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die Leere, die Liicke, das Weglassen

feministische Strategien in den Arbeiten von Marion Baruch
Vortrag zur Ausstellung Kunstmuseum Luzern, 2.20.2020

Marion Baruch sagt: «Ich habe einen Klee gefunden». Das Fundstiick kdnnte dieser Satz von
Paul Klee sein: «Kunst gibt nicht das Sichtbare wieder, sondern macht sichtbar.»
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Einladung, Baumwolle, 297x154 cm, 2019

Einladung, so der Titel einer Arbeit von Marion Baruch 2019, fast zusammen, was mir als
Betrachterin geschieht, wenn ich ihre Arbeiten anschaue, ich fiihle mich eingeladen,
eingeladen Fragen zu stellen: was ist das? was zeigt sich mir? Mochte ich mich einlassen auf
diese Formen, die nichts Bestimmtes zu sehen geben, selbst nichts genau festlegen. Formen,
die mich zunachst verunsichern, denn ich erkenne nichts wieder, was mir bekannt ware. Ich
bekomme nicht die eine Antwort, spiire vielmehr eine Anrufung, naher zu kommen, zu
beriihren. Meine Hande sind angesprochen und mein Blick. Gewissheiten verfllichtigen sich.
In der Beriihrung flihle ich den Stoff, das Textile des Materials. Das Handische gibt mir einen
Moment Wirklichkeit, der sich schnell wieder entzieht, zur Form wird, zum hangenden
Wandgebilde. Oder kann ich sagen: Wandbild. Vielleicht ein Ding. Vielleicht eine Skulptur.
Jedenfalls an die Wand geheftete Stoffteile, die aussehen wie lose Leinwandstticke,
zerschnitten, zerrissen. Faden hangen herunter. Mir scheint, der Faden ist nicht gerissen, der
Faden will aufgenommen werden. Nicht in der Linie. Gegen den Strich. Zugefallen. Zufalliges.
Loses Hangen gibt dem Material eine vorriibergehende Form. Es kénnte auch ganz anders
sein. Ein festes Bild lasst sich nicht eruieren. Wir werden mit der Moglichkeit konfrontiert,

vorgefassten, dauerhaften Formen und Ordnungen nicht zu folgen, auf der Weigerung zu



bestehen, die Asthetisierung der Form nicht fortzusetzen, auf geometrische Formen und
Strukturen zu verzichten, um aus dem Bild zu fallen, aus einem vorgegebenen Bild,

und ein Bild im noch wilden Zustand aufnehmen zu konnen. Ein Bild, das sich frei entfalten
kann. Frei. Was heisst frei sein. Eine Vorgabe scheint nicht gegeben.

Abstraktion ware das falsche Wort. Vorschlag, Vorstellung, Konzept Gberzeugen mehr. Der
Vorschlag besteht darin, Verwandlung, Veranderung herzustellen, die Richtung zu wahlen,
zu transformieren. Ins Offene zu gehen. Ein Experiment zu wagen. Und so wie Marion
Baruch ihre Fundstticke, ihre aus dem Abfall-sein befreiten Stoffe, aufnimmt und gestaltet,
so kann man sagen: die Dinge sind schon gemacht, das einzige, was ansteht ist, sie von
ihren vorbetimmten Absichten zu trennen und neu zu entfalten.

Eine Wahl wurde getroffen, eine Auswabhl, das ist zu sehen. Der Stoff war ein Ganzes, jetzt
sind es Reste. Ubriggebliebenes. Unniitzes. Ausschnitte, ganz konkret. In einen neuen
Kontext gesetzt, verschiebt sich seine Bedeutung zur kiinstlerischen Aussage, wird
Sprache, fihrt zum Nach-Denken und ladt ein, Begriffe anzusprechen, die wir kennen und
uberdenken kénnen. Was meint Freiheit.

Die Arbeiten zeigen: Freiheit heisst nicht unabhangig sein, losgeldst von allem, sie fordert
Beteiligung. Verantwortung, die eine Entscheidung bringt, nicht Freiheit von erzwingt,
sondern Freiheit entwirft: frei fiir Moglichkeiten, frei fiir Alternativen. Freiheit vor Zwang,
das Weite vor dem Engen, das Dezentrale vor dem Zentralen. Nicht auf ein Ganzes hin, auf
das Einzelne, nicht auf Gleiches hinaus, auf Unterschiede, die Widerspriiche und
Ambivalenzen provozieren, und nicht ausschliessen - im Gegenteil: sie aufnehmen und
integrieren. Ist Entscheidung die Voraussetzung der Freiheit, schliesst dies Beliebigkeit aus,
wird bestimmte Setzung oder Vorgabe, eine Gabe und eine Haltung, die sich nicht durch die
Vereinigung in eine Einheit hervorhebt, sondern aus der Vielfalt und den Mdoglichkeiten, die
mit ihnen auftauchen und gewahlt werden.

Diese Freiheit betont das Verbindende, nicht das Trennende. Paradoxerweise begrenzt sie
sich so selbst, um sich zu sichern, und formuliert somit einen Freiheitsbegriff, der die absolut
gesetzte, autonome Freiheit verneint, stattdessen dazu aufruft, Freiheit situativ zu entfalten,
immer wieder zu Uberprifen, als Bedlirfnis zu verlangen und im Austausch zu besprechen:
Freiheit braucht das Du, braucht ein Gegenliber, braucht den Dialog. Ins Gesprach kommen,
das provozieren diese Arbeiten, mit ihrer Sperrigkeit, ihrer Widerspenstigkeit gegeniiber
dem Traditionellen.

