleuchtet und hinsichtlich seiner

Wirksamkeit auf die unterschiedlichen Beteiligten untersucht werden.

Zu all diesen Themen steht als Hauptbezugsperson vor allem in Hinsicht auf die
verwendeten Begrifflichkeiten Aura, Kairos, Geistesgegenwart und Geschichtlichkeit
Walter Benjamin im Mittelpunkt. Vor allem die Unterscheidung zwischen dem aktiven
Erfahren und dem durch die choc-Eindriicke erzwungenen Erleben stellen einen
wichtigen Punkt in der weiterfiihrenden Analyse hinsichtlich der derzeitigen
Kunstlandschaft dar. Dabei gilt als Ziel, die von ihm gewidhlten Begrifflichkeiten und
Konzepte bei Beschreibungen und Erlduterungen von und iiber Kunst in den heutigen
Zeit- und Gesellschaftsraum zu {iberfithren und in diesem Kontext neu zu beleuchten

und auf ihre Giiltigkeit hin zu analysieren.

Neben Walter Benjamin bilden weiter die Schriften und Aufsdtze von Theodor W.
Adorno und gegenwirtigen Kultur- und Sozialwissenschaftlern wie Juliane Rebentisch,
Judith Sigmund, Dieter Mersch und Hansjorg Wagner die Ausgangsbasis flir meine
Literatur-orientierte Analyse. Obwohl die jeweiligen Konzepte sowohl zeitlich wie auch
kulturtheoretisch von verschiedenen Ausgangspunkten und damit unterschiedlichen
Bedingungen ausgehen, soll aufgezeigt werden, welchen Wirkungsgehalt die jeweiligen
Theorien fiir das Feld der offenen und nicht institutionalisierten Kulturszene der
Gegenwart heute haben. Ahnlich wie beim #sthetisierenden Vorgang des Re-Zitierens
und Neu-Aufnehmens schon vorhandener Elemente im Rahmen der kiinstlerischen
Gestaltung soll hier mithilfe des Neu-Kontextualisierens ein neuer Verstdndnishorizont
erdffnet werden, der es erlaubt, die unterschiedlichen Kunstrichtungen und —formen der
heutigen Zeit genauer einschitzen zu konnen. Dabei werden in der vorliegenden Arbeit
wenig explizite Beispiele genannt, basiert die Analyse vorwiegend auf den literarischen
und theoretischen Konzepten der genannten Geisteswissenschaftler, die im Vergleich
mit Autoren wie Wilhelm Genazino und Robert Fleck und den konkreten Erfahrungen
meinerseits aus der unabhingigen Kulturszene gestellt werden sollen, von einer

konkreten Fall-Analyse soll dabei jedoch Abstand genommen werden.
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Bei der Frage nach Kunst steht es ein wenig wie mit der Gretchen-Frage; die normative
und moralische Interpretation liegt meist nicht fern. Ich mochte in meiner Master Arbeit
zu dem vorliegenden Thema jedoch tunlichst vermeiden normative oder etwa strikte
Feststellungen zu den von mir gestellten Fragen zu formulieren, sondern vielmehr
versuchen, auf neutraler Ebene und mit offener Neugier diesen Fragen nachzugehen.
Eine eindeutige Antwort ebenso wie eine klare Definition von Kunst werden dabei
jedoch nicht auszumachen sein. Wesentlicher und damit das Ziel dieser Arbeit soll
daher die Beleuchtung vom Verstindnis von Kunst und der damit einhergehenden
Ansichtspunkte und verbundenen Interpretationsansétze sein. Dass jene natiirlich nur
auf einem sehr begrenzten Feld moglich und damit auch giiltig sind, ist ein
grundlegender Fakt, der jedoch den wissenschaftlichen Gehalt der Arbeit nicht
schmaélern soll. Die Frage nach der Kunst ist nicht nur eine sehr ambivalente, sondern

auch sehr umfassende, dies ist mir durchaus bewusst.

Beim Verfassen und Recherchieren stand dabei vor allem das Feld der nicht-
institutionalisierten, offen ausgerichteten und unabhdngigen Kulturlandschaft im
Mittelpunkt, welches durch personliche Erfahrungen, Mitarbeit in dem Bereich und dem
Blicken hinter und vor die jeweiligen Kulissen (ob nun vorhanden oder nicht) durch
meine Person eigens erfahren wurde. Dies soll auch beim Lesen der folgenden Seiten im
Hinterkopf verweilen, ist der Anspruch wie erwdhnt unter keinen Umsténden, eine
allgemein giiltige Analyse oder Festsetzung der gegenwirtigen Kriterien in Kunst und
Kultur zu tétigen, sondern vielmehr in deskriptiver Vorgehensweise die Ambivalenz
dieser Begriffe und Felder aufzuzeigen und diese in wissenschaftlich untermauerten

Kontext zu setzen.

,Kunst zu verstehen heillt immer mitzuverstehen, was Verstehen eigentlich heiBt.«!’.

Das Verstehen seiner selbst als wahrnehmendes und Verstidndnis suchendes Subjekt in
der realen Welt ist damit eine ontologische Voraussetzung, um der Frage nach der
Kunst auf den Grund zu gehen. Mit jenem Konzept des eigenen, moglichen Seins in
einer potentiell omni-dsthetisierbaren Kunst-Welt im Hinterkopf mochte ich diese
Arbeit beginnen und hoffe, sowohl interessante sowie auch neue Erkenntnisse auf dem

Weg iiber die Biihne des Lebens als Spielflache fiir Kunst jeglicher Art zu finden.

'" Bubner, Riidiger, Asthetische Erfahrung, S. 117.

14



15



16



Part I

Das Phianomen Kunst und die Schwierigkeit seiner begrifflichen
Fassbarkeit

Um die Situation der gegenwirtigen Kunst- und Kulturlandschaft entsprechend
analysieren zu konnen, bedarf es vorweg einer allgemeinen Klarung des Kunstbegriffes
selbst sowie auch der dazugehorigen Komponenten wie etwa des Werk- und
Rétselbegriffes. Die Frage, was wir iiberhaupt als Kunst verstehen in unserer heutigen
Zeit soll hierbei aus verschiedenen Perspektiven beleuchtet sowie ein der gegenwirtigen
Kultursituation angepasster Kunstbegriff gefunden werden. Dabei sollen die
Beliebigkeit und zugleich auch Offenheit, die in der heutigen Kunstlandschaft geboten
wird, als konstitutive Elemente beim &sthetischen Erleben miteinbezogen werden, wie

in folgendem Zitat laut wird:

,»Die Kunst der Moderne kennzeichnet eine bildgeschichtlich bedeutsame
Zasur. Sie ist keine Kunst mehr im traditionellen Sinn. Zwar hei3t und
nennen wir sie noch >Kunst<, doch nur, wir mir scheint, in Ermangelung
eines neuen Begriffs. Daran #andert letztlich auch ein >erweiterter
Kunstbegriff< nichts, dessen rasante Ausdehnung mehr und mehr ins
Beliebige gleitet, angesichts der offenen >Unendlichkeit des mdglich

Gewordenen<. '

Um diesem Entgleiten in eine Unendlichkeit entgegenzuwirken sollen die Konzepte der
folgenden Seiten vorwiegend auf das Feld der unabhingigen und offenen Kulturszene
umgemiinzt werden, sodass nicht die Gefahr eines Abrutschens in die Beliebigkeit und
Allgemeinheit besteht. Bei ndherer Betrachtung des Kunstbegriffs und dem Versuch,
die Unendlichkeit der Moglichkeiten nun auf einem endlichen Feld zumindest zu
umrahmen, werden als zentrale Punkte auf den folgenden Seiten der Aura-Begriff
Walter Benjamins sowie der Rdtselcharakter von Theodor W. Adorno genannt. Jene

sollen vor allem auch in geschichtlicher wie gegenwartiger Hinsicht analysiert werden,

'8 Miiller, Axel, ,,Das ist kein Fenster. Uberlegungen zu einer zentralen Bildmetapher bei René Magritte
und Marcel Duchamp., In: Die Medien der Kiinste. Beitréige zur Theorie des Darstellens, Dieter Mersch
(Hg.), S.122.
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wobei sowohl die historische-kulturellen Unterschiede als auch die jeweiligen
Parallelen aufgezeigt werden. An erster Stelle steht jedoch die historische Eingliederung
der momentan bestehenden Kulturfelder, um die jeweiligen damit assoziierten
philosophischen und medientheoretischen Diskurse in die Analyse miteinflieBen lassen

zu konnen.

L Moderne / Postmoderne / heute?

Prinzipiell gilt als eine der grundlegenden Fragen vor Beginn einer begrifflichen
Annidherung an das Thema Kunst zuerst einmal die zeitliche Epochenkldrung. Moderne,
Postmoderne als auch die Gegenwart sind von verschiedenen Eigenschaften und
theoretischen Uberlegungen geprigt, welche es zu erdrtern gilt, bevor die Analyse sich
dem Kunstbereich der heutigen Tage widmen kann.

Um chronologisch zu beginnen steht als erstes der Begriff der Moderne auf dem
Untersuchungsbrett, ein Begriff, der gepridgt von der Fragmentierung und Heterogenese
des Alltagslebens sowie dem technischen Fortschritt ist. Wissenschaftler und
Soziologen dieser Zeit wie Theodor W. Adorno, Max Horkheimer, Jiirgen Habermas
sowie auch Walter Benjamin beschiftigen sich mit den damit jeweils einhergehenden
Verianderungen und Bedingungen der modernen Lebenswelt, denen sich das Individuum
in einer immer stirker kapitalistischen und technisierten Arbeitswelt unterordnen muss.
Dabei spielt jedoch die Emanzipation, das Ausbrechen aus den vorgefertigten Rahmen
und die Aufkldrung eine besonders wichtige Rolle, sodass die Einzelperson doch noch
miindiger Herr oder Frau im eigene Hause bleiben kann, und nicht wie Sigmund Freud
anlésslich des befiirchteten Wertezerfalls in der Moderne schreibt, die Herrschaft seiner
Selbst verliert'®. Sich trotz der Neuerungen der Zeit als emanzipiertes Wesen in der
Welt zurechtzufinden und die Fortschritte zum eigenen Vor- und nicht Nachteil nutzen
zu wissen werden zur Hauptherausforderung fiir das Individuum, welches sich in der

Grofstadt in einer immer fragmentierteren und vom Kapitalismus, dem Rhythmus der

" Vgl. Freud, Sigmund, Eine Schwierigkeit der Psychoanalyse, S. 11.
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Arbeit und einer Lawine an Eindriicken, an einprasselnden chocs, gepragten Lebenswelt

zurechtfinden muss.

Genauer beschreibt Walter Benjamin dies in seiner Analyse zur Moderne vor beinahe
hundert Jahren, wobei der den Alltag, die personliche Lebenswelt und die damit
verbundenen chocs, als schnell passierend und geprigt von einer unauthaltsam auf das
Individuum hereinbrechende Masse an Eindriicken einstuft. Dies kann auch fiir den
gegenwirtigen Zeitpunkt noch immer gelten. Das Individuum leidet im Uberfluss an
sinnlichen Angeboten in seiner Lebenswelt nicht an Uberforderung, sondern, ganz im
Gegenteil, an einer Erfahrungsarmut, da die Aura des jeweils zu Erfahrenden in der
Masse und durch die Mdglichkeit der allzeitigen Reproduktion verloren geht.”” Man hat
»...] alles >gefressen<, >die Kultur< und den >Menschen<, und man ist [sie sind]

, |
ibersatt daran geworden und miide.*

Wonach sich der Mensch sehnt ist eine Befreiung aus dem Erlebniszwang, der ihm
mittels der omniprisenten, medialen chocs in seinem Alltagsleben aufgebiirdet wird. In
dem auf ihn hereinstiirzenden Chaos an Impressionen kann sich das Individuum den
einzelnen Dingen nie wirklich aufmerksam widmen, womit es auch in der Kultur nur
Zerstreuung sucht, anstatt sich die jeweiligen Momente wirklich aufmerksam aneignen
und sich ihrer anzunehmen.? An die Stelle des andauernden, jedoch passiv geprigten,
Erlebens, tritt das Verlangen nach wahren, aktiven Erfahrungen. Durch die verdnderten
Gegebenheiten der Moderne tritt also eine kollektive Wahrnehmungsverdnderung des
Individuums ein, welches sich im GrofBstadtchaos neu und auf sich gestellt zurecht
finden sowie eine neue Okonomie seines Blickes und seiner Aufmerksamkeit
entwickeln muss®, um den Herausforderungen des rasanten Lebens in der Moderne wie

auch heute noch gewachsen zu sein.

Diese Umsténden gelten durchaus auch fiir die heutige Zeit noch, womit das Adjektiv
,modern‘ ebenso auf die gegenwirtige Kulturlandschaft zutrifft, sind dieselben
Eigenschaften wie Walter Benjamin sie beschreibt auch heute noch vorzufinden. In

einem Uberfluss an medialen und kulturellen Angeboten in einer beinahe omni-

2 ygl. Benjamin, Walter, Aura und Reflexion, S. 351 ff.

*! Ibid. S. 351.

2 Vagl. Ibid., S. 351/409.

» Vagl. Lindner, Burkhardt, Benjamin-Handbuch. Leben-Werk-Wirkung, S. 234.
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asthetisierten Welt ist der Unterschied zwischen Realitdt und Kunstwelt und der damit
einhergehenden Konsequenzverminderung sowie Interpretation des Erlebten kaum
auszumachen. Die jeweilige Bedeutungszuschreibung bleibt Aufgabe des Individuums,
welches sich dem jeweiligen Moment mit Aufmerksamkeit annehmen muss, um dessen
Interpretation vornehmen zu konnen. ,,Wir leben gleichzeitig in einem Durcheinander

«2% schreibt Wilhelm Genazino in

groffter Bedeutsamkeit und grofiter Belanglosigkeit.
seinem Buch Idyllen in der Halbnatur und steht mit der Aussage nicht weit von Walter
Benjamin entfernt. Zugleich kann dieses Durcheinander an Bedeutsamkeit wie
Belanglosigkeit in der heutigen Zeit jedoch als Angebot gesehen werden, aus all den
potenziellen Moglichkeiten jene auszuwdéhlen, welche einem individuell am
interessantesten erscheinen. Damit erweitert sich die Freiheit des Einzelnen in der
Rezeptionssituation, wobei zugleich ein groferes Moglichkeitspotenzial —zur
Wahrnehmung ,als-Kunst® fiir eine dsthetische Interpretation entsteht, ist die
Potentialitét fiir dsthetische Erlebnisse jederzeit gegeben und muss nur durch die aktive
Annahme in der Rezeption vervollstindigt werden. Zudem ermdoglicht es auch in der
Produktionssituation eine Vielfalt von Optionen, da der Kanon an festen, bestindigen
Kunstwerken und Regeln fiir selbige als solcher nicht mehr existiert. Dieser wird von
einer Freiheit ersetzt, mit und durch Allem Kunst schaffen zu konnen, wenn man sie —

wie eine profunde wissenschaftliche Arbeit — nur ausreichend argumentieren und als

asthetischen Moment verteidigen kann.

Die der Moderne folgende Epoche der Postmoderne stellt wiederum eine weitere Phase
der kulturellen und soziologischen Entwicklung dar, in welcher bestimmte Phinomene
und Denkweisen aufkommen, die bis heute in der Analyse der Kultur- und
Kunstsituation von tragendem Wert sind. Gepriagt wird der Begriff der Postmoderne
von Geistes- und Sozialwissenschaftlern wie Michel Foucault, Jacques Derrida, Roland
Barthes und vor allem auch Francois Lyotard. Letzter beschreibt in seinen Werken wie
La condition postmoderne diese Epoche mit Worten des Verlusts an den Glauben der
Meta-Erzahlungen. Dies will heilen, dass die jeweils historischen, soziologischen und
philosophischen Meta-Ebenen fiir das Individuum, welches sich in einer chaotischen
und pluralistisch ausgerichteten Welt widerfindet, keine Glaubensbasis mehr darstellt.

Nicht der Anspruch an Wahrheit oder Glaubhaftigkeit ist von Bedeutung, sondern die

* Genazino, Wilhelm, Idyllen in der Halbnatur, S. 187.
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Vorginge des Hinterfragens, des Neu-Aufbringens und damit auch Neu-in-Kontext-
Setzens bilden den jeweiligen Ausgangspunkt fiir das personliche Erfahren seiner selbst
in der Welt.” Vor allem in der Kunst erleben diese theoretischen Konzepte auch eine
praktische Umsetzung; In Zeiten von Fluxus, Happening und Performance Art wird das
rezipierende Subjekt zum Mit-Akteur und Kooperationspartner beim Schaffen des
jeweiligen dsthetischen Erlebnisses erklart. Der transitorische Moment des
Wahrnehmens und Erlebens wird dabei zum Hauptakt der neuen und offenen
Kunstformen, welche mit der Authebung der Grenzen zwischen Produzenten und

Rezipienten sowie jener der Kiinste untereinander zu spielen wissen.

Hierbei steht also nicht mehr die autonome Position des Produzierenden als schaffendes
Subjekt im Mittelpunkt, vielmehr wird ,,die Verwischung der Grenzen zwischen Kunst
und Leben, zwischen Mimesis und Realitdt [...] zum Konstitutivum der Kunst des
Lebens in der Moderne und Postmoderne.“*® Durch diese Verwischung der Grenzen tritt
die Beziehung zwischen dem rezipierenden Subjekt vor sowie dem produzierenden
Subjekt hinter dem Werk in den Fokus. Dabei wird vor allem der Begriff des
Kunstwerks an sich neben jenem der Autonomie bei einer beinahe unmoglichen
Grenzziehung zwischen dem alltdglichen Lebensbereich und jenem der Kunst in Frage
gestellt. Zusétzlich zu dieser Aufhebung der Grenzen kommt es zu einer Verfransung
der Kunstgattungen wie Theodor W. Adorno dies bezeichnet, womit auch die
intermedialen Beziehungen unter den Kiinsten selbst sowie die jeweiligen Ubergiinge
untereinander zu einem konstitutiven Element der Kulturbetrachtungen des 20. und 21.
Jahrhunderts werden.”” Fixe Kunstkategorien riicken damit in den Hintergrund, das Mit-
und Untereinander der Kiinste und das Entstehen von hybriden Formen tritt dafiir in den
Vordergrund. Diese Form von Kunstverstindnis herrscht auch bis heute noch vor, ist
kein Theaterstiick nur Theater im Sinne einer codierten Darstellung fiir ein bestimmtes
Publikum und kein Buch nur ein literarischer Roman, der entziffert werden will.
Zugleich entsteht dabei immer der Anspruch an ein ,Mehr‘, welches jeweils intendiert
wie auch verarbeitet wird, da die jeweilige Darstellungsform immer nur einer der

unterschiedlich potentiell moglichen Kommunikations- und Vermittlungsweisen

» Vgl. Lyotard, Jean-Frangois, La condition postmoderne, S. Tff.

*® Hiittinger, Stefanie, Der Tod der Mimesis als Ontologie und ihre Verlagerung zur mimetischen
Rezeption, S. 71.

*7'Vgl. Rebentisch, Juliane, Theorien der Gegenwartskunst zur Einfiihrung, S.99 ff.
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darstellt, wobei der unsichtbare Schleier des transzendierenden Mehrwerts jederzeit
vorhanden ist. Dieses ,Mehr entsteht dabei also nicht nur durch die jeweilige
Asthetisierung und den poetischen Rahmen, in den das jeweils zu Rezipierende geriickt
wird und damit unter anderen Umstidnden und in anderen (Licht-)Verhiltnissen
erscheint. Gepragt ist dieser Moment vor allem auch durch das Aufeinander-Treffen der
an diesem Prozess der Kunst-Hervorhebung und —Wahrnehmung unterschiedlich
beteiligten Individuen, welche durch ihr Zusammenspiel untereinander den von ihnen
geteilten Moment zu einem besonderen, einem einzigartigen, einem ,mehr-werthaften®

erheben.

Hybride Formen von Performance, Installationen und Theater, bildender Kunst,
Literatur und Film sind neben den verfransten Beziehungen zwischen Alltag und Kunst
auf den jeweiligen (manchmal unsichtbaren) Biihnen im Alltagsleben sowie den
institutionalisierten Kulturorten zu beobachten, wobei das Zusammenspiel der einzelnen
Komponenten das eigentliche Kunsterlebnis wesentlich mitbestimmt. Nicht die
Eingliederung in feste Kategorien und die Zugehorigkeit zu einer bestimmten Sparte
zdhlen in der Kunst der Postmoderne, sondern vielmehr das Spiel mit dem Dazwischen,
den Liicken und Leerstellen, welche vom Rezipierenden erst mit seiner individuellen
und einmaligen Reaktion auf das Erfahrene gefiillt werden, entscheidet maf3geblich iiber
das Kunsterlebnis, welches erst in diesem Akt seine Vervollstandigung findet. Auch auf
Seite der hervorbringenden Kiinstler, um nicht von schaffenden Schopfern als solchen,
sondern vielmehr Hervorbringern und sozusagen ,Hebammen der Kunstmomente® zu
sprechen, ist die Einteilung in voneinander abgetrennte Kategorien nicht ldnger giiltig.
Die Musen erweitern die Felder ihrer inspiratorischen Kiisse, Dichter ziehen ins Land
der Maler, jene in den Bereich der Musiker und letztere werden auf ihre Weise
wiederum zu Filmregisseuren und Literaten.”® Das erlernte Handwerk und die
Kategorisierung der verschiedenen Arten von Kunst riicken auf die Seite und machen
Platz fiir ein offeneres und den medialen und sozialen Gegebenheiten angepasstes

Verstindnis von Kunst als Mdglichkeit der Realitdtswahrnehmung und -gestaltung.

Mit dem postmodernen Denken verlagert sich also die Intention der Kunst weg vom

Ausstellen geschlossener und fertiger Werke hin zur Infrage-Stellung der Realitét und

* Vgl. Ohff, Heinz, Pop und die Folgen, S. 186.
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threr Abbilder. Durch die Ort- und Zeitlosigkeit im Denken und der Wahrnehmung wird
gleichzeitig der Anspruch auf Neuartigkeit aufgegeben und dafiir die Neu-Interpretation
von Geschichtlichkeit und Elementen des Alltagslebens durch Vorginge des Re-
Zitieren und Neu-in-Kontext-setzen zum kiinstlerischen Akt erklirt. Genauso wichtig
flieBt auch die personliche, mimetische Anndherung und der Akt der Rezeption als

grundlegender Bestandteil in die Schaffung des jeweiligen Kunstmomentes ein.*

,Der Rezipient gibt dem Objekt mit seiner Deutung erst die Bedeutung und
erhebt es dadurch zum Kunstwerk. Moderne Kunst erweist sich immer
deutlicher als Gestus des Zeigens, der die Rezeption zur Vervollstindigung

seines Kunstwerk-Charakters benotigt. *°

Die aktive Erfahrung von Kunst ist somit bedeutsamer als das alleinig passive
Rezipieren eines von einem autonomen Kiinstlersubjekt geschaffenen Kunstwerkes,
welches in sich geschlossen und keiner weiterfiihrenden Interpretation gedffnet ist.
Ganz im Gegenteil gilt das Erkennen und Entrétseln durch den Rezipienten als Mit-
Hauptaufgabe des Schaffens eines kiinstlerischen Moments, wobei auch die jeweilige
individuelle Herangehensweise die Einzigartigkeit des Augenblickes und damit seiner
unverwechselbaren Aura bestimmt.’' Gleichzeitig ist das Herausstellen, das ostentative
Vor-Zeigen selbst, ein konstitutiver Bestandteil des Kunstschaffens, da der Akt des
intendierten Sich-Ausstellens ein wesentliches Element der Asthetik darstellen kann —
aber nicht muss. Oftmals werden auch alltigliche Momente und Objekte ganz
nebenséchlich und beinahe beildufig zu Gegenstinden der Kunstbetrachtung, ohne sich
besonders aus ihrer Umgebung hervorheben zu wollen, es aber unscheinbar dennoch zu

tun und genau dadurch das hervorgerufene, dsthetische Erleben konstituieren.

Jene beschriebenen Eigenschaften der Postmoderne sind auch in der heutigen
Lebenswelt vorzufinden und strukturieren das Erleben und Wahrnehmen in selbiger auf
konstitutive Weise. Fixe Kategorien werden auf allen Ebenen des sozialen Lebens und
der jeweiligen gesellschaftlichen Diskurse kritisch gesehen und sind vor allem in der

Kunstwelt selten vorhanden. Die Hybridisierung der unterschiedlichen Kunstformen

¥ Vgl. Hiittinger, Stefanie, Der Tod der Mimesis als Ontologie und ihre Verlagerung zur mimetischen
Rezeption, S. 71 ff.

“Ibid., S. 140.

''vgl. Ibid., S. 70.
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untereinander sowie auch der Wissenschaften ist durchaus kein Einzelfall. Mit den
Beispielen von Science Art und VI1Jing, bei denen entweder Gebiete abseits der Kunst
mit unterschiedlichen Darstellungsformen selbiger zusammengefiihrt werden, oder aber
Neuverkniipfungen unter den Kiinsten selbst, etwa zwischen Bild-, Musik- und
Performance-Kunst, entstehen allerorts neue Zwischenformen. Auch die Infragestellung
sowie Gratwanderung zwischen Realitit und Alltag, dem Inszenierten und dem
Zufilligen, wird nicht nur schon in den 50ern mit der Fluxus Bewegung, dem Expanded
Cinema und Ready-mades von Kiinstlern wie Valie Export, Nam June Paik und Marcel
Duchamp vollzogen, sondern gehort auch heute zum Kerninteresse und Arbeitsansatz
der Kunst- und Kulturbewegungen der letzten Jahre. Dabei standen und stehen vor
allem der Anspruch zu schockieren, zu verwundern oder einfach nur Aufmerksamkeit
mit den einfachsten Mitteln des alltidglichen Lebens und der anscheinend gewdhnlichen

Erfahrungswelt zu generieren.

All diese Eigenschaften, die zu Beschreibung des Diskurses in der Moderne und
Postmoderne eingesetzt werden, sind also auch fiir die heutige Kultursituation weiter
zutreffend. Dennoch mochte ich mich von diesen kategorisierten und historischen
Begriffen ein wenig distanzieren und zur Beschreibung der jetzigen Kultur- und
Lebenslage stattdessen lieber den Begriff der contemporary art bzw. der
Gegenwartskunst verwenden™, wie ihn der Philosoph und Kunstkritiker Arthur Christo
Danto in seinem Aufsatz ,,Art after the end of Art“ zur Analyse der zeitgendssischen
Kunstlandschaft einsetzt. Ebenso wird dieser Begriff von der auf Theorien zur Asthetik
und der Philosophie spezialisierten Juliane Rebentisch in threm Werk Theorien der
Gegenwart zur Einfiihrung verwendet. Mein personlicher Vorzug gegeniiber dieser
Begriffsbezeichnung rithrt von dem Verstiandnis her, dass sich das Konzept und der
Begriff der Gegenwartskunst sich zwar als neutral, jedoch auch sehr geeignet fiir die
Bezeichnung des momentanen Augenblicks erweist, da sich darin sowohl die Elemente
der vorhergegangenen Epochen sehr gut wieder spiegeln, gleichzeitig jedoch die
Freiheit lassen, sowohl die Besonderheiten der Moderne als auch jene der Postmoderne
und der heutigen Zeit zugleich in die Analyse einflieBen zu lassen. Es geht dabei darum,
einen historisch distanzierten und gleichzeitig bewussten Blick auf die vorherrschende

Situation zu behalten. Dieser bestimmt bei Walter Benjamin oder Agnes Heller, welche

32 Vgl. Danto, Arthur C., Art after the end of Art, S.XIIL
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im Bereich der Philosophie und dem Aufzeigen von Alltéglichkeit in der Lebenskunst
als Schiilerin und Assistentin vom Philosophen und Literatur- sowie Kunstkritiker
Georg Lukécs geprigt wurde, grundlegend das historische Gegenwartsbewusstsein. Da
nur mit einem solchen Blick die vielen verschiedenen Aspekte der jeweils momentanen
Situation erkannt werden konnen.> In diesem Sinne soll bei der weiteren Beleuchtung
des Kunstbegriffes im Allgemeinen und auch in den folgenden Kapiteln der Begriff der
Gegenwartskunst als haupttragende Bezeichnung fiir die jetzige soziale wie kulturelle
Lage gewihlt werden, um mit den im letzten Jahrhundert entstandenen Konzepten der
Moderne und Postmoderne verglichen werden zu kdnnen, ohne dabei in begriffliche

Unterscheidungsschwierigkeiten zu kommen.

