Infotexte zu Partizipation. Politik der Gemeinschaft
Johanna Billing

Magical World, 2005, DVD, Farbe, Ton, 6 min 12 sec

Die Arbeit Magical World, entstanden im Sommer 2005 in einem Hort in Dubrava, einem Vorort von Zagreb, zeigt eine Chorprobe von Kindern, die den Song „Magical World“ der US-Band 
„Rotary Connection“ (geschrieben im Jahr 1968 von Sidney Barnes) einstudieren. Die Musik von „Rotary Connection“, übrigens eine der ersten US-Bands mit Mitgliedern unterschiedlicher Hautfarbe, bewegt sich zwischen psychodelischem Pop-Rock und Soul-Musik. Ihre Songs, komponiert in den 1960er Jahren, einer Zeit gravierender gesellschaftlicher und sozialer Umwälzungen, bringen unweigerlich Sehnsucht nach Veränderung zum Ausdruck, sind jedoch niemals explizit politisch. So wird auch „Magical World“ zu einer Hymne für eine unsichere Zukunft. 

Johanna Billings Film ermöglicht dem/der BetrachterIn einen flüchtigen Blick auf ein sich veränderndes Land, indem sie den historischen Kontext von „Magical World“ mit dem realen Leben von Kindern verknüpft, die in einem relativ jungen Land aufwachsen. Diese Generation, geboren nach dem Jugoslawien-Krieg der 1990er Jahre, vermittelt dem/der BetrachterIn eine eindringliche und hoffnungsvolle Zukunft – einerseits in zurückhaltender Weise, aber dennoch voller Stolz. In eben erst erlerntem Englisch singt ein kroatischer Junge die hintergründigen und trotzigen ersten Sätze von „Magical World“: „Why do you want to wake me from such a beautiful dream? Can’t you see that I am sleeping? We live in a Magical World...“ Zeitgleich mit der sich endlos wiederholenden Musik wandern die Kamerabilder vom Rauminneren ins Freie – sie geben den Blick frei auf die triste Umgebung eines in den 1980er Jahren begonnenen, aber nie fertig gestellten Jugendzentrums, das so zu einem Spiegelbild einer Gesellschaft wird, die sich noch immer nicht vom Auseinanderbrechen des ehemaligen Jugoslawiens erholt hat.

Johanna Billings Arbeiten fokussieren gesellschaftliche Veränderungsprozesse und ihre Auswirkungen auf das Individuum. Nicht selten hinterlassen ihre Filme bei dem/der BetrachterIn letztendlich ein Gefühl der Melancholie und des Verlustes.
Irina Botea 

Auditions for a Revolution, 2006, Video-Installation, Mini-DV und 16mm-Film auf Mini-DV, transferiert auf DVD, Englisch und Rumänisch, Farbe, Ton, 22 min

Genau 16 Jahre nach der rumänischen Revolution im Jahr 1989 lädt Irena Botea junge amerikanische SchauspielschülerInnen zum „Vorsprechen für die Reinszenierung einer Revolution“ ein. Die erste 1989 live im Fernsehen ausgestrahlte Revolution mit ihrer berühmten Szene im belagerten TV-Studio hat sich tief ins kollektive Gedächtnis eingeschrieben. In ihrer Arbeit stellt die rumänische Künstlerin dem originalen Revolutions-Filmmaterial aus dem Jahr 1989
 neue Aufnahmen gegenüber, die die 
US-StudentenInnen exakt nachspielen. Diese „wiederholten“ Szenen werden auf Video bzw. auf 
16-mm-Film aufgenommen – mit einer Kamera, die auch während der Revolution zum Einsatz kam.

In der von Irina Botea inszenierten Wiederholung des geschichtlichen Ereignisses versuchen die jungen SchauspielerInnen, sich mit der Revolution zu indentifizieren bzw. die Sprache der Revolution zu erlernen. Denn eine Sprache zu sprechen, die man nicht versteht, generiert abstrakte, zusammenhanglose Wörter, die den/die BetrachterIn auffordern, die Originaldokumente mit den nachgespielten Szenen zu vergleichen. Dadurch entwickelt sich ein Prozess, der Fragen evoziert – wie beispielsweise zu spontanen, politischen Entwicklungen, zur Übermittlung geschichtlicher Ereignisse oder zur Möglichkeit/Verhinderung von Revolutionen. Letztendlich wird die Wiederholung zu einem Teil des Geschehens und findet sich in einer Position zwischen Theater und Realität wieder – als eine Art Vorbereitung für ein Ereignis, das in der Vergangenheit stattgefunden hat, oder aber auch als Versuch, zu ändern oder zu verstehen, warum und ab welchem Zeitpunkt es zu dieser Revolution kam.