11 Das Riitsel um den Begriff des Kunstwerks

Schwieriger noch als eine préizise Definition des gegenwértigen Zeitepochenbegriffes
erscheint jene eines heute ebenfalls giiltigen Kunstwerkbegriffes, da die Festlegung auf
ein eindeutig fassbares und abgeschlossenes Werk in der gegenwirtigen Zeit nicht mehr
aktuell oder den pluralistisch und konzeptuell unterschiedlichen Umstdnden gerecht
wire. Die Einzigartigkeit in Zeit und Raum, eine handwerkliche Geschicklichkeit und
ein autonomes, in sich geschlossenes Werk gibt es in diesem Sinne nicht mehr. Durch
die technische Moglichkeit der allzeit potenziellen Reproduktion und Rezitation beruht
die Existenz des gegenwirtigen Kunstwerks als solches nicht auf seiner Verfasstheit
oder seinem ontischen Sein in Raum und Zeit, sondern ist vielmehr als personliches und
transitorisches Erlebnis von Einmaligkeit und Fliichtigkeit gekennzeichnet, das
versucht, sich im Unterschied zu dem nebenbei passierenden Alltag durch seine
Einzigartigkeit herauszustellen, um dabei Aufmerksamkeit zu generieren. Das
Kunstwerk, wenn man von einem solchen noch sprechen will, besitzt einen hohen

Ausstellungswert, denn gerade das Ausgestellt- und Gezeigt-Werden steht im

3 Vgl. Heller, Agnes, Can Modernity survive?, S. 9.
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Mittelpunkt.** Dabei geht es jedoch weniger um das Herzeigen der gelernten Fertigkeit
des jeweils hervorbringenden Subjekts, sondern vielmehr um die kreative
Hervorhebung und die Moglichkeiten von Sichtbarmachung des Kunstmoments oder -
Werks selbst. Kunst nimmt damit die Position einer aufkldrenden Instanz ein, ,,[I]hr
geht es im Modus des Zeigens um die Sichtbarmachung des Sichtbaren wie auch der
Sichtbarkeit als Ereignen.“” Nicht nur das Sichtbarmachen von Umstinden und
bestimmten gegenwirtigen Ereignissen, fiir die das Auge des modernen Menschen in
einer hektisch vorbeiziechenden Welt nicht aufmerksam genug ist, gilt somit als Aufgabe
der Kunst; im Her-Zeigen seiner Selbst stellt das jeweilige Kunstwerk, in welcher Form
auch immer — ob bildnerisch, filmisch oder installatorisch — seine eigene Gemachtheit
und damit sein Medium im jeweiligen Kunstmoment aus. Dabei zeigt es jedoch nicht
nur seine matericlle Beschaffenheit, sondern setzt im Moment der &dsthetischen
Erfahrung durch ein rezipierendes Subjekt auch sein Hergestelltsein durch ein
produzierendes und dabei intentional Aufmerksamkeit suchendes Subjekt voraus.’® Als
evidentes Kunstwerk ist seine Existenz durch das Handeln mindestens zweier weiterer
Instanzen geprigt, wobei zwischen den jeweiligen produzierenden und rezipierenden
Subjekten keine klaren Trennlinien gezogen werden konnen, da Beginn und Ende,
Inititeren im Akt des Hervorhebens und Vollenden im Moment der Rezeption, von
gleicher Wichtigkeit sind und in Momenten des gemeinsamen Erlebens oft zusammen

fallen.

Grundsitzlich sind Kunstwerke ,,[...] dsthetisch zu erfahrende »ésthetische Objekte«,
die durch ihr Gemachtsein vorbestimmt sind. Anders gesprochen: Ihre Verfasstheit

bestimmt als Hergestelltsein die Rezeption mit.**’

Dem muss in der gegenwartigen Kulturlandschaft hinzugefiigt werden, dass durch die
omni-potenzielle Asthetisierung der Alltagswelt und die damit einhergehende Freiheit,
alles zu Kunst erkldren zu konnen, vor allem die &sthetische Rezeption eines Objekts

oder Moments die jeweilige Interpretation und Einordnung im Rahmen der Kunstwelt

34 Vgl. Lento, Mattia, ,,Luigi Pirandellos , Quaderni di Serafino Gubbio operatore’ oder der vermeintliche
Verfall der Aura am Anfang der Filmgeschichte.”, In: Aura und Auratisierung, Ulrich Beil, Cornelia
Herberichs, Marcus Sandl (Hg.), S. 392.

3% Mersch, Dieter, ,,Einleitung: Wort, Bild, Ton, Zahl — Modalititen medialen Darstellens, In: Die
Medien der Kiinste, Dieter Mersch (Hg.), S. 35.

36 Vgl. Sigmund, Judith, S. 15/S. 150 ff.

7 1bid., S. 27.

26



deutlich mitpriagt. Das Erfahren-Werden und damit die Vollendung seiner Selbst in der
subjektiven Rezeption durch ein wahrnehmendes Individuum zu erhalten ist zum
Hauptmerkmal des modernen Kunstwerkes geworden, denn ,[...] das vollends
objektivierte Kunstwerk frore ein zum bloBen Ding, das seiner Objektivation sich
entzichende regredierte auf die ohnméchtige subjektive Regung und versénke in der

empirischen Welt.«*®

Es ist also nie nur ein objektives, durch einen autonomen Schopfer in die Welt
geworfenes Werk, um mit dem Begriff des Geworfen-Seins von Martin Heidegger zu
sprechen, welchen jener gleichsam auf seinem Gebiet der Philosophie in Verbindung
mit seinen Theorien zur Ontologie und dem Zustand des In-der-Welt-Seins verwendet.
Mit diesem Begriff versucht er den Zustand des fiir einen bestimmten Grund, jedoch
ohne eindeutig ergriindbaren Dasein, vorhandenen Umstands zu erkldren, wobei er dem
kausal nicht ersichtlichen ,Dal3‘ fiir die eigene Existenz und der Faktizitét als einem

existentiellen Bestandteils des Seinscharakters auf den Grund geht. *°

Das Kunstwerk der Gegenwart kennzeichnet sich aber eben nicht durch einen
unsichtbaren oder prominenten, aber autonomen und ,werfenden‘ Schopfer, sondern
entsteht vielmehr in der subjektiven Erfahrung des Erkennens, Hervorhebens und
Rezipierens. Dieser unwiederholbare Prozess konstituiert sich seinerseits durch und mit
den beteiligten Individuen. Er ist nicht schon vorgegeben und wartet darauf konsumiert
zu werden, sondern kennzeichnet sich vormerklich durch den augenblicklich geteilten
Erlebnis- und Erfahrungs-Moment. Anstatt von einem dinglichen Objekt zu sprechen
gilt vielmehr die Vorstellung eines Erfahrens-Modus der asthetischen Wahrnehmung,

ein ontologisch potentiell moglicher Modus der Wahrnehmung also.

Dennoch ist das Kunstwerk als solches, ob ein haptisches Gemilde, eine einmalige
Theaterauffiihrung, eine temporére Installation oder ein zu Kunst erkldrten privater
Auszug aus dem alltidglichen Tagebuch, immer noch ein Objekt im eigentlichen Sinne,
da seine objektive Dinglichkeit das jeweilige Medium seines Seins darstellt; eine
Grundbedingung um von jemand anderem iiberhaupt erst erfahren werden zu konnen.

,Eine Gestalt, und sei sie noch so unspektakuldr, muss ein Kunstwerk immer haben. Sie

3% Adorno, Theodor W., Asthetische Theorie, S. 262.
¥ Vgl. Heidegger, Martin, Sein und Zeit, S. 135 f.
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ist die Bedingung der Mglichkeit seiner Existenz.<*’Diese konstitutive Eigenschaft des
Kunstwerks und damit die ontologische Bedingung der Wahrnehmung eines
bestimmten Momentes oder dinglichen Objekts als Kunst, liegt in der Erfahrung durch
ein subjektives Individuum, welches durch seine aktive Teilnahme eine Dynamik
zwischen dem Rezipierten und dem Produzierten schafft und damit den Moment der

Kunstwahrnehmung als solchen erst ermdglicht. *!

,Etwas mit Grund als Kunstwerk zu bezeichnen bedeutet [...], an einem
Gegenstand eine unendliche dsthetische Erfahrung gemacht zu haben und

sie an einem endlichen Objekt ausweisen zu konnen.«*?

Die Erfahrung an und in einem Kunstmoment oder —objekt transzendieren somit also
seine dinglichen Gegebenheiten. Das &dsthetische Erlebnis erschlieft sich aus dem
einmaligen Moment der Wahrnehmung, welcher an keinen endlichen Normen oder
GroBen festgemacht werden kann. Kunstwerke entstehen in diesem Sinne heute nicht
mehr hinter verriegelten Ateliertiiren ausgebildeter und offiziell als solcher titulierter
Kiinstler, sie sind vielmehr erst Produkte eines Prozesses, welche zwischen den
Produzierenden, den Rezipierenden und im dabei entstehenden Moment als solche
hervorgehen.” Kunst, der damit hervorgerufene Moment sowie auch das geschaffene
Werk, wenn von institutionalisierter und definierbarer Kunst die Rede ist, “ [...] geht
nie in ihrem Begriff auf, sie ldsst sich nie einfach aus einer allgemeinen Definition,
Regel, Technik ableiten. Sie entzieht sich solchen Verallgemeinerungen, um in ihrer
jeweils singuldren Gestalt gleichwohl Anspruch auf den allgemeinen Begriff von Kunst

zu erheben.“**

In diesem Sinne ist es durchaus schwierig, gegenwirtig von einem fixen
Kunstwerkbegriff auszugehen bzw. mit einem solchen zu arbeiten, hat sich der Begriff
von einer Definition als haptisches Werk vielmehr zu der eines transitorischen
Prozesses gewandelt. Jener vollzieht sich in der Situation der Wahrnehmung und damit
in der Teilnahme unterschiedlicher Akteure, den Sich-Ausstellenden sowie auch den

Rezipierenden, welche allesamt aktiv an der Schaffung des kiinstlerischen Moments

40 Sigmund, Judith, Evidenz der Kunst, S. 114.

*1 yvgl. Rebentisch, Juliane, Theorien der Gegenwartskunst zur Einfiihrung, S. 93.
2 Sonderegger Ruth, zit. in: Sigmund, Judith, Evidenz der Kunst, S. 21.

* Vgl. Adorno, Theodor W., Asthetische Theorie, S. 262 f.

* Rebentisch, Juliane, Theorien der Gegenwartskunst zur Einfiihrung, S. 109.
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beteiligt sind. Bei den folgenden Kapiteln soll damit der Kunstwerk-Begriff als offener
Prozess und einzigartiger, aber stets wandelbarer Moment definiert werden, nicht jedoch
als abgeschlossenes Objekt, welches durch einen individuellen und autonomen Schopfer
hervorgebracht wurde. Dennoch soll der Begriff ,Kunstwerk® weiterhin verwendet
werden, jedoch mit dem Verstindnis eines offenen und nicht abgeschlossenen
Prozesses, weil dadurch vor allem der intentionaler Akt hinter dem Schaffen eines
solchen deutlich gemacht wird. Ein Akt, welcher sowohl bei der rezipierenden als auch
der produzierenden Handlungsweise von konstitutiver Wichtigkeit ist. Zusitzlich
mochte ich aber auch den Begriff des ,Kunstmoments® einfiihren, welcher meiner
Meinung nach die gegenwirtige Situation beziiglich der Kunstrezeption besser
beschreibt, da er die jeweils fliichtige Erscheinung seiner selbst und vor allem die
omniprisent schlummernde Potentialitit, um als solcher wahrgenommen zu werden —
oder auch nicht — am besten miteinschlie8t. Der Kunstmoment ist somit ein subjektiver
Erfahrungsmodus, der als solcher nicht a priori gegeben ist, jedoch jederzeit als ein
derartiger eingestuft werden kann. Durch die Subjektivitit in der Wahrnehmung und der
intentionalen dsthetischen Ausrichtung seines Hervorbringens, welches sich im Akt des
aktiven Rezipierens und Annehmens vervollstindigt, ist der Kunstmoment keinen
allgemein giiltigen Kriterien und WertungsmaBstiben ausgesetzt, sondern unangreifbar
weil immerzu fliichtig und neu interpretierbar.* Was diesen Modus jedoch unabdingbar
mitbestimmt, ist seine Besonderheit, das ihn individualisierende und hervorhebende
Merkmal seines Seins — seine Aura, welche transitorisch, subjektiv und vor allem
unsichtbar hinter dem Wahrzunehmenden steht oder vielmehr umhiillt, um ihm das

gewisse Etwas an Mehrwert zu verleihen.

III.  Aura und Wahrnehmung des Kunstmoments

Wie im oberen Abschnitt beschrieben, stellt das Kunstwerk in diesem Sinne kein

einmalig geschaffenes und abgeschlossenes Objekt mehr dar, sondern erschlie3t sich

* Vgl. Genazino, Wilhelm, Idyllen in der Halbnatur, S. 16.
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vielmehr als potentielle Moglichkeit einer Erfahrungsweise, es ist ,,Prozel und
Augenblick in eins.“*® Um diesen Augenblick jedoch auch als solchen wahrnehmen zu
konnen, bedarf es einer bestimmten Geistesgegenwart, wie Walter Benjamin sie
beschreibt, um die Einmaligkeit des Momentes in seiner Gesamtheit erfassen zu
konnen. Diese Einmaligkeit wird nicht nur durch die zeitliche und transitorische
Unwiederholbarkeit gekennzeichnet, sondern konstituiert sich vorwiegend in der
jeweiligen Aura des Augenblicks; dem einmaligen Dasein im Hier und Jetzt, oder als —
wie schon erwéhnt und maflgeblich von Walter Benjamin geprigt — ,,ein sonderbares
Gespinst aus Raum und Zeit: einmalige Erscheinung einer Ferne, so nah sie sein

47
mag.

Der Begriff der Aura stellt somit ein konstitutives Element in der Wahrnehmung der
jeweiligen Situation oder Werkes dar, er impliziert eine Ausstrahlung, die von dem
jeweilig Angesehenen aus- und zusétzlich iiber das tatsdchlich Sichtbare hinausgeht.
Erst durch dieses besondere ,Mehr® in der Wahrnehmung, das man auch als Stufe der
Intensitdt eines Ausdrucks bezeichnen kann, wird die jeweilige Situation als eine
kiinstlerische eingestuft, wenn im Moment der Wahrnehmung diese unsichtbare,

zusitzliche Ausstrahlung auch aufgenommen wird.**

,Es ist ein zusdtzliches Moment vorhanden, das man zunichst kaum
bemerkt und auch nicht leicht in Worte fassen kann. Dieses zusitzliche
Moment macht es aus, dass man tiber das, was man sieht, hinaus fasziniert

ist und innerlich beriihrt wird.“*’

Genau dieses zusétzliche Moment und diese innere Berlihrung kennzeichnen vor allem
in der heutigen Zeit die Situation der Wahrnehmung in einer Kulturlandschaft der
tiberall mdglich lauernden Kunst ganz besonders intensiv. Nicht mehr das anpreisende
Etikett ,Kunst® selbst ist ausschlaggebend, sondern vielmehr das Erleben in der
jeweiligen Erfahrungssituation durch ein empfindsames Subjekt, welches im Moment
der Erfahrung das ,Werk® als solches tberhaupt erst schafft und durch seine

Wahrnehmung als &sthetisches Element anerkennt, gibt den entscheidenden Ausschlag.

% Adorno, Theodor W., Asthetische Theorie, S. 154.

4" Lindner, Burkhardt (Hg.), Benjamin — Handbuch. Leben — Werk — Wirkung, S. 236.
* Vagl. Fleck, Robert, Was kann Kunst?, S. 11.

“Ibid., S. 11.
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Das Verhéltnis zwischen den jeweiligen Akteuren im Zwischenspiel der Wahrnehmung,
dem betrachtenden und dem (sich und den Moment) her-zeigenden Subjekt, bildet den
Ausgangspunkt der auratischen Erfahrung™, welche als solche somit weder fass- noch
abbildbar ist, sondern sich nur im Moment entfalten kann und einmalig dem jeweiligen
Augenblick und seinen Umstdnden geschuldet ist. Dieses Phanomen des Auratischen
zeichnet sich durch eine gewisse Form von Unnahbarkeit, Einmaligkeit und Echtheit
aus, wobei sich dies nicht nur auf die Kunst beschrinkt, sondern in die Natur- und
Lebenserfahrung iibergeht’’, wobei gerade dies das Reizvolle bei der potentiellen
Moglichkeit zur dsthetischen Erfahrung darstellt. Das Auratische ist demnach der sich
entfaltende Zauber, der von einem bestimmten Moment oder Objekt ausgeht und dabei
die Aufmerksamkeit des ihn erblickenden Subjekts auf sich lenkt. Die dafiir personlich
aufgewendete Geistesgegenwart ist jedoch ndtig, um die Einzigartigkeit des
Augenblicks als solche auch wahrnehmen zu konnen, erscheint doch vielleicht im
nidchsten Moment schon der genau selbe Gegenstand der Betrachtung in einem génzlich
anderen Licht und wird in dem Sinne nicht genauso als dsthetischer Moment erlebt, da
ihm die entsprechende Aura zum Erkennen des dsthetischen Potentiales wiederum fehlt.
Das Erkennen des poetischen und é&sthetischen Hintergedankens und dem den
haptischen und augenblicklichen Umstidnden transzendierenden ,Mehrs® ist also eine
situative Entscheidung im Erfahren durch ein subjektiv wahrnehmendes Individuum,
welches sich der Potentialitit einer etwaigen Begegnung mit einer kiinstlerisch
intendierten und auratisierten Situation bewusst sein muss. Als deutlicher Bestandteil
bei der auratischen Erfahrung spielen dabei sowohl die Unnahbarkeit und Distanz als
auch die unmdgliche Wiederholbarkeit eine konstitutive Rolle. Damit ist also ein
wacher Geist fir diese Erfahrung von Noten ist, um den Augenblick in seinem
singuldren und einzigartigen Sein eingebettet in eine ebenso historisch einmalig
geprégte Situation auch dementsprechend wert schédtzen und in seiner dsthetischen Form

wahrnehmen zu kénnen.>?

%0'ygl. Gardian, Christopher, ,,Europa hat die Pace verloren. Zur Auratisierung des Affektiven in Robert
Miillers Tropen®, In: Aura und Auratisierung, Ulrich Beil, Cornelia Herberichs, Marcus Sandl (Hg.), S.
303.

> Benjamin, Walter, Mediendisthetische Schriften, S. 425.

>2 Vgl. Baumgartner, Stefan, ,,Aura und Anerkennung in Hebbels Michel Angelo®, In: Aura und
Auratisierung, Ulrich Beil, Cornelia Herberichs, Markus Sandl (Hg.), S. 279.
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1V.  Die Riitsel und Geister bei der Rezeption von Kunst

Ahnlich dem Aura-Begriff Walter Benjamins und zur Umschreibung der Wirkung von
Kunst steht hierzu parallel der Begriff des Geist- und Rdtselcharakters von Theodor W.
Adorno. Die weitere Konzeptualisierung der Moderne und der Kunst in einer Zeit des
Verfalls und der Unmdglichkeit zur Realitdtsabbildung von Theodor W. Adorno fillt im
Gegensatz zu Walter Benjamin deutlich pessimistischer aus, da seiner Ansicht folgend
das Sein in der Moderne der Zerriittung schutzlos ausgeliefert ist und sich weder an
technischen, noch historischen Ankniipfungspunkten mehr festmachen ldsst. Doch
gerade aus dieser Not macht die aus den Institutionsgrenzen ausbrechende Kunst ihre
Tugend; sie versucht durch Neuartigkeit und einem rétselhaften In-Erscheinung-Treten
das Individuum zu {iiberraschen, durch einen nicht sichtbaren aber das #sthetische
Erlebnis prigenden Erfahrungsmoment, der nicht durch intellektuelle Einsichten geklart
werden kann, sondern sich in den lebendigen Augenblick der Wahrnehmung

einschreibt, das wahrnehmende Subjekt aufzuriitteln. >

Diese Eigenschaft, die bei Theodor W. Adorno als Rdtselhaftigkeit oder Geist des
Kunstwerks bezeichnet wird, ldsst sich an der immanenten Vermittlung von
Kunstwerken, an den sinnlichen Augenblicken ihrer Wahrnehmung sowie aber auch

ihrer objektiven Gestaltung festmachen. >*

»Wodurch die Kunstwerke, indem sie Erscheinung werden, mehr sind als
sie sind, das ist ihr Geist. [...]

Er ist nicht bloB3 der spiritus, der Hauch, der die Kunstwerke zum Phianomen
beseelt, sondern ebenso die Kraft oder das Innere der Werke, die Kraft ihrer
Objektivation; [...]

Geist ist ihr Ather, das, was durch sie spricht. "’

3 Vgl. Adorno, Theodor W., Asthetische Theorie, S. 183f.
*1bid., S. 134.
3 1bid., S. 134f.
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Im Geist des Kunstwerkes oder vielmehr des Kunstmoments liegt also seine
Ausstrahlungskraft, welche die jeweilige Erfahrung konstitutiv mitbestimmt und
zeichnet. Der Geist ist eine Eigenschaft, die genauso wie die Aura, nicht an dinglichen
und sichtbaren Objektqualitdten festgemacht werden kann, sondern wie ein unsichtbarer
Schleier liber dem jeweilig zu erfahrenden Moment liegt und ihm damit eine Art Zauber
verleiht, durch welchen der Augenblick nicht nur als ein alltdglicher vorbeiziehender,
sondern vielmehr als besonderer und einmaliger erlebt wird. Der Geist des Kunstwerkes
verleiht ihm eine einzigartige Individualitét, seine Unsichtbarkeit und die Transzendenz
seiner Wirkung, das Hinausgehen und —wirken iiber den jeweiligen Moment selbst,
konstituieren seinen Rétselcharakter, wie Theodor W. Adorno schreibt. Dieser
ritselhafte Charakter stellt das jeweils zur &sthetischen Erfahrung erhebende dar, das
Erhabene also, welches das Kunstwerk von einem gewohnlichen Konsumgegenstand,
der laut dem Philosophen trotzdem immer auch vorhanden ist und das Bild der Kunst in
der Moderne mitprigt, unterscheidet und ithm einen Mehrwert im Sinne eines kreativen

Erlebnisses und einer Fantasie, einer traumhaften Utopie verleiht.

Das Raitselhafte des Kunstmoments ist in seiner Einzigartigkeit wie auch
Undefinierbarkeit verortet, wobei nicht von Irrationalitit die Sprache ist, sondern
vielmehr von einer versteckten Rationalitdt, einer chaotischen Ordnung, die das
jeweilige Werk begleitet und strukturiert. Diese zeigt sich allerdings nur unter
bestimmten Umstinden und auch dann nur fiir das wachsame Auge, welches dem
Erkennen und Erfahren von dsthetischen Formen gegeniiber offen ist. In der
gegenwirtigen Situation der Kunstrezeption liegt nicht das Entschliisseln des jeweiligen
Ritsel eines Kunstwerks im Vordergrund, vielmehr gilt es, dieses Ritsel als solches
tiberhaupt zu erkennen und wahrzunehmen, sodass ein mdgliches Entschliisseln erst
ermdglicht werden kann. Letzteres erscheint jedoch nicht unbedingt erforderlich zur
asthetischen Wahrnehmung, sind doch ,,[A]lle Kunstwerke, und Kunst insgesamt [sind]

Ritsel*®,

Diese Eigenschaft ist wie die Aura pridgend und fiir die Faszination ausschlaggebend,
welche sich nicht immer an objektiven Kriterien festmachen ldsst und génzlich der

subjektiven Erfahrung geschuldet ist. Gerade deswegen ist jedoch die jeweilige Aura,

% 1bid., S. 182.
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der Geist und die Rétselhaftigkeit eines Kunstmoments das ithn Auszeichnende: Nicht

°7 oder das reprisentierte Ganze, sondern

die sinnhaft hergestellten Zusammenhénge
sein potentielles Sein als dsthetisch zu erfahrender Moment sind die hervorzuhebenden
ontischen Qualititen des modernen Kunstwerks. In gegenwértigen Performances etwa
zdhlt nicht mehr die aristotelische Logik einer Dramatik, die einer bestimmte Abfolge
im Verlauf der Spielzeit folgen muss, oder in der bildenden Kunst der goldene Schnitt,
an welchem sich der Maler zu orientieren hat. Um die Erfahrung eines Werkes oder
Moments als eine dsthetische einzustufen bedarf es vielmehr eines individuellen
Ausdrucks und eines ,Mehr‘ an Angebot als tatsdchlich sichtbar zu erkennen, als einer
erlernten Fertigkeit im Handwerk des Schaffens. Kunst wird zur Ausdrucksform
individueller Gedanken und Bewusstseinsgéinge, die sich an &ufBerlichen Objekten
festmachen, ,,[...] an und mit denen es sich formen und zum Ausdruck seiner selbst
kommen kann.*“® Nicht das ,Was®, sondern das ,Wie* des jeweilig Ausgedriickten steht
im Vordergrund, denn alles kann seit der Zeit der Moderne und so auch in der
Gegenwart potentiell Kunst werden. Um als solche dann auch erkannt zu werden, muss
der Zeige-Modus des Wahrgenommenen, der Gestus seines Sich-Herausstellens, als
besonderer und ungewohnlicher eingestuft werden, sodass seine Einzigartigkeit, seine
Aura, ihn zu dem ritselhaften dsthetischen Moment erheben kann, als welcher er auch

erfahren wird.

V. Das Wechselspiel zwischen Zeigen, Erkennen und Wahrnehmen

°7Vgl. Sigmund, Judith, Die Evidenz der Kunst, S. 35.
¥ Genazino, Wilhelm, Idyllen in der Halbnatur, S. 152.
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Die Hervorhebung des Sich-Zeigens in kiinstlerischer Form als potentiell dsthetischer
Seins-Modus eines Moments oder Gegenstandes gegeniiber dem abgeschlossenen Sein
als objektiv kiinstlerisch bezeichnetes Werk erdffnet der gegenwirtigen Kunst eine
gewisse Freiheit beziiglich ihrer Produktion wie Rezeption. Gleichzeitig riickt es damit
den Werk- und auch Kunstbegriff weg von institutionalisierten Einrichtungen, weg von
einer fertig abgeschlossenen Entitdt und von einer durch ein grofles Publikum oder
Kritiker erstellten Wertung, um als kiinstlerisch gelten zu diirfen, und hin zu einer
aktiven Wahrnehmungs- und Erfahrens-Entscheidung. Kunst wird damit zu einem
Moment des Machens, einem Hervorhebens, Erlebens, Erfahrens, kreativen

Prisentierens, sie stellt den Prozess ihres eigenen Schaffens heraus:

,|...]Jdie neue Kunst [kehrt] das einst versteckte Moment des Gemachten,
Hergestellten selbst hervor.

[...]