Für Irina Botea ist die Reinszenierung eine Möglichkeit, die Vergangenheit zu „besuchen“ und zu verstehen – nicht nur gedanklich, sondern auch physisch. In ihrem Versuch, das Gedächtnis des Körpers zu reaktivieren, sucht die Künstlerin nach alternativen Möglichkeiten und Richtungen, die der Moment der Revolution in sich geborgen haben könnte. Für Irina Botea ist dieser Prozess demnach 
ein Weg, die Gegenwart mit Hilfe der Vergangenheit zu verstehen.

Jeremy Deller 

The Battle of Orgreave, 2001, co-produziert von Artangel und Channel 4; Film 
(Regie: Mike Figgis) auf DVD, Englisch mit deutschen Untertiteln, Farbe, Ton, 1 h 03 min
1984 trat die britische Bergbaugewerkschaft, die National Union of Mineworkers (NUM), in einen Streik, der über ein Jahr dauerte und als der schwerste seit dem Generalstreik im Jahr 1926 in die Geschichte Englands einging. Er markierte einen bedeutenden Wendepunkt in dem seit jeher angespannten Verhältnis zwischen der Bergbaugewerkschaft und der Regierung. Am 18. Juni 1984 wurde die Koks-Fabrik von Orgreave zum Zentrum einer der gewaltsamsten Konfrontationen zwischen der Polizei und den Arbeitern.
In einer spektakulären Nachstellung inszenierte Jeremy Deller 17 Jahre später die Ereignisse dieses Tages (The Battle of Orgreave, 2001). Mehr als 800 Menschen – darunter auch ehemalige Bergarbeiter und Polizisten – nahmen an der von Howard Giles, Spezialist für Re-Enactments, choreografierten, monumentalen Wiederholung teil. Die Darsteller ließen die Ereignisse aus dem Jahr 1984, deren Teil sie waren, nochmals aufleben, manchmal sogar in vertauschten Rollen.

The Battle of Orgreave zeigt neben dem Filmmaterial der Re-Inszenierung auch dramatische Filmstills aus dem Jahr 1984 sowie bewegende Zeitzeugen-Kommentare, die die Komplexität dieses verbitterten Kampfes unterstreichen: Mac McLoughlin, ein ehemaliger Bergbauarbeiter und in der Nachstellung in der Rolle eines Polizisten, enthüllt z. B. Details über den systematischen Aufbau der Polizeistreitkräfte, David Douglass (NUM) spricht über die Bedeutung der Konfrontation im Hinblick auf die britische Gewerkschaftsbewegung, Stephanie Gregory reflektiert über Auswirkungen im familiären Bereich und Tony Benn hinterfragt die Rolle der Medien bei der Vertuschung der Wahrheit.

In The Battle of Orgreave kontextualisiert Jeremy Deller das historische Ereignis und beleuchtet seine zeitgenössische, kulturelle Relevanz – mit dem Ziel, die Geschichte der Gewerkschaftsbewegung nochmals kritisch zu reflektieren. Durch die Vermischung performativer Elemente und historischer Tatsachen unterscheidet sich Dellers Arbeit vom klassischen Genre des Dokumentarfilms. In seiner Arbeit mit gesellschaftlich marginalisierten Gruppen und ihrer kulturellen Produktion gelingt es dem Künstler, das subversive Potenzial, das alltäglichen, kulturellen Prozessen jenseits institutioneller Formen der Anerkennung innewohnt, zu visualisieren.

Oliver Hangl

Wiener Beschwerdechor (Rathaus), 2010, DVD, Farbe, Ton, 12 min
Komposition: Sir Tralala, Musikalische Leitung: Stefan Foidl
Wiener Beschwerdechor (Performance Salzburger Kunstverein), 2010, DVD, Farbe, Ton, 11 min 30 sec, Komposition: Sir Tralala, Musikalische Leitung: Stefan Foidl

Der Wiener Beschwerdechor, unter der Leitung des Medien- und Performancekünstlers Oliver Hangl, ist Teil des internationalen Beschwerdechorprojekts „The Complaints Choir“, entstanden nach einer Idee der Künstler Tellervo Kalleinen und Oliver Kochta-Kalleinen (siehe unten). Unkompliziert und basisdemokratisch bekommt jeder Stadtbewohner die Möglichkeit, individuelle Wiener Beschwerden auf der Homepage www.wienerbeschwerdechor.at loszuwerden und sie öffentlich zu machen. 
Oliver Hangl hat in Zusammenarbeit mit dem Musiker Sir Tralala aus den gesammelten Beschwerden ein großes Chorstück redigiert und zur Teilnahme aufgerufen. Auf Plätzen, Märkten, Straßen, Höfen und Hallen tragen mittlerweile über 50 sanges- und klagelustige WienerInnen unter der musikalischen Leitung von Stefan Foidl ihr Lied in die Stadt und an die Öffentlichkeit.
Der Wiener Beschwerdechor tritt interventionistisch, kontextbezogen und ortsspezifisch auf. Hangl begreift den Chor als performatives und dynamisches künstlerisches Medium, das bei jedem Auftritt neue Inhalte und Präsentationsformen entwickelt. Diesen Prämissen folgend, gestaltete der Wiener Beschwerdechor eine Performance zur Ausstellungseröffnung im Salzburger Kunstverein.
Tellervo Kalleinen/Oliver Kochta-Kalleinen (Projekt-Initiatoren)

Complaints Choirs (selection), 2005-2009, DVD, Farbe, Ton, 19 min 31 sec

Die Idee der Beschwerdechöre geht auf den finnischen Ausdruck „valituskuoro“ zurück. Er bezeichnet eine Gruppe von Menschen, die sich alle gleichzeitig beklagen. Dies nahmen Tellervo Kalleinen und Oliver Kochta-Kalleinen im Jahr 2005 wörtlich und erfanden die Form des Beschwerdechores. Ihr Ziel: Die Energie, die Menschen in ihre Klagen stecken, in etwas Neues, Kraftvolles umzuwandeln. Durch Inserate bewegte das Künstler-Ehepaar Menschen dazu, sich über alles zu beschweren, was sie im Moment störte. Das Projekt war offen für jeden, der bereit war, seine Beschwerde in einer öffentlichen Performance vorzusingen. 

Nach dem Pilotprojekt in Birmingham steckte das deutsch-finnische Künstlerpaar mit ihrer Projektidee auch andere Städte rund um den Globus an. Mittlerweile wurde die Idee in über 20 Städten von lokalen Initiativen umgesetzt: In Birmingham sangen die Menschen z. B. über unfreundliche Busfahrer, verdorbene Bananen und zu langsame Computer. In Helsinki gehörten nervige Klingeltöne, verschwitzte Menschen im öffentlichen Transportsystem oder die Tatsache, dass Finnland im Wettbewerb niemals gegen Schweden gewinnt, zu den Beschwerden. Und während der Klagegesang aus Hamburg-Wilhelmsburg sich mehr politischen Inhalten annahm, legte der St. Petersburger Chor mehr Wert auf grundlegende gesellschaftliche Themen, wie der alltäglichen Überlebensangst. (Informationen unter: www.complaintschoir.org)
Sharon Hayes 
I Didn't Know I Loved You, 2009, DVD, Farbe, Ton, 10 min 