Daraus ist das Vergniigen geworden, Kunstwerke durch den ProzeB ihrer

eigenen Hervorbringung zu substituieren.*

Das Herausstellen seiner Gemachtheit ist fiir den gegenwirtigen Kunstmoment also
konstitutiv, um als solcher auch wahrgenommen werden zu konnen, liegt die Spannung
nicht darin ein vollendetes Werk, sondern vielmehr den Prozess seiner Hervorbringung
beobachten zu konnen. Nichtsdestotrotz ist auch das Verstecken der Hervorhebung als
asthetischer Moment wiederum ein spannendes Element, mit dem in der
Gegenwartskunst gerne gearbeitet wird.®® Denn in jedem #sthetischen Hervorheben ist
auch ein Sich-Zeigen vorhanden, das auf die eigene objektive Materialitit wie
Performativitit der Akteure zuriickweist, sich jedoch gleichzeitig im transitiven Zeigen
der eigenen Fassbarkeit entzieht und damit einen Entzug darstellt, der als offener Raum
konstitutiv das Wahrzunehmende mitbestimmt. ,,Das Bild, sein Charme, seine Aura

“61 1 diesem Offen-Lassen

entspringt diesem Entzug. Aus ihm hat es sein Ereignen.
einer Leerstelle, eines in der Rezeption noch zu vollendenden dsthetischen Moments,
und dem nicht im Vorhinein eindeutig gekennzeichneten kiinstlerischen Hintergrund

wird dem Rezipierenden somit die Freiheit der aktiven Beteiligung am Hervorbringen

% Adorno, Theodor W., Asthetische Theorie, S. 46.
% Siehe Part IT und dem Ubergang zwischen Alltags- und Kunstwelt.
6! Mersch, Dieter, ,,Einleitung®, In: Die Medien der Kiinste, Dieter Mersch (Hg.), S. 35.
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eines Kunst-Moments im Vorgang seines personlichen Wahrnehmens gelassen. Durch
die freiwillige Entscheidung, etwas als Kunstwerk wahrzunehmen, wird dieses selbst
erst konstituiert, seine spezifische auratischen Eigenschaften durch die personliche
Anteilnahme zu selbigen erkldrt und das offen gelassene Potential fiir ein solches
asthetisches Erfahren somit im Prozess der Wahrnehmung nicht nur erkannt, sondern im

Augenblick des Erlebens vollendet.

Dieses Spiel mit der einerseits intendiert gekennzeichneten Hervorhebung der Asthetik
und der andererseits Verschleierung desselbigen unter dem Mantel der Alltidglichkeit
findet auch in vielen gegenwiértigen wie im Lauf des 21. Jahrhunderts hervorgebrachten
Kunstprojekten. In Performances wie beispielsweise ,,The Norm Olympics* aus dem
Programm der Wiener Festwochen 2011 wurde genau mit diesem Verstecken der
Gemachtheit und damit der Wahrnehmung, ob etwas als Kunst eingestuft wird oder
nicht, gespielt. In dem konkreten Fall wurden alltdgliche und personliche Vorgénge mit
der Vorgabe durch ein Skript, welches die Teilnehmer paarweise in ihnen fremden
Wohnungen innerhalb der Stadt Wiens zu folgen hatten, ohne dabei jedoch von einer
dritten Instanz beobachtet zu werden, in einen dsthetisierten und natiirlich-unnatiirlichen
Akt verwandelt. Die Performativitit des Alltags, das Spielen mit den unsichtbaren
GesetzmafBigkeiten des eigenen Lebens und das Ausprobieren unter dem Schutzmantel
der Kunst in einer der eigenen Person fremden Rolle wurden hierbei im Sinne der
absichtlichen Verunsicherung und der dabei erhofften Hinterfragung des personlichen

Lebensrhythmus thematisiert.

Mit dhnlichen Strategien der Verunsicherung und der damit einhergehenden
Hinterfragung von Realitdt, Spiel und Inszenierung wurde auch etwa beim
,Unsichtbaren Theater* August Boals oder bei weiteren Beispielen von Stralentheater
oder Installationen im 6ffentlichen Raum wie dem Beitrag der Wiener Festwochen 2015
»Small metal objects* operiert, wo die Devise galt, aus dem unscheinbaren Lauf des
Alltags heraus einen Moment der ,anderen Erfahrung® zu schaffen, ohne sich dabei
eindeutig von vornherein sich als Kunst darzubieten. In letzterem Projekt stand die
Mariahilfer Strale im sechsten Bezirk Wiens als Biihne zur Verfiigung, die

Protagonisten waren die gewdhnlich vorbeilaufenden Passanten, wiahrend die

62 Vgl. Programmheft der Forum Festwochen FF 2011, S.7.

36



Teilnehmer an der Installation iiber Kopthorer dazu eine Tonspur, Geschichten,
Dialoge, wie sie jeder der ihnen Voriiberlaufenden mit seinem Gesprachspartner
austauschen konnte, horten. Die Theatralitdt des Alltagslebens wurde dabei in den
Fokus genommen, bis sich schlussendlich langsam herauskristallisiert, wer die
eigentlich vier Protagonisten des auf der offenen Strale inszenierten Theaters waren,
waren jene Rollen zuvor flir jeden der Passanten moglich und denkbar, da eine genaue
oder ostentative Herausstellung der Akteure eben gerade nicht stattfand, sondern
vielmehr das Verstecken selbiger zum Haupt-Spiel-Element erklart wurde.®’

Diese Vorgangsweise kennzeichnet eine sozusagen umgekehrte Herausstellung der
Asthetisierung des Alltagslebens, wird gerade durch das Verschleiern des Schaffens
asthetisch intendierter Hervorhebungen dieselbe Spannung erzeugt, wie sie wahrend des
Vorgang des Entschliisselns der Gemachtheit eines Kunstwerks entsteht. Im Verstecken
seines Seins ,als Kunstwerk’ kann sich der jeweilige alltdglich wahrgenommene
Gegenstand oder Moment dennoch als é&sthetisch zu erfahrener herausstellen und
erzeugt durch diesen Vorgang des erst Entdeckt-Werden-Wollens ein spezifisches
Wahrnehmungserlebnis, in welchem nicht die sichtbare Beschaffenheit des
Kunstmoments sondern seine mogliche Existenz als solcher, seine dsthetisch erfahrbare

Potentialitit also, den Hauptspannungspunkt fiir das rezipierende Individuum darstellt.

Die intentionale Handlung, sei es die des Verschleierns der besonderen Inszenierung
oder aber die der Hervorhebung des Hergestellt-Seins zu einem bestimmten Zwecke,
stellt allgemein betrachtet meist das Konstitutivum des Kunstmoments dar. Denn ohne
der Absicht hinter dem jeweils poetisierten Handlungsakts wiirde jener in der Situation
des Erfahren-Werdens auch nicht in seiner Einzigartigkeit aufgenommen werden

konnen.

»Das Dialogische der Kunst ist im Prozess ihrer Herstellung enthalten,
kiinstlerische Arbeit ist ihrem Wesen nach auf die Rezipienten ausgerichtet,
egal ob es sich um ein >Du< in der Einzahl handelt oder ums ganze

Publikum. %

63 Vgl. http://www.wienerzeitung.at/nachrichten/kultur/buchne/756547 Unsichtbares-Theater-sichtbar-
gemacht.html, 24.2.2016.

64 Miiller, Heiner, ,,Man schreibt immer fiir ein Publikum® In: Gesammelte Irrtiimer. Bd. 1., S. 11, zit. in:
Judith Sigmund, Evidenz der Kunst, S. 123.
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Die Herstellung eines derartigen Kunstmoments beruht also auf seiner intentionalen
Ausgerichtetheit an ihn wahrnehmende Rezipienten, egal wie viele dies implizieren
mag. Die Rezeption ist daher im Akt des Hervorhebens immer schon mitgedacht, darin
verwoben und bestimmt das jeweils zu Rezipierende schon vor dem eigentlichen
Augenblick der Wahrnehmung mit, ist im tatsdchlichen Moment des Erfahrens durch
einen Rezipierenden dann jedoch einzigartig und in der Form niemals wiederholbar, da
durch die bestimmte Aura der jeweiligen Situation gepridgt. Man konnte also von einer
Prd-Rezeptions-Intention und einer Post-Rezeptions-Impression sprechen, die sich
gegenseitig bedingen und in dem Sinne mitbestimmen, dass die Intention ohne die

erwiinschte Impression nicht existieren konnte genauso wenig wie umgekehrt.

Die Betonung des transitorischen Erlebnisses in der Rezeption und die dafiir
erforderliche Hervorhebung zu einem &sthetischen und auratischen Moment im
jeweiligen Augenblick ist fiir die situative Kunstrezeption grundlegend, stellt jedoch
damit die lange Zeit als klassische Kunst eingestuften Werke wie etwa Gemilde von
Monet oder verschriftlichte Theaterstiick von Autoren wie etwa Max Frisch wiederum
infrage, da die jeweilige Aura des haptischen Objekts kritisch oder zumindest als nicht
ewig geltend und somit fliichtig eingestuft wird. Um zu den Begrifflichkeiten Walter
Benjamins zuriickzukehren ist die Aura somit keine fixe, ontologische Eigenschaft
eines jeweiligen Werkes und auch nicht nur eine Form seiner Inszenierung, sondern
vielmehr ein ontischer, potentieller Modus der subjektiven, momentanen und

transzendentalen Wahrnehmung, welche vom Affekt des Erblickten abgeleitet wird.®

,Als transzendentales Moment der Kunst markiert die Aura — der
dsthetische Schein — das Nichtintentionale, indem die begriffslose
Erkenntnis der Kunst eine Differenz zur begrifflichen Erkenntnis durch

deren Verhiltnis zur Wahrheit setzen kann.*%¢

Angesichts dieser Transzendenz und Immaterialitdt, welche die Aura und den von ihr

umwobenen Moment konstituiert, muss die Subjektivitit und momentane

% Vgl. Baumgartner Susanne, ,,Heiligkeit und Aura in Konrad von Wiirzburgs Silvester®, S. 118

sowie Gardian, Christopher, ,,Europa hat die Pace verloren. Zur Auratisierung des Affektiven in Robert
Miillers Tropen®, S. 303, beides in: Aura und Auratisierung, Ulrich Beil, Cornelia Herberichs, Markus
Sandl (Hg.).

5 Lebedeva, Nadejda, ,,Die »bestimmte Unbestimmbarkeit«. Aura, Schein und Musik in der Asthetischen
Theorie Adornos., In: Aura und Auratisierung, Ulrich Beil, Cornelia Herberichs, Markus Sandl (Hg.) S.
362.
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Rezeptionssituation des Wahrnehmenden immer mitgedacht werden. Dabei muss die
jeweilige kiinstlerische Intention des Produzierten nicht immer eindeutig erkennbar
gezeigt werden, um vom Rezipierenden auch als dsthetischer Moment eingestuft zu
werden, allerdings ist eine gewisse Bereitschaft zur eventuellen Konfrontation mit
Kunst und Intentionalitidt sowohl auf produzierender wie rezipierender Seite durchaus
erforderlich, um sich des jeweiligen Kunstmoment auch offen annehmen zu konnen.
Den Zauber oder Bann in der Wirkung des Kunstmoments auch erfassen und ihn als
solches wahrnehmen zu konnen, liegt somit wortwortlich immer im Auge des
Betrachters und ist den Umsténden seiner Erfahrungssituation geschuldet. Um diesem
einmaligen Auszeichnungsfaktor auch gerecht werden zu konnen ist die Fahigkeit der
Geistesgegenwart unumgénglich, denn nur der Distanz wahrende, sich aber dennoch
den Dingen annehmende Blick kann die jeweilige Situation in all ihrer Intensitét auch
aufnehmen. Diese Féhigkeit ist nicht nur eine lebenswichtige Grundvoraussetzung, wie
Walter Benjamin dies sagen wiirde, sondern vor allem fiir die Erfahrung des

Auratischen unabdingbar.

,Die Erfahrung der Aura beruht also auf der Ubertragung einer in der
menschlichen Gesellschaft geldufigen Reaktionsform auf das Verhéltnis des
Unbelebten oder der Natur zum Menschen. Der Angesehene oder angesehen
sich Glaubende schlédgt den Blick auf. Die Aura einer Erscheinung erfahren,

heiBt, sie mit dem Vermogen belehnen, den Blick aufzuschlagen.«®’

Das Vermogen des Erkennens ist die ausschlaggebende FEigenschaft des
wahrnehmenden Subjekts, welches mit seiner Rezeption den Kunstmoment als solchen
in seiner Teilnahme an der Hervorhebung, dem willentlich ausgestellten Zeige-Gestus
sowie mittels der aktiven Wahrnehmung, komplettiert. Diese Féhigkeit ist mit jenem
Begriff der Geistesgegenwart von Walter Benjamin zu vergleichen, wobei es sich
hierbei auch um jene ‘temporal awareness* or , ‘mental presence * handelt, mit welcher
das Geschehen aktiv aufgenommen, historisch kritisch eingestuft und nicht nur passiv
rezipiert wird. Jene Geistesgegenwart ist es auch, welche die Rezeption in der
gegenwirtigen Kulturlandschaft priagt, wobei auch hier wiederum die Subjektivitét des

wahrnehmenden Individuums im Vordergrund steht, welches ,,[...] stets aufmerksam

57 Benjamin, Walter, Mediendisthetische Schriften, S. 58.
68 Lindroos, Kia, Benjamin’s Moment, S. 126.
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sein will, um Schénheit inmitten der unschénen Realitdt ausfindig zu machen."®.

Hierbei geht es jedoch nicht immer um die Schonheit als solche, da jene nicht als
auschlaggebendes Kriterium fiir Kunst gelten kann oder soll, sondern vielmehr um die
Einzigartigkeit des Moments und die inhédrente Schonheit dieser fliichtigen

Einmaligkeit.

Diese Fahigkeit, das Einzigartige unter der Masse an Eindriicken zu erkennen, ist in der
Zeit der Moderne wie auch der Postmoderne und der Gegenwart eine seltene oder
zumindest durchaus schwierige geworden, da sich im Wandel der Zeit durch die
Vervielfiltigung an Eindrucksangeboten der Alltagswelt das Bewusstsein des Menschen
gewandelt hat, wie Walter Benjamin schon vor hundert Jahren schrieb.”® Nun stellt sich
im gegenwdrtigen Kontext also die Frage, wie dieses aktive Bewusstsein, diese
Geistesgegenwart und Aufmerksamkeit iiberhaupt noch generiert werden kdnnen, um
im entsprechenden Moment der Rezeption ein dsthetisches Kunst-Erlebnis hervorrufen

zu konnen.

VI.  Der choc als Erfahrungsform der Moderne und der Kunst

Wie kann und soll in einer Zeit, in der alles zu Kunst erklirt und jegliches Objekt in
einen adsthetischen Rahmen geriickt werden kann und die einen umgebende Umwelt
mehr aus Zufdllen und Zumutungen besteht, zu denen jeder personliche Bezug erst
hergestellt werden muss, eine einzigartige Aura und das dafiir erforderliche Bewusstsein
geschaffen werden? Mehr als hundert Jahre nach der Lebenszeit von Walter Benjamin
und dem seinerzeit vorherrschenden Kontext beziiglich seiner Theorien zur Moderne,
den fiir die damalige Zeit technischen Neuerungen, den Moglichkeiten zur (Re-
)Produktion und (Re-)Prisentation von Kunst und Asthetik und den Verinderungen im
Alltagsleben des Individuums in der Grofistadt des neuen Zeitalters, sind die von ihm
beschriebenen Begrifflichkeiten noch immer giiltig. Der choc als aufgebiirdeter
Erlebniszwang in einer Welt von stindig auf das Individuum einprasselnden

Eindriicken, das Verlangen nach Wahrnehmungs- und Aufmerksamkeitsokonomie

% Genazino, Wilhelm, Idyllen in der Halbnatur, S. 16.
70 vgl. Benjamin, Walter, Aura und Reflexion, S. 383 ff.
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sowie der ,Verlusts des Ichs‘, der Individualitit aufgrund der Zerstreuung des Einzelnen
in der Masse an sinnlichen Angeboten und existenziellen Mdglichkeiten, sind auch
heute noch aktuell. Denn auch wenn sich die sozialen wie technischen Umstinde
durchaus geéndert haben, die Situation des sich selbst und der Darstellung seiner Person
suchenden Individuums ist dieselbe geblieben, einzig die Moglichkeiten zur
Inszenierung und zur dsthetischen Arbeit haben sich vervielfaltigt, womit aber auch die
Frage nach der jeweiligen &sthetischen Aura und der Produktion selbiger eine
schwierigere geworden ist. Auch bei Theodor W. Adorno ist von diesem Verlust der
Einzigartigkeit die Rede, wobei letzterer hierbei von der ,, Entkunstung der Kunst,

“"spricht. Nicht nur im

ihre[r] Entzauberung, die mit dem Verlust der Aura einhergeht
Zeitalter der Moderne und Postmoderne des vergangenen Jahrhunderts, sondern auch in
der Gegenwart stellt das Uberangebot an medialen Angeboten und Lebenseindriicken
eine Herausforderung fiir das Individuum dar, welches aus der Vielzahl an Eindriicken
zuerst filtern und die Okonomie seines Blickes neu generieren muss, um den Zauber

einer moglichen &dsthetisch intendierten Aura im Fluss des unscheinbaren

Alltagstreibens auch einfangen zu kdnnen.

Walter Benjamin schreibt diesbeziiglich iiber eine Verkiimmerung der Einzigartigkeit
und einer Zerstreuung des Einzelnen, der in dem chaotischen Durcheinander und der auf
ihn einprasselnden chocs den Blick fiir die jeweils einmalige Aura der Dinge verliert.”
Durch den technischen Fortschritt und die damit einhergehende Ermoglichung der
beinahe grenzenlosen Reproduktion eines jeglichen Gegenstandes — ob Kunstwerk oder
Gebrauchsstiick — verliert das einzelne Objekt in seiner Einzigartigkeit, denn durch den
Prozess der zunechmenden Verfiigbarkeit kommt ihm seine ihn auszeichnende Aura’
abhanden und es und wird damit zur schalen, objektifizierten Ware einer
kapitalistischen Gesellschaft im Rausch der Zeit. Ein Umstand, der vor allem das Feld

der asthetischen Kunst schwer trifft, denn kurz gesagt gilt dadurch: ,,Kunst wird zum

"I Lebedeva, Nadja, ,,Die »bestimmte Unbestimmbarkeit«. Aura, Schein und Musik in der Asthetischen
Theorie Adornos., In: Aura und Auratisierung, Ulrich Beil, Cornelia Herberichs, Marcus Sandl (Hg.), S.
359.

2 Vgl. Benjamin, Walter, Das Kunstwerk im Zeitalter der technischen Reproduktion, S. 214 f.

& Vgl. Kern, Manfred, ,,Aura aurea. Zur Vorstellung des Unikaten in der mittelalterlichen Poesie®, In:
Aura und Auratisierung, Ulrich Beil, Cornelia Herberichs, Marcus Sandl (Hg.), S. 63.
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Objekt.“™, einem Konsumgut, das durch Angebot und Nachfrage, Interesse und

kategorisierbaren Eigenschaften bestimmt ist.

Diese niichterne und pessimistische Betrachtung ist stark von Walter Benjamin und dem
Wandel in der dsthetischen Wahrnehmung im Zeitalter der Moderne und der technisch
geschaffenen Mdglichkeiten im Bereich von Reproduzierbarkeit und Vervielfiltigung
in Bezug auf die Représentation eines jeglichen Gegenstandes geprégt. Sie ist aber auch
in der gegenwirtigen Situation durchaus noch von Bedeutung, beschreibt sie die
Schwierigkeit, den aufmerksamen Blick des Einzelnen lenken oder bewusst auf etwas
legen zu konnen, sehr treffend. Schon mit den kulturellen Entwicklungen des frithen
zwanzigsten Jahrhunderts wie beispielsweise aus dem Alltag entnommenen und neu in
Szene gesetzten Ready-mades, den ,objets trouvés® von Marcel Duchamp, den versteckt
und doch bewusst inszenierten Happenings in den 60er Jahren von beispielsweise Valie
Export und ihrem ,Tapp- und Tastkino‘,der gesamten Fluxus-Bewegung tiberhaupt
sowie auch mit der Kunstszene der Gegenwart riickt vor allem aber Eines in den
Vordergrund: um das in der Masse von Eindriicken verlorene und zerstreute Individuum
zu erreichen bedarf es eines Moments des Er- und vor allem Angegriffen-Seins, denn es
scheint: ,,Kiinstlerisch zu erreichen sind die Menschen iiberhaupt nur noch durch den

Schock.«”

Nachdem alles schon einmal dagewesen, alles schon einmal gesehen, erfahren oder
erlebt wurde gilt nicht mehr der Anspruch, neu und noch unbefleckt zu sein, um
asthetisch wahrgenommen werden zu konnen. Vielmehr steht die Kunst der
Hervorhebung und die moglicherweise schockierende und aufriittelnde Wirkung im
Mittelpunkt zur Generierung von Aufmerksamkeit. ,,Die Male der Zerriittung sind das
Echtheitssiegel von Moderne; das, wodurch sie die Geschlossenheit des Immergleichen

verzweifelt negiert; Explosion ist eine ihrer Invarianten.*’°

Um neuartig und innovativ erfahren zu werden, bedarf es des gewissen
Schockmoments, einer Explosion als Versuch das Immergleiche abzulegen und dabei
einen neuartig, personlich zu erfahrenden Moment zu schaffen. Dabei muss nicht immer

die eigene Person oder die inszenierte Furchtbarkeit und Ausbeutung des eigenen

" Ohff, Heinz, Pop und die Folgen, S. 32.
> Adorno, Theodor W., zit. in: Hanno, Rauterberg, Und das ist Kunst? Eine Qualitdtspriifung, S. 105.
76 Adorno, Theodor W., Asthetische Theorie, S. 41.
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Korpers wie beispielsweise bei fiir ein Publikum ausgerichteten und &sthetisch
intendierten Selbstgeiflelungen von Akteuren wie Marina Abramovi¢ im Vordergrund
stehen, da die Dinge und Situationen meist schon fiir sich selbst agieren. In ithrem

Manifest zur Pop-Art schreiben etwa Winfried Gaul und Peter Alvermann:

»Nicht wir wollen schockieren, sondern die Dinge schockieren uns. Das
Bild, das sich nicht mehr auf sich selbst bezieht, sondern Bezug nimmt auf
die Realitdten, die vor ihm da waren, nimmt Bezug auf Objekte, die man —

Monstren oder nicht — auf der Strafle finden kann.*

Die verdnderte Form der Darstellung und die damit einhergehende Hervorhebung,
welche die meist alltidglichen Dinge und Situationen in einem anderen Licht erscheinen
lassen, reichen schon vollkommen aus, um eine verdnderte Wahrnehmung zu
generieren. Dabei soll ein von der alltdglichen Erlebnisarmut unterschiedliches
Erscheinungsbild geschaffen werden, dass durch seine verdndertes Auftreten somit
,schockiert” und Aufmerksamkeit generiert. ,,Die Schocks, welche die jiingsten
Kunstwerke austeilen, sind die Explosion ihrer Erscheinung.“”’ Im Akt des
asthetisierten Heraustretens aus dem alltdglichen Erscheinungskontext in Form einer
sinnlichen Neu-Erfahrung und damit auch Neu-Kontextualisierung entsteht also ein
Explosionsmoment. Ein Begriff, der vor allem in der englischen Ubersetzung des ,to
blow one’s mind* eine schone Wiedergabe findet, werden sowohl die Sinne als auch der
Geist sozusagen aufgeriittelt, durch die Explosion wach gerufen und die Augen fiir eine

verdnderte Wahrnehmungsoption gedffnet.

Allerdings stellt sich in der gegenwirtigen Kunstsituation wiederum die Frage, was
denn eigentlich noch iiberhaupt schockieren kann? Noch mehr als noch vor hundert oder
fiinfzig Jahren und einer unauthorlich einprasselnden Masse an medialen und
haptischen  Eindriicken,  kulturellen =~ Angeboten = und  sich  bietenden
Erlebnismdglichkeiten iiberwaltigt, begegnet das Individuum heute meist schon sehr
abgestumpft dem sich darbietenden Schauspiel des Lebens. Doch gerade das macht die
Kunstszene der Gegenwart besonders spannend; ist auf der einen Seite der Hang zu
imposanten und damit eindeutig hervorstechenden Inszenierungen — ob in Theater,

Oper, Film oder Malerei — zu beobachten, so steht auf der anderen Seite das scheinbar

"bid., S. 131.
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unsichtbare und gerade dadurch spannende ,Theater* des Lebens auf dem Spielplan, das
vielmehr mit der Moglichkeit seines eigenen Seins spielt, als mit der Inszenierung
seiner selbst. Das damit geschaffene Bild oder vielmehr die Situation soll nicht durch
seine Gemachtheit beeindrucken, sondern dadurch ,,[...] da der Sehende dem zu

Sehenden ortlos gegeniiber steht und unausweichlich ausgeliefert ist.”®

, wie Max
Imdahl dies beschreibt. Nicht die gemachte Inszenierung selbst oder das jeweils zu
sehende Objekt ist ausschlaggebend, sondern vielmehr der Reiz, der Aura eines
Gegenstandes oder Momentes zu jeglichem Zeitpunkt verfallen zu kdnnen, wenn man
sich nur darauf einldsst. In diesem Sinne ist die Aura des Augenblicks und die
Geistesgegenwart, selbige aufnehmen zu konnen, heutzutage wichtiger denn je, gilt
Kunst nicht als abgeschlossenes und fertiges Objekt, das es zu rezipieren und lediglich
zu betrachten gilt, sondern vielmehr als Moglichkeit des einmaligen Erlebens, eines

unwiederholbaren und einzigartigen Moments, den es einzufangen und wahrzunehmen

gilt.

,Wenn ich mir etwas wiinschen diirfte, so wiinsche ich mir weder Reichtum noch
Macht, sondern die Leidenschaft der Moglichkeit.*"

Das Leben, der Alltag und die darin befindlichen Situationen, Menschen und dinglichen
Gegenstinde tragen also allesamt ein &dsthetisches Grundpotential in sich. Der Reiz der
Gegenwartskunst ~ besteht darin, diesen potentiellen = Wahrnehmungsmodus
herauszustellen, ihn als Angebot im Alltag zu positionieren und dem wachen Auge zu
iiberlassen, ob es ihn schlieBlich auch erkennt und seine Aura wahrnimmt, oder daran
voriiberlduft und den Verlust des eigenen moglichen &sthetischen Erfahrens erst gar
nicht mitbekommt. Um diesen Verlust des eigenen Erlebens mitbekommen zu kdnnen
muss der Betrachter geldst von allen duflerlichen Anforderungen und dem damit
einhergehenden Zeitdruck sein, denn umgekehrt gilt, dass um die Dinge seiner
Umgebung auch wirklich wahrnehmen zu konnen auch die Bereitschaft vorhanden sein
muss, jene als etwas Besonderes wiirdigen zu wollen, um ihnen dabei geniigend

Aufmerksamkeit schenken zu kénnen. %°

7® Rauterberg, Hanno, Und das ist Kunst?! Eine Qualititspriifung, S. 104.
7 Kierkegaard, Soren, zit. in: Heinz Ohff, Pop und seine Folgen, S. 86.
% Rauterberg, Hanno, Und das ist Kunst?! Eine Qualititspriifung, S. 186.
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Fazit

Der Kunstbegriff der Gegenwart ist ebenso schwer in Worte und damit einen
eindeutigen Rahmen zu fassen wie der auf der vorigen Seiten von Theodor W. Adorno
beschriebene Geist: er ist schleierhaft, der subjektiven Rezeption in den jeweiligen
Situationen geschuldet und hat sich von einem klaren und festgesetzten Werkbegriff
distanziert. An seine Stelle getreten ist anstatt der Beschriftung eines eindeutig
festlegbaren und greifbaren Werkes der dsthetische Prozess des individuellen
Wahrnehmens und die Intention, Aufmerksamkeit fliir den Vorgang des Sich-
Hervorhebens aus der grauen und verschwommenen Masse des Alltagslebens zu
generieren. Kunst soll die Sinne schirfen®, den zerstreuten Blick des Einzelnen wieder
in einen bestimmten Fokus riicken und dabei nicht unbedingt auf ihre perfekte
Gemachtheit verweisen, sondern vielmehr auf das &sthetische Potential, das in jedem
alltdaglichem Moment und Gegenstand ruht. ,,Kunst soll Ausldser sein — ob und was sie
auslost, bleibt zweitrangig. Das Mittel wird zum Zweck erhoben: So wie das Neue gilt
auch die Irritation oft als Eigenwert.“®* Nicht das #sthetische Wohlgefallen und das
ausgefeilte Handwerk zum Erschaffen eines Kunstwerks, sondern die Innovation der
jeweiligen Hervorhebung sowie die Intention der Produzierenden und Rezipierenden
stehen dabei im Vordergrund. Asthetik liegt im Auge des Betrachters; was Kunst jedoch
zuallererst versucht, ist das Aufwecken jenes Auges, um den Blick fiir die Lebensbiihne
tiberhaupt erst zu schirfen, auch wenn sie dies nicht durch Neu-Erschaffungen im
dinglichen Sinne, sondern vielmehr dem Schockieren und Neu-Konfrontieren in

ungewohnlicher Weise versucht.