Die Performances, Videos und Installationen von Sharon Hayes bewegen sich zwischen den Medien Video, Aktion und Installation. In ihren Arbeiten befasst sich die Künstlerin mit den Überschneidungen von Geschichte, Politik und Sprache, wobei ihr spezielles Interesse den komplexen, gesellschaftspolitischen Themen der amerikanischen Vergangenheit gilt. 
Sharon Hayes Aktionen – konzipiert als Proteste, Demonstrationen oder Reden – finden oftmals im öffentlichen Raum statt und bedienen sich der Sprache der Protestgruppen des 20. Jahrhunderts. In der Aneignung der Funktionsweisen öffentlicher Demonstrationen verwandelt Hayes das Bild des Protestierenden in einer Art und Weise, die die traditionellen Erwartungen des Zuschauers unweigerlich destabilisiert. Es sind Methoden aus der konzeptuellen, künstlerischen und akademischen Praxis, wie z. B. aus Theater, Film, Anthropologie, Linguistik und Journalismus, die immer wieder in ihr Werk einfließen und so die Möglichkeit generieren, die Vergangenheit mit zynischen Aspekten der Gegenwart wiederzubeleben.
In ihrer 2009 auf der Biennale in Istanbul aufgeführten Aktion I Didn't Know I Loved You, einer ortsspezifischen, gemeinschaftlichen Performance und Installation, hinterfragt sie Prozesse, in denen kollektive und soziale Identifikationsmodelle konstruiert werden. Diese Arbeit entstand im Zuge der Beschäftigung mit öffentlichen Kundgebungen und legt offen, welche Rolle der Akt der Rede in der Politik oder im zwischenmenschlichen Dasein, beispielsweise in der Liebe, spielt. Sharon Hayes realisierte das Projekt auf der İstiklal Caddesi, einer der bekanntesten Straßen Istanbuls, indem sie die TeilnehmerInnen aufforderte, mittels vorbereiteter Texte einer verflossenen Liebe nachzuweinen – Sätze, verfasst in herzzerreißender Prosa, in denen bald jedoch politische bzw. revolutionäre Klänge mitschwangen. Ernsthaftigkeit und Dramatik spiegelte sich in den Gesichter der Passanten, der SängerInnen bzw. der Künstlerin, die das Mikrofon hält, wider – eine unprätentiöse Aktion, die provoziert und nachdenklich stimmt.

Christine und Irene Hohenbüchler

Iasi, 2006, Biennale Perific 7 / socialprocesses, 2006, Installation Holzkonstruktion/Video, 
27 min 38 sec, 12 Kinderzeichnungen sowie 4 Zeichnungen der Künstlerinnen
Die Arbeiten von Christine und Irene Hohenbüchler entziehen sich oftmals den traditionellen Vorstellungen von Kunstwerk und Autorenschaft. Vielfach sind es Projekte, die an unüblichen Orten unter Einbeziehung von Gruppen, wie z. B. Strafgefangenen, Psychatriepatienten oder lernschwachen Menschen, realisiert werden. Es sind Versuche, den Menschen „ein visuelles Sprachrohr zur Verfügung stellen“ und deren kreatives Potenzial aufzuspüren. Hierbei bringen sich die beiden Künstlerinnen zwar in den produktiven Prozess ein, treten dann aber als Autorinnen in den Hintergrund.

Somit erklärt sich auch das besondere Interesse an Kinderporträts – eine Thematik, die die beiden regelmäßig in ihrer künstlerischen Arbeiten aufgreifen und dessen Bearbeitung in unterschiedlichsten Medien, wie z. B. Fotografie, Malerei, Zeichnung kontinuierlich wiederkehrt. 
Ihre großformatigen Kinderbildnisse beziehen sich auf das Sujet „Künstlergeschwister“, das auch in Ausstellungen, wie z. B. Künstlerbrüder im Haus der Kunst in München (2005/06) oder Family Affairs, Brothers and Sisters in Art im Palais des Beaux Arts in Brüssel (2006), bereits thematisiert wurde. Für die Künstlerinnen stehen Geschwisterbeziehungen und ihre dahinter verborgenen Problematiken somit stellvertretend – nahezu allegorisch – für Künstlergeschwister. Für das Projekt zur Biennale „Perific 7“ in Iasi haben Christine und Irene Hohenbüchler diese kritische Auseinandersetzung mit dem Thema „Geschwisterbeziehungen“ in großen Zeichnungen und Porträts weitergeführt – dieses Mal gemeinsam mit Kindern aus der Stadt. Es zeigte sich in diesem Projekt, dass es mit Hilfe des Mediums Zeichnung möglich wird, Kontakt zu Menschen aufzunehmen, auch wenn man deren Sprache nicht sprechen oder verstehen kann.

Ruth Kaaserer 

Community Garden, 2005/08, work in progress, Dia-Audio Installation, 12 min
Gemeinschaftsgärten, sogenannte „Community Gardens“, bieten Natur, Nahrung und Erholung. In New York begann ihre Geschichte in den 1970er Jahren mit der Künstlerin Liz Christy und den Garten-AktivistInnen „Green Guerillas“, die mit Samen gefüllte Erdbälle (sogenannte „seed bombs“) in verwahrloste, leerstehende Grundstücke in der Lower East Side warfen. Gleichzeitig wurden ehemalige Gangmitglieder aktiv, leerstehende Grundstücke zu Gärten bzw. zu Suppenküchen umzuwandeln, um damit gefährliche Gegenden wieder lebenswerter zu machen. Mittlerweile gibt es in New York mehr als 600 Gemeinschaftsgärten, die neben dem optischen Aspekt einen wichtigen Beitrag zum ökologischen Gleichgewicht der Stadt leisten. Jeder Garten ist ein eigenständiger Mikrokosmos. Sie sind öffentlich zugänglich und erfüllen eine wichtige Funktion zur Erhaltung der Nachbarschaft – sie sind Orte der Kommunikation.