Die in den vorhergehenden Kapiteln beschriebenen Merkmale des Kunstbegriffes, von
der einzigartigen und distanzierten Aura, dem ortlosen und rétselhaftem
Geistescharakter sowie dem Verlust beider im chaotischen Fluss der Moderne und der
Erfordernis des Schockierens legen vor allem eines offen:

Unter dem Begriff Kunst ist keine kategorische und normative Einheit zu verstehen

unter welcher unterschiedliche Gegensténde, Personen oder Situationen eingeordnet und

8! Ohff, Heinz, Pop und die Folgen, S. 154.
82 Rauterberg, Hanno, Und das ist Kunst?! Eine Qualititspriifung, S. 113.
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bewertet werden konnen. Anstatt von einem bestimmten Kunstwerk zu sprechen ist
meiner Meinung nach der Begriff des Kunstmoments in der Gegenwart wesentlich
aussagekriftiger, zumal er nicht nur die fliichtige Existenz der jeweiligen
Rezeptionssituation betont, sondern auch das subjektive, zeitlich wie rdumlich
asthetische Erleben, durch welches die Einmaligkeit und Aura des Augenblicks erst
entstehen kann. In diesem Sinne bezeichnet Kunst in der heutigen Zeit eher eine
mogliche Erfahrensweise, einen Modus des Erlebens, der vom jeweiligen Raum-Zeit-
Kontinuum, den dabei involvierten Akteuren und der Offenheit des Blicks des
Einzelnen abhdngt. Das Spannende bleibt in diesem Fall vor allem, sich der Potentialitit
der allzeit moglichen Konfrontation mit Kunst bewusst zu werden und die alltiglich
erscheinenden Gegenstdnde und Situationen des eigenen Lebens als mogliche Spielbille

fir Kunst nicht aufler Betracht zu lassen.

Nach meiner personlichen Auseinandersetzung mit Werken von nicht nur Sozial- und
Kunstwissenschaftlern, sondern auch Philosophen des vergangenen Jahrhunderts,
ergaben sich fiir mein Auge einige Ahnlichkeiten und Uberschneidungen im Bereich der
jeweiligen Konzepte, gleich ob auf Kunst oder das Leben im Generellen bezogen.
Meine folgende Schlussfolgerung und These basiert auf diesen personlichen
Erfahrungswerten. Parallel zu Martin Heidegger betrachtet, der dem ontologischen Sein
immer ein un-eigentliches Sein zum Tod attribuiert, das sich erst durch das Verstehen
dieser Moglichkeit des Seins-Modus, ndmlich das Enden selbigens, konstituiert®, kann
meiner Ansicht auch die Kunst unserer heutigen Zeit gesehen werden. Sowie das
ontologische, einmalige Sein allzeit die ontische, fiir jede Form von Leben zutreffend
und damit allgemeingiiltige Moglichkeit des Todes enthélt, so enthélt das alltdgliche
Leben, jede Situation und jedes Individuum in ihrem ontologischen Sein die
Moglichkeit, dsthetisch wahrgenommen und hervorgehoben werden zu kénnen. Sowie
»|D]as eigentliche Sein zum Tode [...] eine existenzielle Moglichkeit des Daseins
[bedeutet]“**, beinhaltet das Leben immer auch ein potentielles Sein zur Kunst, einen
Seins-Modus, der im Dasein schon immer miteingeschlossen ist und erst durch das
Erkennen seiner Potentialitit zur Vervollkommnung des Lebens und der Kunst in ihrer

ontischen Existenz flihrt. Dieser mogliche Seins-Modus ist nicht immer sichtbar im

% Vgl. Heidegger, Martin, Sein und Zeit, S. 260ff.
* Ibid. S. 260.
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jeweiligen Moment oder Gegenstand auszumachen, bedingt aber seine Existenz und ist
konstitutiver Bestandteil derselben. Er fordert sozusagen nur eine Form des im
Verstehen immer mitgedachten potentiellen Seins-Modus, um als solcher auch als
interessante Eigenschaft und damit spannende Erlebnismoglichkeit wahrgenommen
werden zu konnen. Das mogliche Sein, der potentielle Modus des édsthetischen
Erlebnisses kennzeichnet die gegenwértige Kunst, wenn sie mit Objekten und
Situationen des alltidglichen Lebens spielt und sie poetisiert, dsthetisiert und zu
Kunstwerken erhebt. Das Wahrnehmen dieses mdglichen Seins oder potentiell
asthetischen Hervorhebens ist wiederum Aufgabe des jeweils aufmerksamen
Individuums, um auch erkannt werden und damit die dsthetische Erfahrung als solche

konstituieren zu konnen.

An Stelle des Exponierens eines erkennbaren Abbildes der Realitit in &sthetisierter
Form und des Ausstellens fiir die Wahrnehmung des Einzelnen eindeutig geschaffener
Objekte fordert die Kunst der Moderne sowie jene der Gegenwart also ein
eigenstindiges, kritisches und mimetisches Erkennen vom jeweilig Rezipierenden.®
Dafiir bedarf es eines wachen Blick, Geistesgegenwart und vor allem Offenheit, den
sich bietenden Augenblicke anzunehmen und sie als potentiell dsthetische rezipieren zu
wollen oder kénnen. Der kiinstlerische Anspruch dabei ist jedoch nicht immer, auf
asthetischer Ebene zu gefallen, sondern vielmehr eine Reaktion hervorzurufen, in

welcher Form auch immer dies ausfallen mag.

,.Die Kunst macht das Leben interessanter als die Kunst.«*

Aber nicht nur dies. Vielmehr die Moglichkeit von Kunst macht das Leben interessanter
als das im Museum ausgestellte Kunstwerk oder die im Opernhaus zur Kunst deklarierte
Musiktheaterauffilhrung. Das potentiell mdogliche Asthetik-Erlebnis inmitten des
alltdglichen Lebensflusses hervorzubringen und zu finden ist das die Gegenwartskunst
auBerhalb institutionalisierter =~ Rahmen auszeichnende Merkmal. Eindeutige
Orientierungsmoglichkeiten an der Eigenstdndigkeit von bestimmten Werken

schwinden, daflir durchziehen Kunsteffekte das gewohnliche Erscheinungsbild des

% vgl. Hiittinger, Stefanie, Der Tod der Mimesis als Ontologie und ihre Verlagerung zur mimetischen
Rezeption, S. 86.
% Fleck, Robert, Was kann Kunst?! Eine Qualititspriifung. S. 91.
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Alltags, wodurch selbiger dsthetisch und poetisch wertvoll erscheint.*” Dadurch wird
nicht nur die Wahrnehmung von Kunst selbst und der jeweilig auratisch geprigte
Augenblick interessant, sondern auch der ihn umgebende Rahmen, und das ist im
offenen Sinne der Interpretation der gesamte Lebensbereich jedes Individuums, denn
wo, wenn nicht im Leben selbst geschehen die unglaublichsten und damit auch
kiinstlerisch wertvollsten Ereignisse. Nicht die Helden in spannenden Filmen auf der
Kinoleinwand, die im Verlauf von Jahren verfassten tausend-seitigen Romane oder die
mit Litern von Farbe gemalten Gemilde stellen die Protagonisten in und der Kunst
selbst dar. Das alltdgliche Leben bringt seine eigene Kunst hervor und mit dieser zu
spielen ist seit der Moderne zu einem der Hauptmerkmale der kulturellen Bewegungen
und Stromungen geworden. Unsere eigene Realitdt, die Existenz des Individuums in
seiner Umgebung und die sich darin befindlichen Elemente tragen allesamt das
Potential, zu Kunst erklart und dsthetisch rezipiert zu werden, ist nur das Auge und der

Geist offen genug dafiir.

,wir haben statt helden uns selber notig. statt iiberhohungen das

alltigliche. wir haben nétig, dafy gemeinsame realitdiiten verwendet werden.
88

(Claus Bremer)

%7 Vgl. Bubner, Riidiger, Asthetische Erfahrung, S. 110.
8 Ohff, Heinz, Pop und die Folgen, S. 64.
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Part 11

Kunst als Erlebnisform im Alltag und das Zusammenspiel der Akteure

. Everywhere life is said instead of art.“*

Das Leben im Gegensatz zur Kunst, Kunst mitten im Leben, Leben in der Kunst und die
Kunst des Lebens. All diese unterschiedlichen Beziehungsformen kennzeichnen die
gegenwirtige Situation in gesellschaftlicher wie kultureller Hinsicht unserer europdisch-
westlichen Lebenswelt. Von der Kunst zum Leben und wieder zuriick ist es eine
schmale Gratwanderung, der Grenzen gerne auf dsthetische Weise aufgezeigt werden,
um — wie in Part I schon erwihnt — die Besonderheit der Hervorhebung noch deutlicher
zu gestalten und dem Auge die Wahrnehmung eines &dsthetischen Gebildes oder
Moments durch eine bestimmte Rahmung und Inszenierung zu erleichtern. Doch auch
das Verschleiern dieser Grenzen und das Spiel sozusagen mit den Liicken im (Grenz-
)Zaun ist ein spannendes Feld, stellt sich in der Moderne sowie der Gegenwart doch
immer mehr die Frage, worin denn eigentlich der Unterschied zwischen Kunst und
Leben liegen mag. Denn eigentlich bedingen, durchdringen und kopieren diese beiden
Gebiete einander vor allem gegenseitig die meiste Zeit und leben damit in einer
symbiotischen Beziehung, die eine strikte Grenzziehung zwischen dort, wo Kunst
anfiangt und da, wo das alltidgliche Leben aufhort, nicht mehr wirklich zuldsst. Die
Stra3e wird nicht erst in den letzten Jahrzehnten und Jahren und mit Beispielen wie dem
,Unsichtbaren Theater* Augusto Boals oder bei Inszenierungen der Wiener Festwochen
wie etwa den ,Norm Olympics® (2010) als Biihne fiir das Schauspiel des Lebens
entdeckt. Schon vor hundert Jahren und fiir den ,Flaneur® der 20er und 30er Jahre, wie
Walter Benjamin diese priagende Figur in seinen Aufsédtzen beschreibt, eroffnet sich
,[...]die StraBe zur Wohnung**’. Der 6ffentliche Trottoir bietet ihm eine Spielfliche fiir
das Schauspiel des Alltags und auf seinem Weg durch die Grof3stadt versucht der
Flaneur, hinter den sichtbaren Elementen der StraBle, den Monumenten, Hausern,

Menschen und Liden, das vergessene Alltdgliche der Vergangenheit neu und magisch

% Ohff, Heinz, Pop und die Folgen, S. 36
% Goebel, Rolf, Benjamin heute, S. 15.
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zu entdecken und zu erwecken. Es handelt sich sozusagen um eine Lektiire der Stadt,
wie ein Roman oder Theaterstiick, das es hinter den Fassaden zu entdecken gilt. *!

AnschlieBend an das Ende von Part I gelten nicht nur die Bretter des Theaterbodens, die
Leinwand im Kinosaal oder das haptische Canvas-Gewebe eines Geméldes als
Darstellungsfliche oder Spielbiihne und somit Voraussetzung, um einen bestimmten
Moment oder Gegenstand im Sinne der Kunst rezipieren zu konnen. Vielmehr spielt der
Modus des subjektiven Erlebens eine konstitutive Rolle hierbei, sodass ein jeglicher
Moment und Gegenstand dsthetisiert werden kann, ohne dabei an realem Wert und Sein

in der Welt zu verlieren.

,.Die Kunst erzahlt Geschichten, sie ist nicht die Geschichte. [...]
Das ist die wunderbare Freiheit, die Kunst den Menschen einrdumt: Sie wird

92
real, ohne real zu sein.*

Kunst ist es, Geschichten aus den alltiglichen Dingen zaubern zu konnen, die real
vorhandenen Elemente und Momente zu besonderen zu erheben und ihnen dabei eine
einzigartige Aura und einen den dinglichen Charakter ihres objektiven Seins in der Welt
transzendierenden Geist zu schenken. Die dafiir notwendigen Fertigkeiten und
Voraussetzungen finden sich in keinem Maler-Atelier und keinem Kurs fiir Regisseure;
vielmehr ist die Féhigkeit des Erkennens, eine Geistesgegenwart fiir die Besonderheit
des Augenblicks und eine Bereitschaft zum &sthetischen Erlebnis notwendig, um die
sich auf dem Parkett des Lebensalltags bewegenden Akteure und (Spiel-)Elemente, mit
denen die Kunst des Unsichtbaren und doch Realen spielt, dementsprechend

wahrnehmen zu konnen.

Im folgenden Part soll neben dem Grenzspiel zwischen Alltag und Kunst vor allem die
Beziehung zwischen den jeweilig beteiligten Akteuren, den Rezipierenden, den
Produzierenden und dem dabei entstehenden Moment, analysiert werden. Hierbei stehen
die Begrifflichkeiten von Subjektivitdt und Individualitit im Moment der Rezeption
sowie der Produktion und ihrer Einmaligkeit im Vordergrund. Gleichzeitig soll sowohl
die jeweilige Intention als auch die durch die zeitgemédBen Bedingungen der

Kultursituation gegebenen Voraussetzungen beleuchtet werden. Dies inkludiert die

' vgl. Ibid., S. 14/S. 115.
%2 Rauterberg, Hanno, Und das ist Kunst?! Eine Qualititspriifung, S. 143.
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Rezitation und Neu-Inszenierung alltdglicher oder schon bekannter Gegenstinde und
Momente wie auch die , Tagebuch-Kunst*, die Asthetisierung des alltiiglichen Lebens in
all seinen Erscheinungen sowie das Verhiltnis des jeweils hervorbringenden
Individuums zum wahrnehmenden Subjekt. Vor allem aber soll die Gratwanderung
zwischen den kategorisierten Beschreibungen in Frage gestellt werden.

Wo soll und kann noch eine Grenze verlaufen zwischen Kunst und Alltag, Rezipient
und Produzent, Realitidt und dsthetisch Geschaffenem und in welchem Verhiltnis von
Distanz und Wahrnehmung wird dies erfahren?

Sind alle jene, die sich selbst als Kiinstler titulieren auch als solche Kunst-Schaffende?
Mit oder ohne welcher Begriindung kann man sich eines solchen Namens riihmen?®”
Und ist es gegenwirtig iberhaupt noch ruhmbhatft, als Kiinstler zu gelten?

Was bedeutet die Aussage, dass gute Kunst nicht den Kiinstler in den Mittelpunkt stellt,
da nicht er oder sie glaubwiirdig sein muss, sondern vielmehr das, das durch das
Geschaffene dargestellt wird?”*

Mit welchem Anspruch, welcher Intention, wird Kunst in unserer gegenwirtigen Zeit
geschaffen und in welchem Verhéltnis steht der dazu bezeichnete Kiinstler, wenn durch
die Asthetisierung der alltéiglichen Lebenswelt zwar eine coloriertere, aber auch durch
Distanz gekennzeichnete Realitit entsteht? Und welche Rolle als produzierende Kraft
spielt das rezipierende Subjekt jeweils in der Situation der Kunstwahrnehmung und -

hervorbringung?

Die Relevanz dieser Fragen ist fiir das Verstindnis von Kunst und Kultur im offenen
und nicht-institutionalisierten Lebensbereich als Mdglichkeit der Alltags-und
Realitdtswahrnehmung meiner Ansicht von konstitutiver Bedeutung, auch wenn
vielleicht nicht auf jede einzelne eine konkrete Antwort gegeben werden kann.
Nichtsdestotrotz soll mit dem Ziel einer Verstindiskldrung und dem Aufdecken einiger
moglicher Betrachtungsweisen all jenen Fragen auf den folgenden Seiten nachgegangen
werden. Nach den bereits erfolgten Erlduterungen und Aufschliisselungen der
potentiellen Interpretationsansidtze des Kunstbegriffes im Allgemeinen soll nun der
Spezifitit der Produktions- und Rezeptionssituation auf den Grund gegangen werden.

Ebenso wie die dabei involvierten Subjekte wird das Wechselspiel zwischen

% vgl. Ibid., S. 91.
% Ibid. S. 120.
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Alltagsleben und éasthetischer Kunstwelt analysiert, um die dabei vermeintlichen
Unterschiede auf- und die doch gar nicht so unverwandten Ahnlichkeiten zu ent-decken.
Der Kunstbegriff wird hierbei als ein situativ bedingter und wandelbarer Begriff
verstanden, der so wie in Part I festgestellt, vielmehr einen Modus des Erlebens
darstellt, als ein objektives Werk oder eine a priori festgelegte und definierbare
Situation. Ebenso offen soll auch der Produktionsbegriff verstanden und behandelt
werden, stellt er in diesem Kontext keinen okonomischen Wertbegriff per se dar,
sondern vielmehr die intentionelle Handlung eines initiierenden und &sthetisch
intendierenden Subjekts. Als poetisierende Hervorhebung gilt diese Kunstwerk-
Erhebung als eine grundsétzliche Voraussetzung als poetisierte, welche den Akt der
kiinstlerischen Rezeption {iberhaupt erst ermoglicht.

Dementsprechend gilt auch fiir die Produktions- und Rezeptionsfiguren keine strikte
Festlegung in der Definition der jeweiligen Rollenverteilung, sind also auch die dabei
involvierten Subjekte und ihre Positionen keine festgesetzten, sondern ebenso

wandelbar, wie die Frage nach Kunst oder Alltag selbst.

»Kunst aber ist eine Vereinbarung auf freiwilliger Basis. So wenig der
Betrachter zum Betrachten gezwungen werden kann, so wenig wird der

Kiinstler gezwungen, fiir immer Kiinstler zu sein.«”

So freiwillig wie die Vereinbarung zur &sthetischen Wahrnehmung und offen
verhandelbar die Nomenklatur als Kiinstler oder Rezipient sind auch die folgenden
Feststellungen meiner Analyse der gegenwértigen Kulturlandschaft sehr ambivalent und
von keiner Allgemeingiiltigkeit. Die Analyse ist nur in einem sehr begrenzten Feld
moglich, da die grundsédtzliche Frage nach der Kunst und den dabei beteiligten Akteuren
natiirlich eine sehr grofB3e ist, und soll daher vorwiegend auf den Bereich der offenen und
nicht-institutionalisierten Kulturszene und Performance Art sowie den exemplarischen
Kunstbewegungen von beispielsweise Fluxus, Pop Art und Happening Art bezogen
werden. Einem Feld, in welchem die Aufmerksamkeit des Individuums durch den
kreativen Einsatz der alltdglich verfiigbaren Elemente des Lebens und durch den
Vorgang ihrer &dsthetischen Poetisierung generiert und dadurch das Auge fiir die Kunst

des Alltags gedffnet werden soll. Genau diese Konzepte von Wandelbarkeit und

% 1bid., S. 139.
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Subjektivitdt in der Wahrnehmung, die Unterschiede bei der jeweiligen Definition und
die eigentliche Unmdglichkeit einer Festlegung stehen bei der schriftlichen Diskussion
meinerseits als mindestens genauso bedeutsame Elemente im Blickfeld wie die konkret
behandelten Begrifflichkeiten, kennzeichnen sie meiner Meinung nach vor allem eines:

die Unmoglichkeit einer bestimmten Festsetzung der Grenzen von Kunst und damit aber
die Ermdglichung eines potentiell unendlichen Feldes zur Erhebung und Wahrnehmung
von dsthetischen Momenten. Die Schwierigkeit eine Definition fiir die Gegenwartskunst
und ihrer Bewegungen zu finden, ob hinter groBen Kulturinstitutionen stehende
Leitfiguren involviert sind, oder nur lose eingebundene aber Kkonstitutiv
mitbestimmenden Rezipierende in nicht a priori zu Kunst deklarierten Momenten, die
generelle Frage nach der Trennung zwischen Alltag, Realitit und &sthetisch
geschaffener Welt — all jene Komponenten schrianken die Diskussion zur Kunst nicht
ein oder dringen die der Frage Was ist Kunst? an den Rande von Banalititen des
alltdglichen Lebens. Ganz im Gegenteil bin ich der Meinung, dass sie das (Spiel-)Feld
der Frage- und Lebenstheaterdarstellung wesentlich offener gestalten und damit nicht
nur in der Theater-, Film- und Medienwissenschaft Raum fiir gratwandernde und
spannende Diskussion erdffnen, sondern vor allem das alltdgliche Leben, ob Kunst- und
Kultur-interessiert oder nicht, fiir jeden interessanter gestalten konnen, wenn man sich
des Grenzgangs und der spielerischen Umgangsweise mit Kunst und damit auch den

Moglichkeiten zum eigenen, potentiell kreativen Handel nur einmal bewusst wird.

L Kunst im Alltag, Alltag in der Kunst

In der Gegenwart, einer Zeit, in der wie schon festgestellt, jeder Gegenstand und
jegliche Situation des alltdglichen und privaten Lebens ésthetisiert und damit zur Kunst
erklart werden kann, ist eine Grenzziehung zwischen den beiden Bereichen A/ltag/Kunst
im strengen Sinne nicht mehr moglich. Allerdings ist sie im Feld der offenen
Kunstbewegungen auch nicht sinnvoll, liegt der Kreativitits- und Originalititsmoment
gerade beim Hervorheben zu Kunst im Augenblick des Neu-Beleuchtens, der

Konfrontation mit bekannten Elemente des Alltags in neuem Licht und der damit
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einhergehenden verdanderten Wahrnehmung. Waren die Kunstschaffenden schon in der
Moderne und vor allem Post-Moderne von dem Traum befliigelt, die direkte
Verschmelzung des Lebens mit der Kunst zu schaffen, so haben die Bewegungen von

Pop-art, Fluxus Kunst und Performance Art dies noch weiter verfolgt.”® Als Ziel gilt:

»|...]die Werke aus den Kunsttempeln heraus[zu] holen, wéhrend die
Kiinstler selber die trivialen Bestandstiicke der Zivilisation in ihre
Produktion hereinholen. Wo die gewohnten Dinge des Gebrauchs, ja die
Uberreste des Verbrauchs untransformiert aufs Podest gehoben werden, wie
es die Pop Art auf den Spuren Duchamps betrieben hat, sieht sich der
Betrachter planmiBig verwirrenden Kontexten ausgesetzt. Ahnliches
geschieht bei den surrealistischen Schocks, die sich in Happenings, allerlei
Performationen auf Pldtzen, Verpackungen von Gebduden, Verwandlung

von Landschaften in Kulissen usw. fortsetzen.*

Das Konfrontieren mit scheinbar trivialen Banalititen des Alltagsleben wird zum
Hauptakt der Kunstschaffung, die StraBle zur Biihne und alle sich darauf befindlichen
Individuen zu Protagonisten des Stiicks namens Leben, das als solche schon ausreicht,
um als Kunst gedeutet und erfahren werden zu kénnen, betrachtet man es nur aus dem
richtigen Blickwinkel heraus. In der heutigen Zeit und ihren technischen und medialen
Moglichkeiten der Spontan-Inszenierung mittels beispielsweise aus dem alltdglichen
Leben genommener Fotos und online offentlich publizierter Texte und Bilder des
privaten Fundus, mit bestimmten Filtern poetisiert und in kiinstlerischem Rahmen
prisentiert, wird diese Asthetisierung und das persdnliche Leben zu einem Film
erhebende Handeln noch weiter intensiviert. Es bedarf keiner hoch kompliziert
entwickelten Gerdtschaften oder Techniken mehr zur Mise-en-scéne des eigenen
Lebens, sondern nur geniigend Kreativitét, dies auch spannend genug prisentieren zu
konnen sowie entsprechender ,Biihnen‘, Plattformen, wie sie etwa die sozialen
Netzwerke des Medium Internets darstellen, um von einem bestimmten Publikum auch
wahrgenommen und 4dsthetisch gedeutet werden zu konnen. Weg von den
institutionalisierten und zu erlernenden Kunsttechniken wandelt sich das Hervorbringen

von Asthetik hin zu einem offenen Schaffungsprozess der Alltagskunst, in der

% Vgl. Bubner, Riidiger, Asthetische Erfahrung, S. 149.
”" Ibid., S. 149.
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Komplexitdt nur noch im Entschliisseln der etwaigen Botschaft zu suchen ist. Es
braucht keine ,,[...] komplizierte[n] Gebrauchsgegenstinde fiir ein kompliziertes
Zeitalter, das sich auf eigene Weise aus der allzu groen Niichternheit zuriicksehnt zu
Phantastik und einem individuell gestalteten Alltag.<*®

Je einfacher und lebensnaher gestaltet die Prasentation des Alltéglichen, je bunter und
unvorhergesehener die kreative Gestaltung und je offener die Darstellung privater
Inhalte und Momente fiir eine allgemeine Offentlichkeit hervorgehoben wird, desto
interessanter erscheint dies nicht nur im voyeuristischen sondern auch dsthetischen
Sinne. Durch diesen Vorgang wird nicht nur das personliche Leben fiir die spektakel-
suchenden Augen Anderer poetisiert und présentiert, sondern auch die zeitlich wie
riumlich omni-potentielle Moglichkeit der Asthetisierung des eigenen Alltags und der
einfachsten Elemente herausgestellt, womit das Potential eines Jeden als Kiinstler in
dem Sinne des Hervorbringens und —hebens im &dsthetisch intendierten Sinne aufgezeigt

wird und als personlicher Ansporn gedeutet werden kann (sollte sich das Individuum

dadurch dementsprechend angesprochen fiihlen.)

Mithilfe der Geschwindigkeit der neuen Medien, ihrer Uberbriickung jeglicher
raumlicher wie zeitlicher Distanzen und der folglich globale Weitertragung wird aus
den eingefangenen Impressionen und Momenten des privaten Lebenstheater ein
potentiell weltweit sichtbarer ,Blockbuster® in dem Sinne, dass jeglicher Moment des
privaten Alltags, richtig inszeniert und als kiinstlerisch intendiert und prasentiert, iiber
den Globus als Kunstprojekt bezeichnet verbreitet werden kann, wenn er nur das
richtige Publikum dabei anspricht. Ein Publikum, das seinerseits zum Mit-Kreator des
asthetischen Moments wird, da es erst durch seine Wahrnehmung und Ernst-Nahme das

jeweilige Sujet zu einem kiinstlerischen erhebt.

»Im Medienzeitalter triumphiert die Neigung, jeglichen Inhalt in Bilder vor
groBem Publikum zu verwandeln und das Publikum seinerseits zum
Mitakteur zu rekrutieren. Gesellschaftliches Handeln wird vorgefiihrtes

Handeln, Subjekte stilisieren ihre Wiinsche und Interessen zu Posen. Die

% Ohff, Heinz, Pop und die Folgen, S. 100 f.
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Wirklichkeit gibt ihre ontologische Dignitit zugunsten des allgemein

beklatschten Scheins auf.*”’

Beklatscht, wahrgenommen und erblickt wird nicht die eigentliche Wirklichkeit,
sondern ihre inszenierte Form, ihr dsthetisiertes Abbild, die fiir ein Publikum intendierte
Projektion ihrer selbst. Als Vorbild und Ausgangsmaterial steht das Alltagsleben
Modell, die realen Personen, Vorginge und Elemente selbigens, die in keinem Atelier
nach dem Vorbild der Realitit genauso unmittelbar und lebensnahe nachgebildet
werden konnen. Die eigene und personliche Wirklichkeit, das im Alltag vorgefundene
und von statten gehende Leben sowie die darin enthaltenen Elemente sind in der
Gegenwartskunst der Offenheit die elementaren Bestandteile, die Mise-en-scéne das
eigentlich originelle Schaffen und nicht das Handwerk, der Name des Kiinstlers oder die
verfiigbaren Mittel. Vor allem die Inszenierung und Asthetisierung der allgemein
erlebbaren Momente und Objekte sind das kiinstlerische Schaffen und Erleben
Auszeichnende. Durch diese Einfachheit der Herstellung aufgrund der omni-
potentiellen Moglichkeiten und dank des erleichterten Zugangs zu den dafiir bendtigten
Mitteln wird der Akt der intentionellen Hervorhebung, die kreative Gestaltung des
Unscheinbaren und die damit einhergehende Poetisierung sowie der Vorgang der
asthetischen Wahrnehmung zum eigentlich Kunst-Akt selbst. Das Kunstwerk (in der
von mir offenen Definitionsweise wahrgenommenen Form) hélt in dem Sinne die Welt
offen, es eroffnet Mdoglichkeiten der Wahrnehmung und der Inszenierung des
individuellen Subjekts auf einer Ebene, auf der letzteres sowohl als kreierendes und
damit als Initiator, oder aber rezipierendes und damit als Vollender der &sthetischen
Erfahrung wirken kann. Eine Ebene also, welche tiber das alltiglich zu Erfahrende
hinausgeht, im jeweiligen Moment des ontologischen Seins, der Existenz des
spezifischen Augenblicks, jedoch immer gleichzeitig als mogliche Erfahrensweise

schon mitgegeben und parallel zur alltiglich gegeben vorhanden ist.

Der Philosoph Martin Heidegger spricht in seinen Uberlegungen zur Kunst von der
Funktion der Welt-Offenhaltung des Kunstwerks, einer mit dem dsthetischen Werk
einhergehenden  Eigenschaft, die es durch seine dingliche wie auch

wahrnehmungstechnische Existenz als Ermdoglichung der Welterfahrung schafft. Die

% Bubner, Riidiger, Asthetische Erfahrung, S. 150.
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ontologische Dinglichkeit, die spezifische Materialitit eines Gegenstandes und die
haptischen Umstdnde eines Augenblicks, in dem sich das Leben anstelle nur alltdglich
plotzlich als Kunstwerk darbietet, bewirken eine Verschiebung in der individuellen

Wahrnehmung. '

Durch das unalltdgliche Erscheinungsbild, welches durch die
intentionelle und &dsthetisierte Hervorhebung bzw. Darbietung geschaffen wird,
verschiebt sich unsere Wahrnehmung, ,,[...] dass etwas, das uns wesentlich betriftt, uns
auf einmal in einem anderen Zusammenhang als sonst erscheint. Eine neue Welt ist

eroffnet. !

Eine Welt, die nicht nur der Fantasie und dem Triumen zugeschrieben
bleibt, sondern Eingang in den ganz alltiglichen Lebenswandel findet und dabei die

potentielle poetische Kraft im Trivialen und scheinbar Nebensidchlichen erweckt.

Mit genau jener poetischen Kraft und Zuneigung zu den unscheinbaren Elementen des
Alltagslebens sind sowohl die Figur des Lumpensammlers bei Walter Benjamin als
auch die Vertreter von Pop-Art und Fluxus Kunst ausgestattet. Mit ihrer Liebe zum
Alltaglichen und Unscheinbaren wissen sie aus den kleinsten Dingen groe Kunst zu
zaubern und die fliichtigen Momente und Objekte der Strale und des Lebens nicht
einfach liegen zu lassen, sondern aufzuheben und in kreativer Arbeit zu etwas
Kiinstlerischem zu erheben; ,,Pop-art findet die Dinge auf der Strafle des Trivialen, hebt

102 Diese

sie auf, bringt ihnen jene Liebe entgegen, die auch Triviales veredeln kann.
Liebe, die Alltagsgegenstinde und Situationen des tdglichen Lebens zu besonderen
hervorhebt, ist nicht nur in der Situation des Hervorhebens und damit Initiierens gefragt,
sondern auch in der personlichen Wahrnehmung. Eine Eigenschaft, die wie in Part I
schon erklart mit dem Begriff der Geistesgegenwart Walter Benjamins eng gekoppelt
ist, bedarf es nicht nur einer offenen Einstellung gegeniiber der mdglichen Begegnung
mit Alltags-Kunst und einer gewissen Liebe zum Detail, sondern auch eines Malles an
Parodie, das einen Abstand zwischen dem Individuum und den Dingen des Alltags

N . 103
zuldsst, um nicht alles allzu ernst zu nehmen

. Ebenso ist auch eines wachen Auges
gefragt, das sich dieser Momente annimmt, welche von einer bestimmten Aura gepréagt
sind, die sich aber nur unter bestimmten Voraussetzungen dem aufmerksamen und vor

allem dafiir aufgeschlossenen Betrachter erdffnet.

1OOVgl. Judith, Sigmund, Die Evidenz der Kunst, S. 61.
“!'bid., S. 61.

192 Ohff, Heinz, Pop und die Folgen, S. 32.

193 ygl. Ibid. S. 32.
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Wie Robert Rauschenberg sagt: ,,Wenn ich das Fenster schlieBen wiirde, wiirde ich ja

verleugnen, was um mich herum vor sich geht.«'%*

, geht es in der Kunst der Gegenwart
nicht darum, eine Grenze zwischen dem dsthetisch hervorgehobenen und dem
alltdglich-trivialen Leben zu ziehen, sondern vielmehr das, was auf der Strafe, im
Alltag, in den eigenen vier Winden und zwischen verschiedenen Individuen in
fliichtigen Momenten geschieht als dsthetisches Grundmaterial zu erkennen und aus
diesem selbst die eigentlichen Erlebnisse der Kunst zu schaffen. Die Schonheit in den
scheinbar unschénen Momenten zu entdecken ist Aufgabe der subjektiven
Wahrnehmung, was allzu sehr gewollt oder inszeniert erscheint, wird oft nicht mehr als
kiinstlerisch im engeren Sinne erachtet, da es wie Walter Benjamin schon in der

Moderne vor hundert Jahren schreibt durch seine erstickte Perspektive als Pliisch fiir die

Augen empfunden wird. '?°

,»Wirkliche Schonheit ist nicht-intendierte Schonheit; sie verungliickt, wenn sie allzu
sehr gewlinscht wird. Um dieser Entdeckung innezuwerden miissen wir von unserer
hemmungslosen Subjektivitit Gebrauch machen.«'®, schreibt der Autor Wilhelm
Genazino. Genau jene Subjektivitdt in den jeweiligen Erfahrungsmomenten ist es, die
den Rezipierenden zu einem konstitutiven Mitwirkenden an der Arbeit der
Kunsthervorbringung ausmacht. Schonheit ist nicht der ausschlaggebende Grund, etwas
als dsthetisch oder als ,Kunst* wahrzunehmen, jedoch ist sie genauso ein Marker, der
durch den individuellen Betrachter aufgedriickt wird und damit eine
asthetische/dsthetisierte Mdoglichkeit, etwas wahrzunehmen, darstellt. Ob schon oder
nicht, ob Kunst oder nicht — dies liegt beim Vollender der Kunstwahrnehmung, im
betrachtenden Auge also, das versucht, inmitten des Chaos den dsthetischen Kairos und
die ihn auszeichnenden Aura im Grau des Alltags und im verschwimmenden Zeitfluss
auszumachen. Die subjektive Einschédtzung des Individuums wird damit zu einem
konstitutiven Element des Kunst-Moments, da eine objektive Klassifizierung durch
kategorisierte Einheiten und Normen in dem Sinne nicht mehr ausschlieBlich
ausschlaggebend ist, weil letztere durch das personliche Erfahren und die dsthetische

Einstufung mafigeblich ergénzt und ersetzt wird.

"% Ibid., S. 130.
'3 ygl. Benjamin, Walter, Gesammelte Schriften, Band V. Das Passagenwerk, S. 181.
1% Genazino, Wilhelm, Idyllen in der Halbnatur, S. 14.
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»Meine Subjektivitit ist, weil sie nicht mehr selbst beurteilt werden kann
und muss, eine unangreitbare, weil immerzu fliichtige Instanz. Sie ist
fliichtig, weil sie stets aufmerksam sein will, um Schonheit in mitten der
unschonen Realitdt ausfindig zu machen. Auch ich verbringe wie wir alle
erhebliche Lebenszeit im »Junk Space«.

[...]

Es ist eine Welt aus Zufillen und Zumutungen, zu denen mir jeder

personliche Text fehlt.«'"’

Der Junk Space — ein Begriff der vom niederldndischen Architekt und Autor Rem
Koolhaas geprigt wurde — und das Leben, welches mehr aus zufilligen Momente und
Begegnungen besteht, kann trotz seiner Verworrenheit mit geniigend Aufmerksamkeit
fiir die verborgene Poetik und Asthetik hinter den jeweiligen Situationen, Gegenstinden
und einzigartigen Augenblicken, dennoch einen Zufluchtsort schenken. Einen subjektiv
erfahrbaren Ort also, der in der Wahrnehmung und dem Moment der Erhebung zur
Kunst versteckt ist, prinzipiell aber jedem Individuum offen steht, wenn es sich des
Entdeckens der Schonheit durch seine subjektive Kraft der Wahrnehmung annimmt. Die
jeweils erlebte Wahrhaftigkeit des Moments ist dadurch der subjektiven Wahrnehmung
geschuldet und kann daher auch nicht infrage gestellt werden, ist sie doch eine
personliche Erfahrensweise, die als solche nicht von Normen oder festgelegten
GesetzmiBigkeiten gelenkt werden kann. Die Frage also, ob eine Moment oder Objekt
als Kunst wahrgenommen oder aber durch den Versuch der Hervorhebung als
kiinstlerisches Element aus dem Alltag hervorgehoben als solches auch anerkannt wird,
ist keine den dsthetischen Regelwerken von Institutionen und kanonischen Ordnungen
unterliegende Situation. Wie sich etwa ein Werk und Kiinstler auszuzeichnen haben und
welche Kriterien erfiillt werden miissen, um als Kunstwerk anerkannt zu werden ist
nicht mehr langer nur noch eine objektiv nach Standards einzuordnende Anforderung,
sondern vielmehr eine Frage des personliche Erlebens und damit ein potentiell allzeit
moglicher Modus der Betrachtung des Lebens. Damit etwas als Kunst wahrgenommen
werden kann braucht es einen Indikator fiir den Rezipierenden, dass es sich um ein
asthetisches Werk handelt, auch wenn dies nicht immer direkt erkennbar sein muss. Im

Gegensatz zur bereits zitierten Kunst- und Philosophie-Wissenschaftlerin Judith

197 K oolhaas, Rem, zitiert in: Ibid., S. 17 f.
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Sigmund, die in ihrem Buch zur Evidenz der Kunst argumentiert, dass dem
Rezipierenden die Information gegeben werden muss, dass es sich um Kunst handelt,
sodass er dies auch als solche wahrnehmen kann, ist meine personliche Meinung eine
dies nur teilweise vertretende. Anhand des Beispiel des ,Unsichtbaren Theaters‘ von
Augusto Boal argumentiert sie, dass im Moment der Unwissenheit des Publikums die
Situation den Status von dsthetisch intendiertem ,Theater verliert und damit auch die
Wahrnehmung eine verdnderte ist, geht dabei der Spiel-Charakter der Situation verloren
und wird als Teil der alltiglichen Realitit betrachtet.'*

Dies ist durchaus wahr, da die sogenannte Konsequenzverminderung und damit zu
hinterfragende Sinnhaftigkeit und Logik eines Momentes nicht immer als solche
empfunden werden kann, wenn sich das rezipierende Individuum nicht sicher sein kann,
ob es sich um intentionelles, dsthetisches Agieren handelt oder aber eine Situation des
realen, alltdglichen Lebens. In der Gegenwartskunst, die mit dieser Moglichkeit des
allzeit potentiell Kiinstlerischen und damit auch ,Kiinstlichem® spielt, ist aber genau
diese Frage, ob etwas iiberhaupt als Kunst intendiert ist oder nicht der im Mittelpunkt
stehende Spannungspunkt dieser Verhandlung. Dieses Hinterfragen gestaltet den
Prozess der Findung von Asthetik im Alltag wesentlich interessanter als das Rezipieren
einer von vorherein als Kunst deklarierten Situation, denn ,,[D]ie Information des

Kunstwerks verindert das Verhalten der Rezipienten.*'”

Ist diese Information jedoch
nicht sofort gegeben, wird der Vorgang des Hinterfragens zum Teil des Kunst-Prozesses
selbst. Das von Judith Sigmund beschriebene evidente Kunstwerk macht in seinem
Dasein deutlich, dass es intentionell und materiell fiir ein ihn wahrnehmendes Publikum
geschaffen wurde, gleich ob es sich um ein abgeschlossenes Werk oder eine

performative Situation handelt.''

Dies tritt in jeder Hinsicht flir die gegenwirtige Kultursituation zu und weist auf den
intentionalen Charakters des Hervorhebens eines Moments durch ein kreatives
Individuum hin. Dem ist meiner Meinung nach allerdings noch die Komponente des
Nicht-Wissens und der Unsicherheit hinzuzufiigen, da sie in heutiger Zeit und in der
Situation der allzeit allgemein zuginglichen Mdéglichkeiten zur Kunst-Rezeption wie —

Produktion den Akt des Asthetik-Schaffens wie —Erlebens um eine bestimmte

"% vol. Sigmund, Judith, Die Evidenz der Kunst, S. 136.
' Ibid., S. 142.
"9 vgl. Ibid., S. 143 ff.
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Spannungs-Nuance erweitert. Nicht mehr die Frage, in welcher édsthetischen Form etwas
als kiinstlerisch wertvoll gilt, sondern vielmehr jene, ob etwas tliberhaupt kiinstlerisch
und &sthetisch intendiert wird, steht in der Rezeptionssituation im Vordergrund. Dies
verlagert den Schwerpunkt von der Frage nach gesellschaftlich geltenden Normen der
Asthetik hin zu einer Hinterfragung nach den Mdoglichkeiten zur Kreativitit und den
Voraussetzungen, die das eigene Leben zur dsthetischen Arbeit und Wahrnehmung

bietet.

Damit verdndert sich nicht nur der Rezeptions-Prozess, sondern gleichzeitig auch der
Akt des Kunst-Schaffens, verwandelt er sich von dem nach immer neuen Kreationen
Ausschau-Halten vielmehr zu einem kreativen Umgang mit den schon im Alltag
gegebenen Elementen, welche in neuer Kombination und ungewohnlichem Kontext das
asthetische Auge aufwecken sollen. Anstelle eines autonom schdpferischen
Kiinstlersubjekts und eines abgeschlossenen, dsthetischen Produkts tritt die Arbeit des
Sammelns, Neu-Zusammenstellens und Erkennens im Moment der Rezeption, eine
Situation bei der sowohl die kreierende als auch rezipierenden Individuen beiderseits
gefordert sind, mit offenen Augen und Kreativitdt sowie Fantasie zu agieren. Aus dem
Alltagsleben und seinen festgesetzten Strukturen auszubrechen, eine neue,
unvoreingenommene und manchmal durchaus auch verwunderliche Sicht auf die Dinge
und aber auch denkanregende Reaktionen hervorzurufen, ist die Aufgabe der

emanzipierten Alltags-Kunst.

»Wihrend im Konsum jeder neue fremde Gegenstand zu einem eigenen
gemacht wird, um die eigene Identitdt mit seiner Hilfe neu zu justieren,
ermdglicht die Begegnung mit Kunst eine dazu gegenldufige Erfahrung, in
der noch die vertrautesten Gegenstinde fremd werden — die Erfahrung,
wenn man so will, einer dsthetischen Enteignung oder Expropriation. [...]
Bezeichnenderweise geht es in vielen kiinstlerischen Produktionen der
Gegenwart weniger um die Schaffung formal neuartiger Objekte denn
darum, durch verschiedenste kiinstlerische Verfahren, je singuldre
MaBnahmen und FEingriffe, eine dsthetische Distanz zu bereits Bekanntem

e 111
zu initiieren.

"' Rebentisch, Juliane, Theorien der Gegenwartskunst zur Einfiihrung, S. 115.
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Mit und durch die Poetisierung entsteht Distanz, ein Abstand, durch welchen nicht nur
erst das verborgene, dsthetische Potential, sondern auch die lebensweltlichen wie
politischen Aussagen und —wirkungen eines Gegenstandes oder Moments erkannt
werden konnen. Das Erstellen eines neuen Rahmens wird dabei wichtiger als das
Schaffen neuer Objekte oder Situationen, welches in einer Welt des beinahe alle schon
Vorhandenen kaum mehr moglich ist. Wie auch die von Walter Benjamin beschriebene
Figur des Lumpensammlers, der auf der Suche nach den Kleinoden des Alltags auf der
Strale unterwegs ist, gilt es auch im Rahmen der Kunst mit den gefundenen
Versatzstiicken des Alltags Neues zu kreieren. Dies geschieht jedoch nicht im Sinne
einer kompletten Neu-Erfindung, sondern vielmehr durch Verwandlung im Vorgang des
Neu-In-Szene-Setzens und damit Verdndern des umliegenden Wahrnehmungs-
Kontexts. Der oft mit dem Theaterregisseur Rene Pollesch in Verbindung gebracht
Begriff des Zitate-Pop und das Spiel mit den surrealen Monstren der StraBe''?, die
poetisch genug sind, um fiir ganze Romane und Spielfilme narrative Stoffe liefern zu
konnen, werden zu den Hauptaufgaben der Kunst der Gegenwart, die personliche Art
und Weise der Interpretation und Hervorhebung zur Handschrift der kiinstlerisch

Beteiligten.

11 Re-Kontextualisieren / Re-Zitieren

Anstatt immer neues zu kreieren zu versuchen, liegt die Stérke der Gegenwartskunst im
Rezitieren und Re-Kontextualisieren schon bekannter Elemente in neuem Rahmen und
damit im Schaffen neuer Erfahrungen, nicht aber neuer Objekte oder Situationen per se.
Die Vorgéinge des Re-Kontextualisierens und Re-Zitierens bekannter Motive und
Elemente in jeweils unterschiedlichen Rahmen und Bedingungen sind als postmoderne

Wesenseinheit fiir das kiinstlerische Schaffen von unabdingbarer Wichtigkeit.

"2 \/gl. Ohff, Heinz, Pop und die Folgen, S. 28.
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,Die Kunst besteht nicht daraus, etwas zu machen, sondern etwas zu

113
finden.*

Das Finden und Transformieren wird damit zum Hauptakt fiir die moderne, post-
moderne und gegenwirtige Kunstschaffenden, nach dem Prinzip der ,freundlich-
feindlichen* Ubernahme ,,[...] sammeln [sie] bestehende Bilder, existierende Produkte,
verfremden sie vielleicht ein wenig, erkléren sie dann zu ihren eigenen und nennen es
Ready-made. Nicht das Malen oder Bildhauern ist gegenwértig die wichtigste Form der

Kunstproduktion, sondern das Zugreifen und Einverleiben.«'*

In und wiahrend dieses Einverleibens entstehen durch die Re-Kontextualisierung, das
Priasentieren in neuem Rahmen und damit dem Hervorrufen neuer Konnotationen,
ungewohnliche und damit wiederum die dsthetische Rezeption anregende Momente, die
sowohl historisch, kulturell, soziologisch als auch politisch von ihrer Vergangenheit
behaftet sind, jedoch in der augenblicklichen Situation von einer neuen, distanzierten
Position aus betrachtet und damit auch erfahren werden konnen. Die jeweilige
historische wie gesellschaftliche Assoziation und Befangenheit kann die Kunst in dem
Sinne nicht ablegen, da sie durch ihre Positionierung und Darstellung jeglicher Inhalte
immer auch ein politisches Statement mit abgibt, denn ,,[E]s gibt ein Werk nur
zusammen mit der Geschichte seiner Auffassung und Interpretation.“''> Dies schwingt
natiirlich vor allem beim Prozess der Re-Kontextualisierung besonders mit, inkludiert er
nicht nur die gegenwértige, sondern auch historische Ebene der politischen wie
asthetischen Aussage sowie die jeweils assoziierte gesellschaftliche Rezeption eines
Kunstwerkes. Der im Augenblick personlich erfahrene Kunstmoment schafft mit dieser
im Hintergrund mitschwingenden Historizitédt eine neue Erfahrensweise, verwandelt das
konkret Wahrgenommen zu dem einzigartigen Moment, in dem Gegenwart und
Vergangenheit gleichzeitig enthalten sind, sich der Akt der Transformation und der
Neu-Rahmung jedoch miteinschreibt und in den Vordergrund tritt, indem er neue

Betrachtungswinkel erschafft.

Walter Benjamin entsprechend ist Mimesis, das intendierte Erzielen und Erhoffen von

Reaktionen eines betrachtenden Auges, ,,[...] das Zitieren aus der Vergangenheit. Nur

" Ibid., S. 56.
"% Rauterberg, Hanno, Und das Ist Kunst?! Eine Qualititspriifung, S. 47.
'S Bubner, Riidiger, zit. in: Judith Sigmund, Evidenz der Kunst, S. 21.
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dann wird literarische Mimesis sinnvoll, wenn sie wie das Zitat an Vergangenes erinnert
indem sie das Vergangene stillstellt und potent fiir das Neue macht.“''® Dies gilt meiner
Meinung nach nicht nur fiir literarische, sondern jegliche kiinstlerische Mimesis; im Akt
des Hervorhebens und dem des Rezipierens ist immer schon die Intention nach dem
Finden von Asthetik oder einer Reaktion eines Rezipierenden darauf vorhanden. Dabei
wird das jeweilig Erfahrene in einer politischen wie historischen Hinsicht und damit
einem bestimmten Kontext eingeordnet, gleichzeitig jedoch immer neu und in dem
Sinne einzigartig erfahren wird, da die jeweiligen Umstédnde des Erlebens nie dieselben
sein konnen und sich neben den objektiv erfahrbaren Eigenschaften immer auch die
aktuellen Bedingung des Augenblicks in den aktuellen Erfahrungsmoment einschreiben.
Die Potentialitidt des Neuen, einer bisher unbekannten Interpretation und veridnderten
Erfahrensweise, stecken also immer schon im Zitat und so auch im Kunstwerk, wenn es
mit dem Modus des Re-Zitieren und Neu-Kontextualisierens arbeitet. Der im
Kunstwerk schon vorhandene und historisch gepréigte Geist bringt gleichzeitig ein neues
mogliches Asthetik-Erfahren hervor, das seinerseits vom ehemaligen Geist wie einer
neuen und verdnderten Aura gekennzeichnet ist, der Aura des Neuen, des Konkreten,

des Momentanen.
Theodor W. Adorno schreibt dazu in seinem Werk der Asthetischen Theorie ‘:

,,Kunst will das, was noch nicht war, doch alles, was sie ist, war schon. Den
Schatten des Gewesenen vermag sie nicht zu iiberspringen. Was aber noch

nicht war, ist das Konkrete. “'!’

Genau dies von ihm angesprochene Konkrete ist das Hauptelement des dsthetischen
Erlebnisses; der jeweilige Augenblick, das im Moment Vorhandene und
Wahrgenommene wird in der Sekunde zur Kunst, in der es von einem
geistesgegenwartigen und die Aura einfangenden Blick erkannt wird. Vor allem in der
Happening und Fluxus Kunst wird dies besonders hervorgehoben, der geteilte Moment
zum Kunsterlebnis und Provokation durch direkte Konfrontation zum Stilmittel. Bei
Kiinstlern wie beispielsweise Wolf Vostell kann der Vorgang ihres Handelns mit den

Worten der Decollage und Zweckentfremdung beschriecben werden. Die

"'® Hiittinger, Stefanie, Der Tod der Mimesis als Ontologie und ihre Verlagerung zur mimetischen
Rezeption, S. 137. )
"7 Adorno, Theodor, W., Asthetische Theorie, S. 202.
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Zweckentfremdung wird hierbei nicht nur als kiinstlerisch gestalterischer Vorgang
gesehen, sondern vielmehr als politisch dsthetische Praxis, wobei die intentionelle
Entfremdung und Neu-In-Szene-Setzung dabei mehr als nur einen Kkritischen
Gedankenvorgang auslosen soll. Vor allem auch das eigene Weltbild und Alltags-
Erleben wird dabei hinterfragt und auf seine politischen wie dsthetischen Potentiale und
Paradigma tiberpriift — eine Aufgabe, welche die aufklédrerische und engagierte Kunst
auch aktiv tibernehmen will. Das Gesamtkonzept dsthetischen Erfahrens und der Kunst
wird auch hier wie von mir bereits beschrieben anstatt als abgeschlossenes Produkt
vielmehr als offener Prozess verstanden, weshalb das von kritisch denkenden
Individuen geteilte Erlebnis und die transitorische Erfahrung eines Moments die
Asthetik der jeweiligen Situation konstituiert. Das Happening, der Kunstmoment als

«!8 \yird als Schaffen

»~Provokation eines poetischen Bewulltseins durch Alltdgliches
eines Erlebnisraums und —Augenblicks gesehen, die Moglichkeit, sich kiinstlerisch zu
betdtigen als eine das alltidgliche Leben erweiternde Funktion. Obwohl beinahe
ausschlieBlich mit den schon vorhandenen Mitteln und Elementen des Alltags gearbeitet
wird, werden jedoch durch ihre Neu-Positionierung verénderte und unerwartete

Erfahrungen dabei hervorgerufen. Wolf Vostell schreibt hierzu:

»Was ich will: Kunst als Raum, Raum als Umgebung, Umgebung als
Ereignis, Ereignis als Kunst, Kunst als Leben. Leben als Kunstwerk. Keine
Flucht aus der Wirklichkeit, sondern in die Wirklichkeit. Die Welt nicht

verbessern, sondern ein neues Verhéltnis zu ihr schaffen.

[...]