Ruth Kaaserers Hauptinteresse gilt den Fragen, wie eine „Gartengemeinschaft“ entsteht und wie sie sich organisiert – denn wie überall, wo gemeinsam Entscheidungen getroffen werden, gibt es auch in den Gemeinschaftsgärten Konflikte. In ihrem Langzeitprojekt Community Garden dokumentiert die Künstlerin, wie Demokratie auf kleiner Ebene funktionieren kann – oder auch manchmal eben nicht. Zwei Diaprojektoren werfen Bilder an die Wand, die durch New Yorks Community Gardens zu allen vier Jahreszeiten führen. Zusätzlich dazu kann der/die BesucherIn Originalgeräusche aus den Gärten, wie Vogelgezwitscher oder das typische New Yorker Sirenengeheule, hören und Auszüge aus Interviews mit GärtnerInnen verfolgen.

Ruti Sela/Maayan Amir

Beyond Guilt #2, 2004, DVD, Farbe, Ton, 18 min

Beyond Guilt befasst sich mit den tieferliegenden Machtverhältnissen zwischen Filmern und Gefilmten, Männern und Frauen, sowie der öffentlichen und privaten Sphäre. Die Regisseurinnen Ruti Sela und Maayan Amir sind selbst aktiver Teil des Geschehens.

Der Arbeit Beyond Guilt #2 liegt ein Inserat des Künstlerpaares auf einer Dating-Website zugrunde, in welchem sie Männer zu „Sadomaso“-Spielen und Gesprächen in ein Hotelzimmer in Tel Aviv locken. Die Männer kommen und zeigen sich entspannter als in der verstohlenen Atmosphäre eines Clubs – sie bringen Spielzeug mit, überreichen Handfesseln und Augenbinden und beschreiben, was sie antörnt. Entgegen den Erwartungen der Männer, die sich Sexspiele oder dergleichen vorgestellt haben, beginnen die Künstlerinnen jedoch Gespräche mit den Männern. Dabei leiten sie vom Thema Sex auf die Gewalt-Problematik und das Militär über: So verknüpft einer der Männer seine Erfahrungen als Kommandant der Israelischen Streitkräfte mit seiner bevorzugten sexuellen Rolle, ein anderer vergleicht seine monströse Erektion mit jener Waffe, die er einst als Soldat getragen hat. 
Die Künstlerinnen Ruti Sela und Maayan Amir belegen anhand dieses „Experiments“, dass es in Israel unmöglich ist, eine Diskussion über Sex zu führen ohne ebenfalls den Militärdienst zu erwähnen. Beyond Guilt #2 ist demzufolge eine kritische Stellungnahme zur Wehrpflicht und dem Militär, das in Israel alle Bereiche des täglichen Lebens mit Herrschaftsansprüchen und Gewalt durchflutet.
Severin Weiser 

Panic Proof – Krisenfest, 2010, Installation, Gips, Goldbarren, ca. 230 x 500 cm

Kunst ist eine Investition wert, eine Wertanlage die sich weiterhin großer Beliebtheit erfreut. Severin Weiser investiert ebenfalls in Kunst – allerdings in seine eigene. Er spekuliert damit, dass die in dem/der BetrachterIn ausgelösten Gefühle und Reaktionen von bleibendem oder steigendem Wert sind.

In seiner großformatigen Installation Panic Proof – Krisenfest hat Severin Weiser Goldbarren in die Mauer des Großen Saals eingearbeitet und der/die BetrachterIn wird zum Teilnehmer mit Hammer und Meißel. Die Mechanismen der Partizipation werden auf diese Weise zur Diskussion gestellt. Die schlussendliche Form des Werks bleibt unbestimmt und die Frage nach seiner Wertsteigerung offen. Letztendlich mutiert auch diese Arbeit Severin Weisers zu einem Dokument des/der Betrachters/in.
� Dieses wurde auch 1992 von Harun Farocki und Andrei Ujica in „Videogramme einer Revolution“ verwendet.