Mein Kunstbegriff ist, das Leben zu erweitern durch Kunst.«'"”

Das Leben selbst dient also als Vorlage fiir die Kunst und umgekehrt. Worum es Wolf
Vostell dabei geht — und dies ist fiir die Gegenwartskunst meiner Meinung nach sehr
bezeichnend — ist nicht, eine zweite Realitdt mithilfe der Kunst zu schaffen, sondern
sich an der Realitit orientierend eine neue Position zur Wirklichkeit zu bilden. Im
Alltaglichen das Ungewdhnliche, das Schockierende oder das Verwunderliche zu

erkennen und hervorzuheben wird zum elementaren Vorgang der Poetisierung wie

'8 Ohff, Heinz, Pop und die Folgen, S. 193.
"9 yostell, Wolf, Ulrike Riidiger, Vostell: Leben=Kunst=Leben, S. 215
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Asthetisierung des Lebens. Beim Anblick eines vorbeifahrenden Autos gleichzeitig
auch immer schon den Unfall vor Augen zu haben, wie Wolf Vostell dies tut, im
Moment des ruhigen Alltagstreibens auch immer die dahinter verborgenen
Choreographie mitzusehen oder im alltdglichen Gebrauchsgegenstand einer
gewoOhnlichen Holzschachtel wie der Brillo Box, mit der Andy Warhol die Diskussion
zur Frage nach der Kunst bildlich in den Raum stellte, einen potentiell moglichen

120 _ all diese Vorgingen stellen bei der Frage nach der

Kunstgegenstand zu erkennen
Kunst anstelle des fertigen Produkts viel eher den moglichen Prozess oder das potentiell
asthetische Erfahren in den Vordergrund. Durch die Re-Zitation und Neu-
Kontextualisierung kommen auch bei allgemein bekannten Motiven und Situationen
dadurch neue Erfahrungen auf, da sie durch den Vorgang der Poetisierung anders
wahrgenommen werden und dies nicht nur auf historischer, sondern auch auf
personlicher und politischer Ebene. Nicht was sichtbar zu erkennen ist, sondern was
potentiell dahinter stehen konnte, stellt den Spannungspunkt in der Hinsicht dar, dass

die allzeit moglich lauernde ,Gefahr® der Poetisierung und damit die Begegnung mit

Kunst fiir das wahrnehmende Individuum omniprésent ist.

Mit Worten und Begrifflichkeiten wie jenem von Walter Benjamin in Verbindung mit
dem Leben in der Moderne genannten der ,Gefahr® und den Aussagen einiger Pop-Art
und Fluxus-Kiinstler, kann der Akt des Re-Zitierens und Transformierens bezeichnend
beschrieben werden. Denn meist geht es genau darum, mit den neu geschaffenen
asthetischen Momenten das Ungewohnte aus dem Alltdglichen hervorzuholen, die
Menschen erstaunen zu lassen, indem sie sich mitten im Leben plétzlich von Kunst
umgeben wiederfinden'?!, und damit — manchmal mehr und manchmal weniger — den
Moment des chocs und der Verwunderung hervorzurufen. Nicht nur das einfache
Finden und Transformieren im Sinne von Re-Zitieren und Neu-Ubernehmen ist somit
die Aufgabe des Kunst-Schaffenden, sondern auch das Aufbrechen schon bestehender
Rahmungen und Kategorien, in denen das Fundstiick bis zum Moment seiner Neu-
Interpretation zuvor verweilte. Dies stellt einen Akt des aktiven und kreativen

Zerstorens und Auseinander-Nehmen dar'??, welcher sich mit dem Konzept des

120 y/g]. Danto, Arthur, Philosophizing Art, S. 65.
12l vol. Ohff, Heinz, Pop und die Folgen, S. 191.
122 ygl. Ibid., S. 92.
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Destruktiven Charakters von Walter Benjamin vergleichen lédsst, der in seinem

gleichnamigen Aufsatz dazu schreibt:

,.Der destruktive Charakter kennt nur eine Parole: Platz schaffen; nur eine
Tatigkeit: rdumen. [...]

Der destruktive Charakter tut seine Arbeit, er vermeidet nur schopferische.
So wie der Schopfer Einsamkeit sich sucht, muBl der Zerstdrende

fortdauernd sich mit Leuten, mit Zeugen seiner Wirksamkeit umgeben.

Der destruktive Charakter ist ein Signal. Der destruktive Charakter ist gar
nicht daran interessiert, verstanden zu werden. Bemiihungen in diese
Richtung betrachtet er als oberflichlich. Das MiBlverstandenwerden kann
ithm nichts anhaben. Im Gegenteil, er fordert es heraus, wie die Orakel, diese

destruktiven Staatseinrichtungen, es herausgefordert haben. ,,123

Wie der von Benjamin beschriebene destruktive Charakter arbeiten auch die Vertreter
der Gegenwartskunst sowie auch schon jene der Avantgarde-Kunst, Pop-, Fluxus-, und
Performance Art. Die alten Verhéltnisse aufzubrechen, die Objekte des Alltags aus den
gewohnten Umgebungen zu entwenden und Momente der Trivialitit zu entheben und
sie in neuem Kontext wieder zu préisentieren, ist ihre Mission. Dass dabei nicht immer
alles ,verstanden‘ im Sinne nachvollzogen von statten geht, ist unumgénglich, dies ist
jedoch auch nicht immer das Ziel. Verstanden werden soll nur im Sinne der aktiven
Wahrnehmung und dem Hervorrufen einer Reaktion auf selbige, ganz gleich ob diese
durch &sthetisches Wohlgefallen und Verstéindnis oder auch nur durch Kopfschiitteln
gekennzeichnet ist. Der Anspruch dieser Form von Kunst ist nicht, auf dsthetischer
Ebene zu gefallen, ganz im Gegenteil: anstatt dsthetisch gesehen nur zu ge-fallen will
die Kunst selbst auf-fallen, zum Stolpern bringen im blinden Alltagslauf und
DenkanstoBe geben, um die eigene Lebenswelt aus anderen Perspektiven betrachten zu
konnen. Die Erwartung ihrer Wirkungsweise ist dabei nicht Wohlgefallen zu schaffen,
sondern vielmehr eine Reaktion auf die dsthetische Begegnung iiberhaupt, die Augen zu
Offnen und dem Rezipierenden damit seine Miindigkeit aufzuzeigen, dass nicht alles —

in welcher Form auch immer deklariert — als solches auch hinzunehmen ist, sondern

123 Benjamin, Walter, ,,Der destruktive Charakter”, In: Walter Benjamin. Gesammelte Schriften IV, S.
397.
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durch die eigene Anteilnahme immer subjektiv und damit auch wandelbar gesehen
werden muss — selbst die alltidglichsten Situationen und banalsten Gegensténde, die mit
entsprechendem Anspruch daran eben auch kiinstlerisch und in ganz anderer Bedeutung

wahrgenommen werden kdnnen.

Beispiele fiir diese Neu-Préisentation des Alltags und seiner Gegenstéinde in verdndertem
Licht gibt es unzédhlige und in jeder Richtung der Kulturfelder. Ob Performance Art bei
Inszenierungen von Marina Abramovi¢ oder dem ,Unsichtbaren Theater* von Augusto
Boal, Ready Mades von Marcel Duchamp, Installationen von Wolf Vostell oder Filmen
von Vlado Kristl — die Liste ist lang und fiir die von mir vollzogenen, theoretische
Analyse viel zu ausufernd. Ein konkretes Beispiel jedoch, an dem ich im Zuge meiner
Recherche wortwortlich vorbei lief, mochte ich an dieser Stelle dennoch konkret
erwahnen, zeigt es sowohl die Intention des Konfrontierens mit Alltdglichkeit wie aber
auch den Akt der Poetisierung und Asthetisierung des &ffentlichen Lebens meiner
Ansicht nach besonders schon:

Das Projekt ,Q20°, fiir welches Hans Heisz auf der Taborstrale im zweiten Wiener
Gemeindebezirk die gesamte Stral3e, Auslagen, Plakatwénde oder aber den Gehsteig mit
dem Slogan verzierte: ,,Diese Strale ist Kunst.“ In der Kurzbeschreibung zu dem

Projekt heift es:

,,Diese Strafle ist Kunst.

Kunst ist Wahrnehmung.

Die Taborstrale wahrnehmen, sie entdecken oder wieder entdecken.
Menschen, Hauser Geschichte, Geschichten, Triebe und Treiben auf altem
und neuem Asphalt. Kein Bild, kein Film konnte das alles darstellen.

Die Stralle selbst aber schon, dachte der Kiinstler Hans Heisz und ernennt

die TaborstraBe zum Kunstwerk.* '**

Die stark frequentierte Einkaufsstrale wird damit zu einer Installation im 6ffentlichen
Raum, die Gegebenheiten des Lebens, seine Geschichten und die sich darin
aufhaltenden Individuen zu den Protagonisten der poetisierten Darstellung und

Erzdhlung sozusagen. Die Wirklichkeit dient als konkrete Vorlage fiir die dsthetische

124 Zitat der Website: http://www.q202.at/pages/wann.wo.php#1, 18.12.2015, 15.30.
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Darstellung, inszeniert oder speziell fiir den Anlass kreiert wird nichts, die Realitdt
alleine reicht, um eine asthetische Illusion auslésen zu konnen. Was dabei wirklich
asthetisch und kiinstlerisch intendiert erscheint und was ganz nebenbei alltiglich
passiert, ist nicht immer auf den ersten Blick auszumachen, sondern unterliegt der
subjektiven Wahrnehmung, erschafft aber genau dadurch diesen bestimmten

Spannungsmoment.

,Nicht Wahrhaftigkeit ist das Ziel der Kunst, nicht auf das Sein muss es ihr ankommen,
viel wichtiger ist der Schein.«'?

Anstatt die Wirklichkeit zu kopieren, eine dsthetische, zweite, abgeschlossene Realitit
zu schaffen und dabei von einer schopferischen und einer rezipierenden Position
getrennt voneinander auszugehen, ist in der Gegenwartskunst die Offnung dieser
Entitdten ausschlaggebend fiir sowohl die produktions- wie rezeptionstechnische Seite.
Anstelle eines abgeschlossenen Produkts tritt der transitorische Prozess, anstatt des
autonomen Schopfungsakts jener des Entwendens und Neu-Kontextualisierens und das
Offnen der im Alltag schlummernden Potentialititen in Wahrnehmung und Erfahrung.
In der Schaffung des Kunsterlebnisses sind dabei die initiierenden wie die rezipierenden
Teilnehmer an der jeweiligen Situation gleichermaBlen beteiligt, da ohne die
Hervorbringung und die Intention des Hervorhebens durch die Asthetisierung das
jeweils spezifische Erleben nicht moglich wére, jedoch ohne die aufmerksame
Wahrnehmung jedes noch so kiinstlerisch inszenierte Theaterstiick oder aber der
zweckentfremdete Alltagsgegenstand nicht als &sthetisches Kunst-Element aufgefasst
werden wiirde. Kunst kennzeichnet sich als Erlebnis demnach in einem Prozess, der
zwischen diesen verschiedenen Stufen und Instanzen stattfindet, eine Kooperation
zwischen unterschiedlichen Individuen und Wahrnehmungspositionen, bei der flieBende
Ubergange konstitutiv zum Bestandteil der dsthetischen Erfahrung werden und damit

die Unabgeschlossenheit dieses Etappenvorgangs kennzeichnen.

III.  Konstruieren, Rezipieren, Erfahren — der Kunstprozess

12 Rauterberg, Hanno, Und das ist Kunst?! Eine Qualitdtspriifung, S. 120.
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Der Schaffungsprozess eines dsthetischen Moments ist also nicht mehr nur dem
Individuum des Kiinstler als Hervorbringer eines Werk zuzuschreiben, er ist vielmehr
ein Zusammenspiel zwischen den verschiedenen Beteiligten im Moment des Erfahrens
untereinander, wodurch die Aura und Einzigartigkeit des Augenblickes sich erst
erheben kann. Der im Moment Rezipierende ist dabei von genauso grofer Bedeutung
wie der zuvor konstruierende Kreative oder der im Augenblick performende Akteur, da
erst durch die Wahrnehmung und die aktive Betrachtung eines anderen Augenpaares die
Erhebung und Einstufung als dsthetisches Werk oder Moment ermdglicht wird. Das sich
als Kiinstler bezeichnende Subjekt ist meiner Ansicht nach vielmehr als Initiator einer
moglichen adsthetischen Erfahrung zu sehen, nicht jedoch als einziger und autonomer
Schopfer des selben, da die hierarchische Vormachtstellung als Schopfer von oben
herab im bildlichen Sinne gerade in der gegenwirtigen Kunst nicht mehr funktioniert,
wenn Kunst als personlicher Moment der dsthetischen Erfahrung und individueller
Wahrnehmungs-Modus begriffen wird. Die Bezeichnung als Kiinstler in diesem Sinne
muss daher fiir alle am dsthetischen Wahrnehmungsprozess beteiligten Subjekte gelten.
Das den Moment hervorhebende oder mit Kreativitdt und neuem Kontext versehende
Individuum ist als Initiator essentiell an der Kunstschaffung beteiligt, ebenso allerdings
auch der mit Aufmerksamkeit und Sinn fiir Asthetik — im wahrsten Sinne des Wortes —
wahrnehmende Rezipierende, der den jeweiligen Augenblick erst in seinem
personlichen Aufnehmen und Erfahren diesen als einen kiinstlerischen sozusagen
asthetisch vollendet. In diesen personlichen Erfahrens-Moment schreiben sich dabei
unterschiedliche Elemente ein, die sowohl vom jeweils zu Erlebenden — sei es ein
haptisches Werk oder aber eine transitorische Situation —als auch von der Intention des
Hervorbringers sowie den Umstdnden, unter welchen sich Rezipierende und auch

Inititerende im spezifischen Moment der Hervorbringung befinden, geprégt sind.

Selbst wenn die Rezeption in alleiniger Situation stattfindet sind all diese Elemente im
jeweiligen Erfahrungsmoment enthalten, welche das Bild im Sinne eines ,bildlichen
Erlebnisses® zu einem dsthetischen Gesamteindruck erheben. Nicht nur die individuelle
Haltung des Rezipierenden, sondern auch der jeweilige ,Text‘ des Rezipierten — die
Geschichte des Kunstwerks in dem Sinne — das vom initiierenden Subjekt Erlebte und
darauthin im Kunstmoment Verarbeitete sowie der Rahmen bilden die Voraussetzung

dafiir, ob ein gewisser Moment als Kunst erfahren wird oder nicht. Der den-Blick-
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Aufschlagende und Rezipierende ist nicht wie der bei Walter Benjamin beschriebene
Romanleser einsam und alleine mit dem Werk und vernichtet sozusagen den Stoff
seiner Rezeption durch die absorptive Aufnahme in sein Bewusstsein'*®. Vielmehr
verleiht er dem Moment erst durch seinen aufmerksamen Blick den Status des
Besonderen und ist damit aktiv mitbeteiligt an der Schaffung der jeweiligen Erfahrung,
welche er im selben Augenblick durchlebt und in welcher die momentanen Umsténden,
der eigenstindige Geist des Kunstwerks sowie auch die Intention des initiierenden
Individuums immer mitschwingen. Erst durch den aktiven Blick wird das Kunstwerk als
existierender Moment erst lebendig und kann all diese inhdrenten Faktoren fiir ein

betrachtendes Augenpaar priasentieren.

So schreibt auch Theodor W. Adorno: ,,.Lebendig ist dsthetische Erfahrung vom Objekt
her, in dem Augenblick, in dem die Kunstwerke unter ihrem Blick selbst lebendig

werden.“'?’

Im und durch das Angesehen-Werden selbst von einem
geistesgegenwirtigen Auge wird das Kunstwerk, der dsthetische Moment und das damit
verbundene einmalige Erlebnis erst geschaffen. Es ist von der Individualitit des
Sehenden genauso geprigt wie durch die jeweiligen Umsténde der Situation, driickt ein
jedes Augenpaar wie ein jedes Setting dem Kunstwerk sozusagen einen anderen Marker

auf, bleibt dadurch jedoch auf seine Weise einzigartig und unwiederholbar.

Das Kunstwerk oder der Kunstmoment sind in dem Sinne individuelle
Erfahrungsweisen, die sich auf den jeweiligen Betrachtenden einstellen'®, ihn als
Mitproduzierenden ihres Seins ebenso in den Schaffungsprozess involvieren ebenso wie
die dafiir verwendeten gegenstindlichen Mittel wahrend der kreativen Arbeit des
Initiierenden etwa. Der Akt des Erfahrens wird damit zum essentiellen Bestandteil und
eigentlichem Herausstellungsmerkmal des Kunstwerks der Gegenwart, da erst in dem
Moment des Erkennens sich der dsthetische Moment als solcher konstituiert und aus

dem alltdglichen Leben herauskristallisiert.

Produktion und Rezeption sind in dem Sinne nicht zwei unabhidngige und
unterschiedlich stattfindende Vorginge, unter welchen das jeweilige Kunstwerk

einerseits als Geschaffenes und andererseits als Wahrzunehmendes in Form eines

126 yol. Benjamin, Walter, Der Autor als Produzent, S. 49.
127 Adorno, Theodor W., Asthetische Theorie, S. 262.
128 Vgl. Ohff, Heinz, Pop und die Folgen, S. 129.
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dinglichen Objekts wahrgenommen wird. Vielmehr bildet der Vorgang des Sich-
Erfahrens im Verhiltnis zur Welt die Grundlage fiir die kiinstlerische Produktion, das
Einordnen von Erfahrungen und Gefiihlen in der jeweiligen Lebenssituation den Beginn

129 In diesen beiden Abliufen versteht sich der

von Rezeption wie Hervorhebung.
asthetische Moment also als Wahrnehmen des Ichs in Beziehung zu seiner Umwelt
unter spezifischen und einmaligen Umstinden, die im jeweiligen Augenblick der
Interpretation als Kunst erfahren werden. Die Situation der Rezeption bedeutet fiir das
wahrnehmende Individuum nicht nur eine Auseinandersetzung mit der eigenen Person
in der jeweiligen Umgebung, sondern vor allem auch mit der personlichen
Wahrnehmung, welche durch das Kunstwerk verindert wird. Im Vorgang dieses
Erfahrens eines neu geschaffenen Verhiltnisses zu sich selbst und zur Welt tritt der
Rezipierende in einen gedanklichen wie emotionalen Dialog mit sich selbst und wird
dabei aktiv zum Produzenten, da er sich in der mimetischen Anndherung an das
Kunstwerk selbst neu-produziert und -positioniert."*® Diese Neu-Produktion schafft
ithrerseits wiederum ein neues Verstindnis der jeweiligen Situation beziiglich ihrer
Einordnung in den Rahmen der alltiglichen Lebenswelt sowie auch eine Veridnderung
des allgemeinen Weltverstindnis, da durch die Erweiterung mittels der Kunst eine
Malstabsverdnderung im personlichen Erfahrungshorizont entstehen kann. (Und wenn
man den kiinstlerischen Intentionen wie etwa der Fluxus Bewegung, Vlado Kristl oder
Theodor W. Adorno, der schreibt des Kiinstlers Aufgabe wire es, ,,Chaos in die
Ordnung zu bringen“"*', aufzuriitteln und aufmerksam zu machen also, folgt, soll es das
auch.)

Mithilfe der Kunst werden also nicht nur neue Sichtweisen der eigenen Lebenswelt und
unterschiedliche Modi in Wahrnehmung und Erfahrung geschaffen, sondern gleichzeitig
auch eine aufklarerische Aufgabe erfiillt, da sich das rezipierende Subjekt als solches
selbst erfahren und die ihn umgebenden Bedingungen und Verhiltnisse aktiv
wahrnehmen muss, bevor es den jeweiligen Moment einschiitzen kann. Asthetische
Erfahrungserlebnisse bringen damit nicht nur einen auratischen, den Alltag

transzendierenden Faktor, sondern auch eine Form von Selbstreflexion mit sich.

12 Vgl. Sigmund, Judith, Evidenz der Kunst, S. 89.

139 y/g]. Hiittinger, Stefanie, Der Tod der Mimesis als Ontologie und ihre Verlagerung zur mimetischen
Rezeption, S. 138.

1! Ohff, Heinz, Pop und die Folgen, S. 144.
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Wie bei jedem Verstindnisprozess sind jedoch unterschiedliche Interpretationsweisen
unumginglich, da sie den jeweils begleitenden Umstéinden geschuldet sind, die in den
Erfahrungsprozess miteinflieBen und damit die jeweilige Deutungsweise des
Rezipierenden maBgeblich prigen.'”” Wesentlicher und die gegenwirtige
Kunstlandschaft auszeichnend ist jedoch ein Abkommen von einer eindeutigen Deutung
eines Kunstwerkes unter bestimmten festgesetzten Mal3stiben und dem Unterstreichen
des Erkennens von Kunst an und fir sich, welches als solches fiir das aktive
Wahrnehmen durch ein interessiertes Subjekt spricht. Nicht die Frage nach den
kategorisierten und faktischen Eigenschaften und qualitative Uberpriifungen des
jeweiligen Kunstmoments, sondern eben die mdglichen Erfahrungsweisen durch den
Blick der Kunst stehen im Vordergrund. Anstelle des Dogma, ,,dass alles, was Kiinstler
tun, Kunst ist, Und es deshalb keiner weiteren Begriindung bedarf.“'*’) tritt die
Gleichsetzung aller im Vorgang eines kiinstlerischen Wahrnehmungsprozesses
Involvierten, wobei die Initiierenden wie die Rezipierenden sowie der zwischen ihnen
entstehende Moment allesamt auf gleicher Ebene stehen. Produzieren und Rezipieren
bedingen sich in diesem Sinne also wechselseitig, da in beiden die Mimesis als Ur-
Energie von Kreieren und Wahrnehmen liegt. Sowohl im Vorgang, intentionell Kunst
zu schaffen oder sie vielmehr zu initiieren, als auch in jenem, selbige Momente als
solche dsthetisch zu erkennen und zu erfahren, sind produktive wie rezeptive
Verhaltensformen gefragt."** Die jeweilige Herausforderung bzw. Aufgabe ist fiir die
initilerende  Seite demnach mit entsprechender Kreativitdit und Originalitit,
Aufmerksamkeit hervorzurufen und fiir die rezipierende Seite, diese mit geniigend
Geistesgegenwart in der aktiven Wahrnehmung zu vervollstdndigen — gleich ob bezogen
auf eine augenblicklich erfahrene Situation einer eventuellen Performance, ein im
Museum hidngendes Gemélde oder ein im Alltag verstecktes Objekt, das kiinstlerisch

intendiert hervorgehoben wurde.

,»Ohne Verbindlichkeit kann kein Mensch die Erkldrung eines Gegenstandes
zur Kunst plausible widerlegen. [...]

Indem jedoch das Objekt als Gestus des Zeigens — wie jede Kunst vom

132 yo]. Heller, Agnes, Can Modernity survive?, S. 27.

1% Rauterberg, Hanno, Und das ist Kunst?! Eine Qualitdtspriifung, S. 91.

13 Vgl. Hiittinger, Stefanie, Der Tod der Mimesis als Ontologie und ihre Verlagerung zur mimetischen
Rezeption, S. 138f.
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Kiinstler ausgestellt und auch so vom Rezipienten aufgefalt wird, weist es

doch metaphorisch und somit als Kunstwerk auf etwas hin.*'*

Kunst ist nicht Kunst, wenn sie nicht auch als solche empfunden, gefiihlt und
wahrgenommen wird, wenn nicht ein Sinnangebot erfahren wird, das sich von den
Reizen des alltiglichen Lebensflusses unterscheidet und damit die Frage nach den
Wirkungen von &sthetischen Handlungen und Potentialen im Alltag weckt. Um dies zu
erreichen, miissen die Vorginge von Produzieren und Rezipieren immer miteinander
gesehen werden, die im Moment des Erfahren-Werdens noch zu vervollstindigende
Liicke immer schon im Augenblick des Hervorhebens mitgedacht werden, sodass die
jeweiligen Individuen im Akt des Wahrnehmens wie auch im Akt des Hervorbringens
ihrer eigenen Intention nicht beraubt werden, sich aber gleichzeitig gegenseitig Raum
zum gemeinsamen Schaffen und fiir unterschiedliche Interpretationen des dabei jeweils

entstehenden Kunstmoments lassen.

Feste Entititen sind hierbei fehl am Platz, sodass die Frage nach dem Subjekt des
Kiinstlers und seiner Rolle in der heutigen Zeit laut wird, ist dann doch eigentlich ein
jedes kreatives Individuum dazu berechtigt sich als ein solcher ,Kiinstler® zu
bezeichnen, wenn in jedem Moment des Erfahrungsprozesses rezipierende wie
produzierende Seite gleichermaflen am Kunst-Hervorbringungs-Vorgang beteiligt sind
und damit aktiv beim Erleben und Schaffen von Asthetik teilnehmen. Zusitzlich trigt
die Epoche der Gegenwart mit ihren technischen Neuerungen zu dieser Fragmentierung
des Kiinstlersubjekts bei, indem sie jedem Subjekt mit geniigend Kreativitdt oder
einfach nur dem richtigen Auge fiir das Ungewdhnliche zu jeder Zeit auch die
Moglichkeit gibt, sich selbst kreativ und produktiv ans Werk zu machen, sodass die
personliche Einzigartigkeit der Beliebigkeit zum Opfer fallen kann. Denn auch ,,[D]as
Interesse wendet sich mehr und mehr vom beliebig Produzenten ab und dem Werk und
seinem Rezipienten zu. Fragen zur Kunst fordern nicht mehr die Frage nach dem
Kiinstler, sondern die Frage nach den Wirkungsmoglichkeiten heraus.“'*® Nicht mehr
das personliche Schaffen und die hinter dem jeweiligen rezipierten Werk stehende
Schopferkreatur, sondern die Wirkung, die Intention des Erfahren-Lassens und

Erfahren-Werdens, stehen im Mittelpunkt der Debatte; nicht die Frage, was von

135 Ibid., S. 140.
6 Ibid., S. 91.
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welchem Kiinstler wie geschaffen wurde, sondern was der &dsthetische Moment, das
Kunstwerk, die Aussage, das fiir ein Publikum intendierte Statement, in dem Moment
der rezeptiven Vervollstindigung mit dem jeweilig involvierten Individuum personlich
machen und wie man das jeweilige Erlebnis einzuordnen hat, bilden die spannendsten
Ankniipfungspunkte in der Frage nach dem Kunsterleben und —Produzieren der

heutigen Zeit.

Doch da stellt sich vor allem die Frage:

Wozu dann noch Kiinstler sein wollen, wenn Jeder und Jede mit geniigend
Wirkungsmacht als Kiinstler gelten kann? Mit welchem Anspruch geht man an die
kiinstlerische Arbeit heute heran, wenn nicht das eigene, schopferische und begabte
Individuum im Scheinwerferlicht auf den Brettern die die Welt bedeuten auszustellen
als Ansporn gilt, sondern stattdessen das Zusammenspiel mit den Faktoren und
Subjekten der momentanen Umgebung und das Ergebnis aus dem Augenblick ihres
Zusammentreffens im Mittelpunkt steht? Dabei muss sich das Asthetik initiierende
Subjekt gleichzeitig immer auch auf ein aufmerksam wahrnehmendes Betrachter-
Subjekt verlassen, um nicht im Sumpf der Allgemein- und Beliebigkeit unterzugehen,
wobei es jedoch potentiell allzeit Gefahr lauft, unbeachtet und nicht &sthetisch
wahrgenommen zu werden, wenn es nicht geniigend Aufmerksamkeit fiir sein

intendierte ausgerichtetes Werk erwecken kann.

V. Die Geste des Fragments

»Mit dem Zerfall von Sinn und damit von Vorbildern wird die Frage nach Sein und
Arbeit des Kiinstlers uninteressant. Nicht mehr nur eine Art zu leben und zu arbeiten
eroffnet sich dem Kiinstler, sondern unendlich viele Mdglichkeiten, Seins-und

Arbeitsweisen stehen ihm offen.“!®’

57 Ibid., S. 91.
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Die Figur des Kiinstlers der Moderne und Gegenwart ist neben der Offenheit und
Vielseitigkeit vor allem von einer Eigenschaft geprigt: jener der Fragmentierung und
Beliebigkeit. Anstelle eines autonom schaffenden und Genie-begabten Subjektes tritt
die Figur des kreativ denkenden und handelnden Individuums des Alltags, welches sich
in seiner momentanen Lebenssituation als jederzeit potentiell Asthetik hervorbringendes
wie auch rezipierendes Wesen verstehen muss. Nicht nur die an Theater-, Regie- oder
Bildenden Kunst-Schulen Ausgebildeten haben das Vorrecht, sich Kiinstler nennen zu
dirfen; denn wer malen, schreiben oder filmen will, kann dies in kurzer Zeit und
Autodidaktik auch erlernen.””® Nicht das perfektionierte Handwerk bildet die
grundlegende Substanz der Kunst und damit die das Kiinstlersubjekt auszeichnende
Féhigkeit. Die Kreativitit, Kunst finden und erkennen zu konnen, bildet den Anfang des
Pfades auf der Suche nach der Asthetik, denn ,,[...] der Weg kann auch von der Kunst
zum Handwerk flihren, denn Handwerk will nur beherrscht — Kunst will gefunden
sein.“"*’ Neben dem erlernten Handwerk ist vielmehr jene Eigenschaft, die potentiell
moglichen Handlungsweisen und deren Auswirkungskrédfte zu erkennen, fiir den
Kiinstler der Gegenwart wichtig, um sich aus dem Grau des Alltags zu erheben und
seine kreative Seite auch auf gesellschaftlicher Ebene konstituieren zu konnen. Die
Neufindungen, Moglichkeiten zur Ent- und Verfremdung, Spielarten der Ausweitung
und Nachahmung zu entdecken und in kreativer Weise fiir ein Publikum gestalten zu
konnen bilden die Hauptaufgaben eines sich kiinstlerisch betétigendes Subjekt in der
heutigen Zeit'** und nicht mehr das geheime Agieren hinter Schloss und Riegel eines
Aura-umwobenen Ateliers und Prédsentieren in einem mit Kunst unabdinglich
assoziierten Rahmen des abgeschlossenen, schopferischen Ergebnisses.

Dies erdffnet eine Mdglichkeitshorizont des kreativen Agierens ungewohnter Ausmale,
da nicht nur ein bestimmter, bekannter und ausgebildeter Einziger zum Schaffen von
Kunst auserkoren ist, sondern auch der anonyme Massenmensch jederzeit die
Moglichkeit hat, sich in seinem alltdglich vorhandenem Existenzrahmen mit der
Bestétigung von auflen als Kiinstler betédtigen und auch deklarieren zu kdnnen, wird er
und das von ihm Hervorgerufene nur mit geniigend Aufmerksamkeit und Anerkennung

als Kunst auf- und wahrgenommen. Die Freude an der kreativen Arbeit, Gesellschafts-

138 \/g]. Ohff, Heinz, Pop und die Folgen, S. 142
B9 Ibid., S. 142.
10 ygl. Ibid., S. 130.
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und Selbst-Kritik sowie das Alltagsleben selbst bilden dafiir die jeweiligen
Ausganspunkte, das personliche Interesse und Konnen den jeweiligen Kréftepol,
ausschlaggebend ist im Endeffekt vor allem das intendiert Hervorgerufene, gleich ob es

141 Anstelle der kanonisch

asthetisch anerkannten Konventionen entspricht oder nicht.
anerkannten dsthetischen Perfektion tritt die kreative Neufindung, um sich als
Kiinstlerfigur rechtfertigen zu konne ist Improvisation und das Gespiir fiir Unerwartetes
gefragt. So schreibt schon Walter Benjamin: ,,In diesen Tagen darf sich niemand auf das

«142 1nd auch Jahrzehnte

versteifen, was er , kann®. In der Improvisation liegt die Kraft.
spater gilt selbiges noch immer. Nicht nur fiir Kiinstler der 1950er Jahre wie Vlado
Kristl, sondern immer mehr auch in der gegenwirtigen Zeit der Gemeinschafts-
Gesellschafts-Kunst und —Kritik gilt das Motto:

»Wenn wir das, was wir wissen und konnen, weglassen, haben wir weise gehandelt.
Alles muB3 man so machen, dass jeder der es sieht, ausrufen kann: Das kann ich
auch!“'*® Das Aufzeigen der Mdglichkeiten des personlichen kiinstlerisch méglichen
Handelns, das Erkennen der asthetischen Potentiale des Alltags und die damit
verbundenen Wirkungsmdglichkeiten sind ausschlaggebend. Nicht das personlich
kiinstlerische und perfektionierte Konnen an sich herzuzeigen, sondern jene
Fertigkeiten, die ein Jeder und eine Jede beherrscht, sich deren Potentialitdten sowie den
Moglichkeiten des jeweils personlichen Handelns jedoch nicht bewusst ist, gilt es
hervorzukehren. Damit sollen die dsthetischen Moglichkeiten eines jeden Einzelnen
aufgezeigt werden, dass im Endeffekt nicht das erlernbare Handwerk, sondern die

kreative Umsetzung und das intentional ausgerichtete Handeln ausschlaggebend sind,

ob und wie etwas von einer Offentlichkeit wahrgenommen wird.

Uber soziale Netzwerke des Medium Internets verschriftlicht verdffentlichte
Botschaften, mit privat ausgestattetem Equipment gedrehte Filme oder aufgenommene
Bilder und wéhrend des Zug-Fahrens notierte Texte geben Anlass genug, im richtigen
Rahmen, zum richtigen Zeitpunkt und mit der Intention, mehr oder weniger kiinstlerisch
aufgefasst werden zu wollen, das tiiber die Alltdglichkeit des eigenen Lebens
lamentierende und gleichzeitig seine museums-und hollywoodhaftige Einzigartigkeit

hervorhebende Individuum als Kinstler erscheinen und wirken zu lassen. Als Kiinstler

"“I'val. Wagner, Hansjorg, Uber den Begriff der Zeit im Kunstwerk, S. 72.
142 Benjamin, Walter, Einbahnstrasse, S. 12.
'3 Schulte, Christian, Vlado Kristl. Die Zerstorung der Systeme, S. 17.
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kann demnach jeder gelten, der sich dem Instrument der jeweiligen Inszenierung
bewusst wird und seine personliche Kreativitdt zu diesem Zwecke zu nutzen weill — in
welcher Form auch immer dies geschehen mag, unterliegt die Kunst des Alltags selten
normativen Bewertungen sondern wird dann gerechtfertigt als ,Kunst® angenommen,
wenn die personliche Einstufung im Rezeptionsvorgang als solche auch nachempfunden
werden kann. Und so erscheinen oft die banalsten und oft auch absurdesten Vorgédnge
plotzlich als dsthetische, werden sie nur in irgendeiner Form dafiir auch wertgeschétzt,
entlohnt oder anerkannt. Dies mag sarkastisch wie auch zynisch klingen, ist jedoch auch
in den Augen von vor offentlichem Publikum anerkannten Akteuren der Gegenwart

selbst eines ihrer hdufigsten Darstellung- und Inszenierungsmerkmale ihrer selbst.

»Seitdem ich Geld fiir meine Kunstsachen krieg, denk ich mir, vielleicht bin
ich halt doch Kiinstlerin. Vielleicht ist es doch eine legitime
gesellschaftliche Position, den ganzen Tag weggetreten durch die Stadt zu

. 144
spazieren.‘

Selbst die noch so unscheinbaren Vorgdnge und Erkenntnisse des beliebigen
Individuums koénnen mit Kreativitit présentiert und damit poetisiert als Kunst in
Erscheinung treten. Nicht die Perfektion des Werkes, sondern die dsthetische Intention
dahinter und Anerkennung selbiger geben Anlass genug, die personlichen
Gedankenginge, Beobachten und kreativen Betitigungen des Individuums als

145
“' Kunst kommt

kiinstlerische zu argumentieren. ,,Kunst kommt nicht von Kénnen
von Wollen, von Intendieren, von Auf-Zeigen, von Wachriitteln. Sie kommt davon,
Aufmerksamkeit fiir die Asthetik des Imperfekten und des Alltiglichen in einer Zeit des
von Eindriicken bombardierten Subjektivismus zu erwecken, einer Zeit, in welcher das
Erreichen eines rezeptiven, aufmerksamen und geistesgegenwartigen

Wahrnehmungssubjekts als Hauptziel der Kunst gilt.

Das kiinstlerisch agierende Subjekt ist demnach also ein fragmentiertes, muss es sich
nicht nur seiner omniprdasenten Moglichkeit der schaffenden, sondern auch der
rezipierenden Funktion bewusst werden. Gleichzeitig muss es die Einfliisse seiner

Umwelt wie auch deren isthetische Potentiale wahrnehmen und im Moment des

'* Sargnagl, Stefanie, Fitness, S. 18. )
"y gl. Miiller, Hans Jiirgen, Kunst kommt nicht von Kénnen. Uber die Schwierigkeiten beim Umgang mit
zeitgendssischer Kunst. Ein Streifzug durch die 60er Jahre, Titel.
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kiinstlerisch intendierten Hervorbringens immer auch seine damit angesprochene

Partner in der Rezeption, die aufmerksamen Augen der Beobachter, mitdenken.

,Der Kiinstler ist jemand, der nur da zum Kiinstler wird, wo seine Hand
zittert, das hei3t, wo er im Grunde nicht weil}, was ihm geschehen wird, wo

das, was geschehen wird, ihm vom anderen diktiert wird.* (Derrida) 146

Die Spannung der Kunst ist nicht nur dem rezipierenden Subjekt im Moment der
Wahrnehmung gegeben, da es sich nie sicher sein kann, wann und wo genau es mit dem
Asthetischen konfrontiert und iiberrascht wird — auch das initiierende Individuum
arbeitet schon im Prozess der Hervorhebung mit dieser Spannung, da auch jenes sich
nicht schon im Vorhinein sicher sein kann, was aus dem von ihm jeweils
hervorgehobenen entsteht und aus welchen Elementen des Alltags sich plotzlich auch
asthetische Potentiale heraus erschlieen. Die jeweiligen Moglichkeiten im Bereich der
,Bausteine der Kunst® sowie die Auswirkungen des fiir ein vollendendes, rezipierendes
Individuum herausgestellten und asthetisierten Momentes bilden damit einen genauso
wichtigen Spannungspunkt, der das agierende Subjekt zittern ldsst, wie auch die

schlussendlich Begegnung mit dem Asthetischen und seiner Aura an sich.

Das sich als Kiinstler bezeichnende Subjekt ist demnach jenes, welches den Eindriicke
des Lebens mit Geistesgegenwart und im Moment der Wahrnehmung, dem Kairos wie
Walter Benjamin den einmaligen Augenblick nennt, mit genligend Imaginationskraft
begegnet, sodass dieser spezifische Augenblick als ésthetische Erfahrung — sei es nun
jene der aktiven Wahrnehmung oder jene der noch bevorstehenden, potentiellen
Moglichkeit der Hervorhebung filir ein weiteres Beobachter-Augenpaar — eingeordnet
werden kann. Kunst wird damit zu einer personlichen Angelegenheit, zu einem Vorgang
des Auseinandersetzens mit dem eigenen Leben und der Umgebung und der
intentionellen Widmung an ein individuell wahrnehmendes und rezipierendes Subjekt.
Es ist eine empfindliche Form der Kunst, eine die iiber den Fakt der Beliebigkeit
hinausdenkt und dies als Qualitdtsmerkmal anstelle eines Mankos sieht. Wie schon
eingangs zitiert ,,[...] muss [es] Folgen haben, dass es gleichgiiltig geworden ist, was in
der Kunst geschieht. Was nach der Indifferenz iibrig bleibt, kann nur eine Kunst sein,

die sich an einzelne wendet, fiir die sie dann ein persdnliches Zeichen werden kann.

16 Mersch, Dieter, Epistemologien des Asthetischen, S. 159.
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[...]Es konnte die empfindlichste Kunst werden, die es je gegeben hat. [...] Es geht
immer darum, das Verschwinden bedrohter Ich-Anteile zu verhindern und das

Entstehen neuer Ich-Anteile zu begiinstigen.*'*’

Der individuelle Ausdruck seiner selbst und das spezifische Adressieren eines ebenso
personlich wahrnehmenden Rezeptionssubjekts werden damit zu den intentionalen
Hauptvorgidngen der gegenwirtigen Kunst. Einer Form von Kunst, welche durch die
personlichen Ein- und Ausdriicke, den jeweiligen Ich-Anteilen, als konstitutive
Merkmale in der Hervorbringung wie auch Rezeption gekennzeichnet ist und nicht der
Anonymitét verfallen will. Der Hervorbringende muss dafiir einstehen und hinter dem
stehen, was er prasentiert und intentionalisiert darbietet und darf sich dieser
Verantwortung nicht entziehen, sonst wird weder er oder sie als Personlichkeit noch das

jeweils Hervorgebrachte als dsthetisches Element erkannt. '**

Dabei besteht der Anspruch nicht nur darin, die Selbststindigkeit der eigenen Person
sowie des hervorgerufenen Kunstmoments zu untermauern, sondern eine fiir
Rezipienten bestimmte, aber nicht auf alle Zeiten abgeschlossene und endgiiltig
bestimmte, anschlussfdhige Situation zu schaffen. Dies geschieht durch den Vorgang
des subjektive Ansprechens und der damit einhergehenden Hervorbringung einer
personlichen Beziehung des Rezipierendens zu seinem Erfahrens-Moment. In der
personlichen Wahrnehmung des individuell betrachtenden und empfindenden Subjekts
wird dies im Akt des sinnlichen Erfahrens jeweils unterschiedlich erlebt, wobei ein
immer einzigartiger und damit auch transitorisch auratischer Moment entsteht, welcher
von den personlichen Erfahrungen, Interpretationsweisen sowie den dabei umgebenden

Umstinden geprégt ist '*.

Das eigene Sein in der Welt, die ontologische Beschaffenheit der augenblicklichen
Realitdt und des allzeit prasenten, ontischen Lebens und die einzigartige Personlichkeit
bilden die Grundlage fiir ein kiinstlerisch agierendes Subjekt, das sich durch die aktive
Poetisierung der eigenen Lebenswelt wie auch die Rezeption selbiger nicht nur selbst in
einem anderen Licht darstellen, sondern auch erfahren kann. Die Kunst bietet also nicht

nur einen Spiegel um das im Alltag Erfahrene und Vorhandene dsthetisch wieder zu

7 Genazino, Wilhelm, Idyllen in der Halbnatur, S. 52 f.
"% val. Wagner, Hansjorg, Uber den Begriff der Zeit im Kunstwerk, S.95.
9 vgl. Sigmund, Judith, Evidenz der Kunst, S. 18 ff.
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geben, sondern vielmehr ein Fenster, eine Linse, durch welche geblickt Raum, Zeit und

die darin enthaltenen Individuen und Elemente eine neue Bedeutung erlangen.

V. Distanzierung als Erméglichung der dsthetischen Wahrnehmung

Asthetisierung und Poetisierung schaffen somit also eine Form von Distanz, durch
welche der Alltag und das eigene Sein von einer neuen Position aus und mit einem
unverfalschten Augenpaar wahrgenommen werden konnen. Denn auch wenn es sich
dabei in der freien Gegenwartskunst vorwiegend um eine personliche und subjektiv
erfahrbare Position handelt, ermoglicht die Poetisierung gleichzeitig auch ein Abstand-
Nehmen zu diesem personlichen Erfahrungs-Standpunkt, dem alltéglichen Erleben und
den eigenen Gedankenvorgingen, in dem sie eine Neu-Erfahrbarkeit der eigenen
Subjektivitit durch die jeweilige &asthetische Verkleidung ermdglicht. In vielen
Produktionen der freien Gegenwartskunst geht es vor allem darum, ,durch
verschiedenste kiinstlerische Verfahren, je singulire Maflnahmen und Eingriffe, eine

«130 Dabei sollen durch den

asthetische Distanz zu bereits Bekanntem zu initiieren.
Vorgang der Asthetisierung bekannte und alltigliche Situationen und Vorkommnisse als
asthetische Kunstwerke erfahren werden konnen, da sie durch die Neu-Rahmung und
Verianderung des Kontexts, einer dsthetischen Enteignung oder Expropriation und Neu-

.. . . . . 151
Positionierung und —Prisentation, auf eine andere Erfahrungsebene gehoben werden. '

Entgegen der Meinung, dass es den selbst in den Produktionsprozess Involvierten an
entsprechender Distanz fehlt und damit die Wahrnehmung des eigenen Agierens oft
fernab von jeglicher Einschitzung durch Andere kommt'>?, vertrete ich den Standpunkt,
dass das jeweilige personliche Herangehen und Begegnen mit und an einen
Kunstmoments ausschlaggebend fiir das jeweilige Erleben sind. Dabei kann (wenn nicht

sogar muss) sich sehr wohl auch das initiierende Subjekt dem von ithm hervorgerufenen

130 Rebentisch, Juliane, Theorien der Gegenwartskunst zur Einfiihrung, S. 115.
B ygl. Ibid., S. 115.
12 vgl. Sigmund, Judith, Evidenz der Kunst, S. 143.
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Werk oder Moment distanziert gegeniiber stellen, um das von ihm Hervorgebrachte

auch losgeldst von der eigenen Person wahrnehmen zu kénnen.

Durch den Akt des bewussten Hervorhebens, des Asthetisierens und der intentionalen
Ausrichtung flir ein anderes Subjekt wird aus dem personlich und privat erfahrenen
Moment ein geteilter, sowie durch die Intention und Inszenierung in einem dem
alltdglichen Erfahrungsrahmen abweichenden Setting ein Modus geschaffen wird,
mittels welchem sich das initiierende Subjekt selbst mit und durch die Augen des von
ithm adressierten Rezipierenden darstellen kann. Damit entsteht nicht nur ein auratischer
Moment zwischen den jeweils hervorhebenden und rezipierenden Individuen, sondern
auch eine Form von Objektivitit, durch welche die selbst gefassten Gedanken und
kreativen Hervorbringungen aus dem subjektiven Rahmen der Einzelbetrachtung in und
fiir eine Allgemeinheit gehoben werden. So bleibt auch im Rahmen dieser Interpretation
das Erkennen und Wahrnehmen der dsthetischen Aura weiterhin ein subjektiv gepragter
Vorgang, jedoch bildet die im Augenblick des Erfahrens jeweils erblickte Aura
gleichzeitig aber auch eine Art Filter, durch welchen gesehen auch eine Form von
Ferne, Distanz und Unnahbarkeit dem angesehenen Moment anhaftet, welche ihrerseits

konstitutiv fiir diese einmalige Erfahrung wirkt.'>>

Das Siegel Kunst, der Anspruch ésthetisch intendiert und damit auch wahrgenommen zu
werden, entriickt den jeweiligen Moment der Realitdt des Alltags, die unfassbare Aura
hinter dem Werk, der ihn begleitende Geist sowie die personlichen Sichtweisen der
dabei beteiligten, hervorbringenden wie vollendenden Individuen verleihen ihm eine
Neuartigkeit, durch welche das jeweilige Erfahrungserlebnis iiberhaupt erst geschaffen

und damit aus dem Bereich der alltiglichen Wahrnehmungswelt enthoben wird.

,Die Distanz wird zur »Bedingung der Ndhe zum Gehalt« der Kunstwerke: einem

“15* Durch die Asthetisierung

Phinomen, was [...]deren bloes Dasein transzendiert.
erst wird also eine Form von Abstand geschaffen, die das Erfahrene {iber sein
alltdgliches Erscheinungsbild hinaus erhebt und damit als kiinstlerischer Moment oder

poetisches Element konstituiert. Gleich ob haptisch fassbar oder nur im transitorischen

153 Vgl. Baumgartner, Stefan, ,,Aura und Anerkennung in Hebbels Michel Angelo.*, In: Aura und
Auratisierung, Hg. Ulrich Beil, Cornelia Herberichs, Marcus Sandl, S. 279.

154 Lebedeva, Nadejda, ,,Die »bestimmte Unbestimmbarkeit«. Aura, Schein und Musik in der
Asthetischen Theorie Adornos.“, In: Aura und Auratisierung, Hg. Ulrich Beil, Cornelia Herberichs,
Marcus Sandl, S. 359.

82



und einzigartigen Augenblick erlebbar — mittels des Erhebens zu einem &dsthetischen
Element distanziert sich das hervorbringende wie auch rezipierende Subjekt von dem zu
Erfahrenen, indem es dazwischen den Vorhang der Kunst einzieht, der wie die
einzigartige Aura einen verkleidenden Schleier der Einzigartigkeit und

Ungewohnlichkeit mit sich bringt.

Vor allem aber das kreativ initiierende Individuum muss sich dieses Vorganges aktiv
bewusst werden, schafft es durch die Poetisierung einen neuen Rahmen der
Wahrnehmung, und dies nicht nur fiir ein von ithm angesprochenes Publikum, sondern

auch fur sich selbst.

Dabei entsteht eine Art Replikation der eigenen Person bzw. einen Platzhalter in Form
einer dsthetischen Reproduktion die als Reprédsention der eigenen Person fungiert, {iber
welche die Beziehung zu dem jeweils den Moment vollendenden Rezipienten gekniipft
wird. ,,Das Werk wird damit zu einer Entschuldigung fiir die Entfernung des Autors von
den anderen Menschen, fiir seine Abwesenheit.“'>> Anstatt sich selbst in und als persona
zu zeigen wird das jeweils dsthetisierte Hervorgebrachte zum Vertreter auserkoren, die
Kunst zum Medium des personlichen Seins erhoben, durch welches jedes noch so
unscheinbare Individuum seine intentionell an ein Publikum gerichteten alltidglichen
Erkenntnisse und Beobachtungen sowie seine eigene Person zu etwas
AulBlergewohnlichem erkliren kann und damit in Verbindung mit anderen, der
asthetischen Rezeption sich annehmenden Personen tritt. Das dsthetisch hervorgehobene
und inszenierte Abbild erscheint damit als Projektion des jeweils agierenden Subjekts,
in der die idealisierte Form des Alltags mittels der dsthetischen Arbeitsweise der
Poetisierung &sthetisiert und nach den eigenen Vorstellungen gezeichnet dargestellt

werden kann.

Vor allem in Hinsicht auf die Asthetisierung mittels der Neuen Medien, iiber welche die
Inszenierung der eigenen Person sowie das aktive Herzeigen und damit Hervorheben
der eigens geschaffenen Momente beinahe jedem ermoglicht wird, ist dies besonders
interessant. Autoren wie die schon zitierte Stefanie Frohlich (mit Pseudonym Sargnagl),
Blogger, Happening-Veranstalter und Teilzeit-Fotografen werden mit den richtigen

Instrumenten der Inszenierung zu offiziell anerkannten Kiinstlern, ihre Worte,

135 Genazino, Wilhelm, Idyllen in der Halbnatur, S. 116.
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Beobachtungen, Bilder oder Lebensweisheiten zum Kanon der gegenwértigen Alltags-
und Unterhaltungskultur. Die Frage, inwiefern dies kiinstlerisch jeweils wertvoll
erscheint, geht dabei auflen vor, liegt die Intention hinter den jeweiligen Aussagen und
Momenten nicht im Hervorbringen einer normativen und lehrhaften Kunst, sondern
darin, eine Aufmerksamkeit fiir die Asthetik des Unvorhergesehenen und
Augenblicklichen zu schaffen. Der zynischen Aussage der vorhin erwidhnte Stefanie
Frohlichs (Sargnagl) entgegen ist dieser Vorgang nicht damit zu verstehen, ,,Sachen zu

« 156

Kunst [zu] degradieren* ", sondern eben umgekehrt: die Alltiglichkeit zu Kunst zu

erheben gilt als Ziel der fern von Institutionen hervorgehenden Kunstformen.

Durch den Vorgang der Asthetisierung wird jegliche Intention hinter einem Kunstwerk
legitimiert; Sobald eine personliche Botschaft vorhanden ist, mit welcher der jeweilige
Moment versehen wird und der unsichtbare Schleier der Kunst dariiber liegt, ist dies
aussagekriftig genug. Denn genau dieser personliche Ausdruck gilt als
Erkennungsmerkmal der Kunst der Gegenwart; nicht das professionelle Handwerk oder
der institutionalisierte Rahmen, sondern die personliche Gestaltung und die wie schon
oftmals erwihnte Imaginationskraft und Kreativitit in den kleinen, unscheinbaren
Elementen des Alltags das jeweilige poetischen Potential zu erkennen sind die
ausschlaggebenden Kriterien fiir positiv und aktiv aufgenommene Kunst heutzutage. Je
direkter und vorbehaltloser sich das initiierende Subjekt dabei ausdriickt, je
idealistischer und eigensténdiger die verbildlichten Gedanken erscheinen, desto
spannender und dsthetisch interpretierbar wird das Hervorgebrachte auch
wahrgenommen.'”’ Denn die jeweilige persdnliche Botschaft, das intentionelle
Adressieren und aktive Hervorbringen sprechen direkter als perfektioniertes Handwerk
oder der kulturell institutionelle Rahmen an und erwecken dadurch direkter den
asthetischen, auratischen Moment. Nicht also die bestimmten Objekteigenschaften,
dinglichen Charakterziige und notierbaren Wesenseinheiten eines Moments tragen zur
Wertschétzung eines édsthetischen Werkes bei, sondern vielmehr die selbst gemachten
Erfahrungen, welche reflexiv vom Individuum in seinem personlichen Erleben aktiv

behandelt und thematisiert werden, konstituieren die Rezeption und Aufnahme des

1% Sargnagel, Stefanie, Fitness, S. 219.
157 Vgl. Fleck, Robert, Was kann Kunst?, S. 111.
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dsthetischen Augenblicks.'”® Und gerade Erfahrungen bleiben — auch und vor allem in
der Kunst — immer sehr personlich und damit auch oft verwunderliche Elemente, die in
keine normativen Schubladen gesteckt werden konnen, jedoch mit geniigend
Aussagekraft fiir sich selbst stehen und damit auch &sthetisch, poetisch und kiinstlerisch

erscheinen konnen.

«139 Kunstwerke sind

»Kunstwerke sind das Gemachte, das mehr wurde als nur gemacht.
jene Momente, Elemente, Augenblicke, Werke, die mit personlicher Botschaft versehen
und kiinstlerisch intendiert aus dem Leben fiir das Leben gemacht wurden. Mitten drin
und dennoch aus selbigem heraustretend, genauso wie die Mitwirkenden im Prozess des
Hervorbringens und Rezipierens. Und oft von einander nicht zu unterscheiden, denn
gerade mit der unscheinbaren, oft trotzig wirkenden und sich nicht formlich
herausputzenden Kunst ist es so, dass die Frage nach der Henne und dem Ei laut wird:
was war vorher da? Die Kunst oder das Leben? Wer stellt wen nach und was liegt als
Inspirationsquelle zugrunde. Man kann es drehen und wenden wie man will, meinen
dass ,,[e]s paradox ,[ist], aber darum nicht weniger wahr, dafl das Leben die Kunst weit

mehr nachahmt als die Kunst das Leben.'®

, oder aber davon ausgehen, dass ohne
alltdgliche Vorkommnisse, die als Ndahrboden fiir Poetisierungen jeglicher Art dienen,
die freie Kunstszene der Gegenwart nicht existieren konnte. Schlussendlich bleibt die
Frage wer oder was am Ursprung zu finden ist doch ungeklirt, und gerade damit genau
der Spannungspunkt, mit dem die nicht-institutionelle Kunst der heutigen Tage am

liebsten spielt.

1% ygl. Rebentisch, Juliane, Theorien der Gegenwartskunst zur Einfiihrung, S. 112.
13 Adorno, Theodor W., Asthetische Theorie, S. 267.
' Wagner, Hansjorg, Uber den Begriff der Zeit im Kunstwerk, S. 98.
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Fazit

Wie in Folge der vorhergehenden Seiten und Kapiteln festgestellt, ist eine Grenzziehung
in dem Bereich der offen orientierten Kunstszene, den dabei beteiligten Akteuren und
den hervorgerufenen &sthetischen Erfahrungsmomenten, schier unmdglich geworden.
Denn auch wenn die jeweilige Beschaffenheit und Materialitit des Kunstwerks, die
konkret fassbaren Umstédnde und die damit verbundene Inszenierung der Situation fiir
ein angemessenes Verstindnis des &dsthetischen Augenblicks durchaus mitzdhlen, so
stellt vor allem auf dem Feld der Alltags-Kunst das personliche Erfahren und Erleben
die Hauptkomponente dar, welche fiir die dsthetische Wahrnehmung von konstitutiver
Bedeutung ist. Die Art, wie etwas gehort, gesehen, gelesen und damit dann gedeutet
wird, bedingt, ob etwas als Kunst empfunden wird, sowie auch umgekehrt, wird mit
dem Marker der Asthetisierung die Betrachtungsweise des Individuums ebenso

mitgefirbt. '®'

Die intentionelle Gestaltung, das aus dem alltdglichen Treiben
Hervorheben durch ein kreatives Individuum und die bereitwillige Rezeption durch ein
aufmerksames Subjekt stellen die unterschiedlichen Etappen des Kunst-
Hervorbringungs- und Erfahrungsprozess dar, in welchem sich das jeweilige Werk oder
der dsthetische Moment als solche konstituieren. Mittels der intentionell Ausrichtung an
ein den poetisierten Augenblick vollendendes Auge wird ein Mehrwert geschaffen, der
das jeweilig zu Erblickende mit einem seinen objektiven und haptischen Qualititen
transzendierenden Geist versieht, einer Aura, die nicht nur auf materieller, sondern auch

abstrakter und ideeller Ebene dem Kunstwerk bzw. dem Kunstmoment eine weitere

Dimension hinzufiigt, welche als solche die dsthetische Erfahrung mitkonstituiert.

Im Rahmen des von mir beschriebenen Kunstbegriffes spielen also nicht nur die
visuelle Inszenierung, das erlebte und wahrgenommene Geschehen und die materielle
Gestaltung — in welcher Form auch immer dies sein mag, ob in oder auflerhalb
institutioneller Rahmen offizieller Kunstveranstaltungen — sondern vor allem die in dem
Moment mitschwingende und unsichtbare Ebene der geistigen Anschauung eine
wichtige Rolle bei dem personlichen Erfahren und damit Hervorbringen von Kunst.

Theodor W. Adorno schreibt diesbeziiglich: ,,Aber Kunst kann, als wesentlich

11 vgl., Sigmund, Judith, Die Evidenz der Kunst, S. 174.

86



Geistiges, gar nicht rein anschaulich sein. Sie mufl immer auch gedacht werden; sie
denkt selber.“'®* Kunst zu denken ist der Schliissel zur Wahrnehmung selbiger. Die
Bereitschaft das alltigliche Treiben als potentiell kiinstlerisch wahrzunehmen und die
asthetische Poetisierung nicht als Gegenpart, sondern parallel existierende
Wahrnehmungsdimension anzuerkennen, bedingen die Wahrnehmung von und zur
Kunst. Schlussendlich komplettiert den Erfahrungsprozess von Kunst eben die
Anerkennung und Wahrnehmung selbiger als solche, und nicht etwa normierte Wert-
oder Qualitdtskriterien. ,,.Diese dsthetische Welt ist weder kunstvoll noch schon, noch
tiberhaupt aus Werturteilen erstellt, sondern eine neue Erkenntnisdimension mit eigenen

Strukturen, die erst im Resultat der Forschung sichtbar werden.“'®

Nicht das plakative Konfrontieren mit inszenierten und dem Alltag enthobenen
Elementen, sondern vielmehr das kreative Verstecken selbiger unter dem Mantel der
Poetisierung, das Re-Zitieren und Neu-Kontextualisieren alltidglicher Gegenstinde und
Momente in &sthetisiertem Rahmen bilden die Grundlage, um eine parallel zur realen
Wirklichkeit des Alltags existierende Welt der Kunst herauszubilden. Eine Welt, die als
Spiegel des Lebens'® fungiert, das tiglich vorbeiziehende Lebenstheater dem
Alltagsgrau entnimmt und in Farbe neu zeichnet. Eine Welt, die in sich nicht komplett
abgeschlossen und nach bestimmt definierten Regeln funktioniert, sondern vielmehr mit
der Offenheit, dem Hineingleiten ins Alltidgliche und dem Verwischen der Grenzen
arbeitet, dem Alltag seine Banalitéten stiehlt um sie zu besonderen Momente zu erheben
und die Passanten auf der Strafle zu den Protagonisten ihrer Geschichten ins unsichtbare
Scheinwerferlicht ihrer ebenso unsichtbaren Biihne stellt. Eine Kunst-Welt, die zum
Uberdenken der eigenen Existenz und des allgemeinen Lebens als potentiell fsthetische
Elemente anregen soll: ,,Sie nimmt zur Kenntnis und will zur Kenntnis genommen
werden. Sie verkriecht sich nicht im eigenen Kosmos, sondern ermdglicht Austausch

“1Nicht das FErschaffen eines in sich

iiber das, was eigentlich alltdglich ist
geschlossenen Kosmos, sondern das Eroffnen eines Diskurses und moglicher Denk-
Welten steht im Mittelpunkt der Wirkungsansitze der Asthetik suchenden und

aufdeckenden Alltags- und Lebenskunst.

162 Adorno, Theodor, W., Asthetische Theorie, S. 152.

19 Auliger, Barbara, Die Gesellschaft als Kunstwerk, S. 49.

1% vgl. Adorno, Theodor W., Asthetische Theorie, S. 121.

19 Rauterberg, Hanno, Und das ist Kunst?! Eine Qualitditspriifung, S. 263.
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Mit Vorgédngen der Entfremdung, der Dé-Collage und dem Aufzeigen der fiir ein jedes
Individuum offen stehenden Mdglichkeiten der kreativen Aktiv-Werdung oder auch nur
Wahrnehmung will diese Form von Kunst aufwecken, den Einzelnen aus seinem
gewohnten Trott heraus reilen und ihm die mdglichen Abenteuergeschichten in den

alltdglichen Banalitdten aufzeigen.

,»Qute Kunst aber will kein Einverstdndnis, sie pflegt Eigenart. Sie will die
Welt nicht umarmen, sie will ihr etwas entreilen oder will sie bereichern.
Sie stellt den Bildern der Welt ein Trugbild entgegen, aus der Geschichte
formt sie eigene Geschichten. Und das macht ihre Qualitdt aus: Sie hebt sich

ab, von dem was ist — auch wenn das nicht immer leichtfallt.«'%

Abgehoben, dem Alltag ent-hoben und doch zugleich in selbigem zutiefst verwurzelt
schafft dieses Konzept von Kunst einen neuen FErfahrungsrahmen, eine
Wahrnehmungsdimension fiir das geistesgegenwirtige Individuum, dem es mit seinen
unvermittelten und tiberraschenden Poesie-Angriffen die Distanz zur eigenen Person
und zu dem Geschehen vor dem eigenen Auge nicht nur ermoglicht, sondern gerade
auch aufzeigen will. Distanz im Sinne einer &sthetisierten Prasentation der Realitdt und
der eigenen Person, welche als mogliche und ebenso reale Wahrnehmungsform
existieren, aber wie von au3en mittels dem Blick durch die objektivierende Kunst-Brille
abgesondert von der eigenen Lebenswelt betrachtet werden konnen. Damit soll vor
allem die Performativitdt und manchmal schon beinahe inszeniert und komponiert
wirkende Seite der alltdglichen Lebenswelt in den Mittelpunkt der Reflexionsansitze
gebracht werden und das Individuum dabei die eigene Person sowie die Selbst-
Reprasentation hinsichtlich seiner poetisierten Darstellungsformen und den in- und
auBerhalb bestimmter Rahmen stattfindenden Asthetisierungen hinterfragen. In diesem
Sinne wird die Autonomitdt und Autoritit des Kiinstlers als schaffendes Schopfer-
Subjekt aufgelost und durch die Ermdglichung fiir Jeden und Jede, sich kreativ und
damit Asthetik hervorbringend und vollendend zu betitigen an seine Stelle ein
multifragmentarisches und dafiir nach allen Seiten offenes Individuum gesetzt. Ein
Individuum, das sich seinerseits zu jedem Zeitpunkt als Kiinstler bezeichnen und ebenso

agieren darf, wenn es die &sthetische Anerkennung durch ein rezipierendes Auge

1bid., S. 144.
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rechtfertigen kann. Ob erlernt, studiert, offiziell so bezeichnet oder doch nur durch die
Veroffentlichung der eigenen sarkastischen Lebensbetrachtung im &sthetisierten
Rahmen — Kiinstler ist, wer sich kiinstlerisch betétigt, und nicht nur jene, die zu solchen
ausgebildet wurden. ,,Denn wo jedermann Kiinstler ist, gibt es keinen Dilettantismus

mehr «167

Wie im Fazit von Part I mdchte ich auch am Ende des zweiten Teils der Arbeit eine
Parallele zu Konzepten der Philosophie hinsichtlich der Wahrnehmung und Erfahrung
von Kunst ziehen. Zu diesem Vergleich tritt hierbei der franzosische Philosoph Henri
Bergson auf die Biihne, welcher mit seinen Theorien zu Raum und Zeit und der
subjektiven Wahrnehmung selbiger, welche von den genormten MaBleinheiten génzlich
unterschiedlich erfahren werden kdnnen, auch im Bereich der Kunst damit eine wichtige
Aussage trifft. Er unterscheidet beim Erleben von Zeitintervallen zwischen der objektiv,
normierten Zeitgrofle, die er mit dem Begriff von temps bezeichnet, die mathematisch
messbare und in Einheiten von Stunden und Sekunden einteilbare Zeit, die unabhéngig
vom Menschen existiert und das Alltagsleben strukturiert und regelt. Die wesentlich
wichtigere Komponente jedoch beschreibt Henri Bergson als durée, die Dauer also, die
die subjektiv wahrgenommene und gefiihlte Zeit darstellt. Jene Grof3e der Zeit also, die
vom Individuum personlich erfahren wird und nicht unabhédngig von ihm existiert.
Diese ist den jeweiligen Umstdnden des Augenblicks geschuldet ist und in seiner Form
unwiederholbar und einzigartig, da das Erfahrenserlebnis in jedem Moment ein anderes
ist, da durch andere auB3enstehenden Faktoren beeinflusst.'®® Diese Form der Zeit, bei
der ,, [...]die mathematische Bewertung zuriickbleibt und dem Instinkt, der Intuition

Platz macht.«'®

, ist mit dem von mir gezogenen Konzept der Kunst als Erfahrensmodus
parallel zu sehen, stellt der Kunstbegriff wie beschrieben anstatt einer fest gesetzten und
normierten Grofle, einem kanonischen Element oder einem haptischen und in
Kategorien und festen Kunstgattungen einordenbaren Werk vielmehr einen Modus der
Welt- und Lebensbetrachtung dar. Er ist somit wie die subjektiv erfahrende durée ein
Wahrnehmungsmodus der Welt und der darin stattfindenden Vorkommnisse, einmalig

und unwiederholbar zugleich und in der Form das konstitutiv bestimmende Element des

asthetischen Augenblicks, denn ,,[W]ichtiger als die Absicht eines Kunstwerks,

"7 Wagner, Hansjorg, Uber den Begriff der Zeit im Kunstwerk, S.99.
18 v/g1., Bergson, Henri, Zeit und Freiheit, S. 78ff.
169 Bergson, Henri, Zeit und Freiheit, S.99.
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wichtiger auch als seine Zeitgebundenheit wird die augenblickliche Erfahrung des

170
Betrachtens.*

Anstatt sich immer an dem Davor oder Danach zu orientieren, den zeitnormierenden
GroBen in Betracht bei der Zeitwahrnehmung oder aber den vergleichbaren Kategorien
hinsichtlich der Kunstbetrachtung, steht das einmalig, augenblickliche Erfahren und
Wahrnehmen als etwas Besonderes im Vordergrund, das im Bereich der offenen Kunst
dem jeweiligen Moment, Gegenstand und agierenden Subjekt den Status des
dsthetischen verleihen. ,,.Damit Kunst etwas auslost, muss aber auch der Betrachter
gelost sein, frei von &duBerlichen Anforderungen, auch vom eigenen Zeitdruck.
Wahrnehmung heiBt immer; Die Dinge als etwas Besonderes wiirdigen zu wollen.«'”!
Frei von Normen, Zeitdruck und Kategorien manifestiert sich die Kunst der Gegenwart
vor allem im Moment des Wahrnehmens durch ein geistesgegenwartiges Auge und der
Aufnahme und Wertschétzung als poetisches und dsthetisches Element durch selbiges.
Sie bleibt damit ungreifbar im haptischen Sinne, auch wenn sie oft durch Gegensténde
dargestellt und repréisentiert wird, zeichnet sich aber eigentlich durch die subjektive,
einmalige und transitorische Rezeption wie Hervorbringung durch ein Individuum aus.
Es ist eine Kunst des Moments, des Augenblicks, des Erkennens und Erkennen-
Wollens. Eine behutsam anzuerkennende Form, eine iiberall lauernde und potentielle

mogliche Wahrnehmungsweise, die gerade durch ihre subjektiv unantastbare

Einmaligkeit zu dieser besonderen Form von Asthetik und Kunst wird.

170 Rauterberg, Hanno, Und das ist Kunst?! Eine Qualitdtspriifung, S. 272.
7! Tbid., S. 186.
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Résume

,,Geht dem Finden, von dem die Rede ist, nicht das Suchen voraus? Fragt
der Suchende nicht nach dem, was er vermif3t und was er zu finden

hofft?«!"?

Nun ist die Frage ,Ist das Kunst oder kann das weg?“, wie sie eingangs von mir
formuliert wurde, das Suchen nach der Kunst in der heutigen Zeit der allzeit moglichen
und auch ermdoglichten Poetisierung des Alltags, vor allem eine Frage nach dem
wabhrlich Asthetischen, dem Besonderen und dem noch zur Faszination des Einzelnen
beitragenden des Lebens. Eine Frage nach all dem, was im schnellen Lauf des Alltags
im 21. Jahrhundert oft tibersehen wird, ein Suchen nach den Kleinigkeiten, die — so
klein, iiberseh- und unscheinbar sie oft wirken — manchmal kiinstlerisch interessanter
und &sthetischer erscheinen als die pompds inszenierten Kunstwerke und Institutionen,
die sich mit dem Anspruch an Kunst riithmen. Mit den Mdglichkeiten des alltdglichen
Lebens, sich selbst dsthetisch, kreativ und produktiv zu betétigen und damit auch die
Poetisierung des eigenen Lebens zu erkennen und zu nutzen, spielt die Kunst der
Gegenwart abseits der deklarierten Kunststitten und sucht ihre Biihne auf der Strafle, in
Schaufenstern, im sozialen Netz oder aber auch nur im privaten Notizbuch. Kunst ist
frei, denn, ,,Kunst ist alles, Kunst ist {iberall. Einst galt sie als elitidr und exklusiv, heute
ist sie ein Massenphanomen.“'”

Ein Phiinomen aber, das durch seine Offnung fiir und durch die Masse nicht an Qualitit
oder Anspruch an ein kritisches Kunstverstindnis verliert, ganz im Gegenteil. Offene
Theater- und Kunstformen wollen ein multiperspektivisches, selbstbewusstes,
kritisches, verantwortungsfahiges und aufmerksames Publikum ansprechen; ,,Zu schnell
werden die Bretter, die die Welt bedeuten, zu Brettern vor den Kopfen derer, denen das

Theater alles und die Welt zu wenig bedeutet...'”*

Das von mir behandelte Feld der offenen Kunstformen sieht die Bretter, die die Welt
bedeuten aber nicht nur im Theater, sondern gleich vor der Haustiire, die Bilder, mit

denen es spielt, sind dem echten Leben entnommen und die Schauspieler und Akteure

'"> Wagner, Hansjorg, Uber den Begriff der Zeit im Kunstwerk, S.95.
'7> Rauterberg, Hanno, Und das ist Kunst?! Eine Qualitdtspriifung, S. 14
"% Ohff, Heinz, Pop und die Folgen, S. 199.
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ebenso Protagonisten ihrer eigenen Leben wie der dsthetisierten Abbildungen selbiger.
,Friher hatte es Bilder in der Welt gegeben, heute gibt es ,die Welt im Bilde’, richtiger:
die Welt als Bild.“'”Die Welt, den Alltag, als Quelle und Ursprung der Kunst
anzuerkennen, die Welt als Spielfliche und die ihr enthaltenen Elemente als
asthetischen Moglichkeiten zu entdecken und zu nutzen und sich der eigenen poetischen

Kraft bewusst zu werden, stellen die Hauptmerkmale dieser Kunst dar.

Mit den Konzepten und Begrifflichkeiten von Walter Benjamin, Theodor W. Adorno
und den beiden Philosophen Henri Bergson und Martin Heidegger wollte ich die
historischen Parallelen und Ahnlichkeiten der Denkansitze darstellen, mit welchen
Kunst, das Leben, die Moderne und das Individuum darin beschrieben werden. Gerade
die von Walter Benjamin geprigten Begriffe von choc, kairos, Aura, und
Geistesgegenwart sind meiner Ansicht nach in dem von mir formulierten Konzept von
Kunst als Wahrnehmungsmodus auch noch heute von grofler Bedeutung auf dem Feld
der Kunstbetrachtung als Lebensphdnomen. Die kurz umrissenen Beispiele und
beschriebenen Kunstformen wie Fluxus, Performance Art, etc. und verschiedenen
zitierten Aufsitze von Wissenschaftler der Gegenwart sollten vor allem die Auflosung
der fixen Kategorien und der kanonischen Normen aufzeigen und den Umgang mit dem
Begriff von Kunst und Werk in der Gegenwart aus verschiedenen Perspektiven

darlegen.

,Denn die Kunst hat sich [...] in einer Weise entwickelt, dass die frithen
Verfransungsphdnomene weit hinter sich ldsst: Sie springt mit der
Inszenierung von Alltagsdingen (Readymades) oder der Inszenierung von
Ideen (Konzeptkunst) ganz aus dem System der Kiinste heraus, sie montiert
aufgefundenen Elemente der weiteren visuellen Kultur mit traditionellen
Darstellungsformen, sie bedient sich auBerkiinstlerisch  genutzter
Technologien, und sie stellt intermediale Hybride her, bei denen sich nicht
angeben ldsst, welche der angespielten Gattungslogiken und

. . . . . . 176
korrespondierenden Sinne die jeweils dominanten sein sollen.*

'"> Hiittinger, Stefanie, Der Tod der Mimesis als Ontologie und ihre Verlagerung zur mimetischen
Rezeption, S. 155.
176 Rebentisch, Juliane, Theorien der Gegenwartskunst zur Einfiihrung, S. 101 f.
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Eine eindeutige Antwort auf meine eingangs gestellte Frage kann auch nach beinahe
hundert Seiten nicht festgelegt werden — dies war aber auch nie die Absicht. Die Frage
nach der Kunst ist eine viel zu weitldufige und gerade wenn mit dem Anspruch an
Offenheit und Omnipotenialitdt von mir argumentiert wurde, kann deshalb ebenso keine
normierende oder wertende Antwort gefunden werden, stiinde das dem Grundprinzip
der vorliegenden Arbeit doch génzlich kontrdr gegeniiber.

Wie Soren Kierkegaard schon schreibt: ,,Das Leben wird nach vorne gelebt und nach

1 . .
“I "so entwickelte sich auch den Prozess des Fragens und dem

hinten verstanden.
Spuren-Folgen im Laufe dieser Arbeit. Im Nachhinein erst ergaben sich aus den
behandelten Konzepten, Ansdtzen und Beobachtungen schliissige Thesen; gelesen,
gelebt, erlebt, erfahren und damit als Ausloser fiir all diese Betrachtungen wurden aber
alle Momente des Alltags stets nach vorne, ohne sich der jeweiligen dsthetisch wie
vielleicht wissenschaftlich interessanten Qualitét sofort jeweils bewusst zu werden. Das
Besondere an diesen kleinen Momenten, den nebenbei fallenden Aussagen, den
kurzerhand getdtigten Schnappschiissen und den daraus hervorgebrachten
Kunstmomenten zu erkennen und bewusst wahrzunehmen ist eine Aufgabe, die nur mit
offenen Augen und wachem Geist bewiltigt werden kann, gleich ob daraus eine
Masterarbeit oder aber auch nur eine Lebensbetrachtungsweise resultieren soll. ,,.Den
Kunstwerken obliegt es, dem Allgemeinen im Besonderen innezuwerden.“'’® Aber
nicht nur den Kunstwerken, sondern eben auch dem Individuum obliegt es, sich der
Asthetik im Alltagsgrau bewusst zu werden, das Besondere im Allgemeinen zu
entdecken und wahrzunehmen. Wer sich dieser Herausforderung stellt, erkennt schnell
im Laufe der Zeit wie einfach die Regeln auf dem Spielfeld der Kunst sind und wie
bunter und moglicherweise denkanstoBender die jeweiligen Geschehnisse der eigenen
Person erscheinen konnen, offnet sich der eigene Geist nur der potentiell poetischen

Wahrnehmungsdimension.

»Kunst kann viele Eigenschaften besitzen, sie kann verherrlichen oder
kritisieren oder zur Diskussion anregen. Sie kann aber auch die Wand iiber

dem heimischen Sofa schmiicken, kann ein Accessoire des Alltdglichen

""" Genazino, Wilhelm, Idyllen in der Halbnatur, S. 73.
178 Adorno, Theodor W., Asthetische Theorie, S. 130.
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sein, eine Erinnerung an einen schonen Urlaub, ein Objekt des

Wohlgefallens.“'”

Kunst kann alles sein, was das jeweilige Individuum mit, von und durch sie zu sein, zu
sechen und zu erkennen glaubt. Sie muss nicht gefallen, sie muss nicht das
hervorbringende Individuum als schopferisches und geniales Kiinstlersubjekt
positionieren und sie muss auch nicht nachvollziehbar sein. ,,Das moderne Kunstwerk
dhnelt eher einem sanftem Delirium, einem wandelbaren und veridnderlichen Gewebe,
dessen Baugesetze nicht einmal dem Hervorbringenden genau bekannt sind, anstatt

einem nach fixen Plinen gefertigten und festen Konstrukt.*'®

Die Kunst der Gegenwart
ist demnach wie ein Traum zu sehen, eine parallele Welt die zu jedem Zeitpunkt in und
durch und in engstem Wechselspiel zum scheinbar realen und ernsten Alltag existiert,
eigentlich erst durch ihn und die darin lebenden Individuen hervorgebracht wird und
gleichzeitig als Quelle der Alltagsinspiration fungiert. Das Leben ohne die Kunst wére
somit nicht moglich, sowie auch die Kunst ohne ein alltdgliches Leben als Basis und als
Biihne nicht in dieser Form bestehen konnte. Es ist ein Wechselspiel, ein zugleich

immer einander bedingendes und beeinflussendes Feld, das die gegenwirtige Zeit und

den Lebensraum des Einzelnen pragt.

. . 181
,,Our world is open ended, and so are our projects.”"®

Die Frage, was wann fiir wen und
weshalb Kunst ist, stellt ebenso ein offenes Projekt dar. Eine Frage, die nicht fiir alle
Zeit eindeutig und endgiiltig geklirt werden kann und auch nur fiir den gegenwirtigen
Moment schwer zu definieren ist. Aber genau darin liegt doch die eigentliche Spannung
im Umgang mit Kunst und dem Leben. Es ist alles moglich, und es gehort alles dazu:
das Suchen, das Finden, das Entdecken, das Erfahren, zu jedem Zeitpunkt, an jedem
Ort, fiir jedes Individuum. Denn Kunst ist eine offene Welt, deren Grenzen keine

sichtbaren Zdune sdumen.

' Rauterberg, Hanno, Und das ist Kunst?! Eine Qualitdtspriifung, S. 262.
"% vgl. Genazino, Wilhelm, Idyllen in der Halbnatur, S.79.
"8I Heller, Agnes, Can Modernity survive?, S. 1.
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Abstract

Mit der Frage Was ist wann fiir wen und weshalb Kunst? wird in der Arbeit der Frage
nach den Wahrnehmungs- und Moglichkeitspotentialen der offenen Kunstszene der
Gegenwart nachgegangen. Das damit gedffnete, sehr weitldufige Feld wird vor allem in
Hinblick auf die omniprasenten Mdglichkeiten die dem Individuum in der Gegenwart
geboten werden, auf allen medialen und sozialen Ebenen als Asthetik hervorbringendes
und rezipierendes Subjekt aufzutreten, untersucht. Hierbei stehen die von Walter
Benjamin geprigten Begrifflichkeiten von choc, Kairos, Aura, Geistesgegenwart und
die Konzepte einiger Geisteswissenschaftler des vergangenen Jahrhunderts sowie auch
der Gegenwart wie beispielsweise von Theodor W. Adorno, Juliane Rebentisch, Judith
Sigmund oder auch Literatur-Autoren wie Robert Fleck und Wilhelm Genazino im
Mittelpunkt. Thre jeweiligen Thesen, Begrifflichkeiten und Kunst-Konzepte werden in
der theoretischen Analyse mit den gegenwértigen Bedingungen verglichen und auf ihre
Giltigkeit hin tberpriift und anschlieBend mit direkten Beispielen von offenen
Kunstformen wie Fluxus, Performance Art und nicht institutionellem Theater sowie
einigen praktischen Beispielen der Gegenwartskunst in Beziehung gesetzt.

Hinsichtlich all dieser Beobachtungen steht das verfasste Konzept von Kunst als nicht
haptisch fassbares und abgeschlossenes Werk, sondern vielmehr als potentieller
Wahrnehmungsmodus der Welt oder auch als Kunstmoment im Sinne eines
transitorischen  Erfahrens-Augenblick des Individuums im Mittelpunkt. Die
Moéglichkeiten der omni-potentiellen Asthetisierung der eigenen Lebenswelt, der
poetischen Darstellung der eigenen Person und damit der allzeit moglichen Kunst-
Machung bzw. —Hervorbringung kennzeichnen die erstellten Thesen und sind fiir die
Auffassung der Gegenwartskunst als eine fragmentierte, aber offene, dsthetische Welt
der Potentialitdten aller Ebenen ausschlaggebend. Im Vergleich der Konzepte von
Literatur, Philosophie, Kunst- und Medienwissenschaften sowie den Aussagen und
Projekten von kreativ Arbeitenden wird eine Analyse mit direktem Bezug auf
theoretischer Ebene vollzogen, wobei eine nicht-normative Herangehensweise und

damit auch offene Behandlung der gestellten Fragen maf3geblich pragend wirkt.
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Abstract (English)

With the main question “What is how by whom and when perceived as art?” the paper
focuses on the potentialities concerning modes of perception and possibilities for
creative work within the field of open and independent contemporary art. Since the
thereby opened field is a very broad one, the main focus lies on the omnipresent
possibilities within our times for the individual to act as receiving as well as creating
subject at a time. Supporting and substantiating the theoretical analysis are mainly the
theses and theories of Walter Benjamin, whose concepts of choc, Kairos, Aura and
Geistesgegenwart, are taken into consideration and comparison to the circumstances of
contemporary art. Furthermore, the concepts regarding art, life and time of humanists,
philosophers and authors from the last years and centuries such as Theodor W. Adorno,
Juliane Rebentisch, Judith Sigmund, Robert Fleck or Wilhelm Genazino will contribute
to the analysis and in the end will be compared to practical examples of independent or

open forms of art like Fluxus, Performance Art or independent theatre.

The main hypotheses and concept constituted within the course of this analysis depicts
art as an individual mode of perception, a potentially possible way of receiving,
regarding and presenting things in and as aesthetics of life, and not so much as an
defined and categorizable piece of work. The direct comparison of the different
concepts of art with projects and statements from creatives of our times, the analysis
aims to show the openness and independence of art in the modern times. A defined
conclusive answer though is not to be found, since norms and categories do not seem
helpful in this field of undefinable questions and therefore will be rather avoided and
replaced by an open approach trying to show the different aspects of individual

perception even more.
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