Die Geste, nichts Bestimmtes vorzugeben, keine Botschaft zu formulieren, sondern
einzuladen, miteinander zu sprechen, kann als das Politische im Zusammensein mit Anderen

verstanden werden. Eine politische Geste, mit der sich eine Position beschreiben ldsst, die



von einem «Sich-in-Verbindung-bringen mit den Anderen» ausgeht. Voraussetzung dafir ist
offenbar ein Eigensinn, der einen Unterschied macht zu dem Vorgegebenen, den
Zuschreibungen und eine Distanz einfordert, ein Nicht-ldentisch-sein.

Wirklichkeit kann wahrgenommen werden im Gesprach, das die vielfdltigen Sichten zum
Vorschein bringt und ein ,Zusammen- und Miteinandersein der Verschiedenen” ermoglicht.
Denn indem man Uber die Dinge spricht, werden diese nicht "einfach", sondern vielfach, und
am Ende steht nicht das richtige Ergebnis oder ein Ziel, sondern die Erkenntnis, dass man,
um weiter zu gehen, immer wieder anfangen muss und anfangen kann.

Eigensinn kann auch verstanden werden als ein Sprechen mit sich selbst, als innerer Dialog.
Im inneren Dialog findet eine andere Begegnung statt als mit den konkreten Anderen, der
Umgang mit sich selbst ist eben auch ein Sprechen mit: mit dem, was mich umgibt, womit
ich lebe, was mir wichtig ist, was ich mir vorstelle und realisieren mochte, und es ist ein
Vermogen, das beweist, dass auch das Ich nicht als Singular existieren kann. Das Sprechen
mit sich selbst ist Denken Giber und mit. Es ist ein stummes Zwiegesprach, ein «dialogisch-
mit-sich-selbst-sein», im Nachdenken durchaus bezogen auf andere. Insofern ist Denken
auch ein Mit-anderen-sein, in Gesellschaft mit sich selbst und Anderen, und somit auch ein
In-der-Welt- sein. Und das zutreffende Wort dafiir ist: innenausseninnen - der Titel dieser
Retrospektive, also die Aufhebung der Trennung von Innen und Aussen, der Gegensatze wie
schon und hasslich, gut und schlecht, richtig oder falsch fiir eine Verbindung zwischen ihnen.
Das Kreative bestatigt sich im Menschen und zwischen Menschen. Dabei werden die
Anderen nicht nur wahrgenommen, entscheidender ist, mit ihnen in unterschiedlicher Weise
verbunden zu sein, so wie der Faden es will.

Die Verbindung, das Inter-esse, die Bejahung, die Anerkennung, die Aufmerksambkeit sich
selbst und den anderen gegeniiber ist ein Anfang des Politischen und ein Versuch,
gemeinsam ein Drittes zu teilen. Das gemeinsame Dritte kann auf dem Verlangen bestehen,
aus den Bildern herausgehen zu wollen, sich zu entleeren. Die Schnittstelle aufzusuchen
zwischen der Bildgebung und dem Verschwinden dessen was vor, hinter oder auf dem Bild
ist. Ins Dazwischen zu kommen als Ort der kreativen Entfaltung, wo die Leere ein Anfang ist
flir eine Unterbrechung des Gewohnten, Bekannten, Genormten. Die Leere zeigt das
Abwesende. Das Abwesende ist nicht als Abbild reprasentiert, es zeigt sich selbst als Liicke,
als Loch, als weisse Stelle. Die weisse Wand ist der Hintergrund der Leere, der Stoff gibt ihr
einen Rahmen, einen losen, lockeren Rahmen.

Das Ausgeschnittene, das Abwesende wird anwesend, wird selbst prasent als Abwesendes.
Und in den Uberkreuzungen von Abwesenheit und Anwesenheit kénnen sich die Formen in

ihren feinen Unterschieden als fragile Erscheinungen entfalten.



Die Sichtbarkeit der Leere, die Leere anzusehen, das ist schon ein Anfang. Sie ist ein Bild fir
das Nicht-gemeinte, das Nicht-Vorgesehene, das Verborgene. Der Auflésung des zum Bilde-
machens folgt die Leere, das Nichts, ein Bereich, der sich jeglicher Einordnung und
Hierarchisierung entzieht.

Der Satz: «die Frau existiert nicht», fallt mir dazu ein, was nichts anderes heisst als: es gibt
nur Bilder Uber sie. Die Frau als Bild. Und ich sehe eine Fiille von Bildern, an die ich mich
erinnere. Erinnerungen begegnen mir in der Leere. Erfahrungen werden wieder lebendig.
Medium der Erinnerung ist das Gedachtnis: Das Vergangene wird im Medium des
Gedachtnisses hergestellt. So bringt das Gedachtnis die Vergangenheit nicht zum Abschluss:
Es hat die besondere Gabe, das Individuum, die einzelnen in diesen Prozess zu verwickeln und
die Zeiten durcheinanderzubringen, aus der Zeit herauszutreten, und das Vergangene wieder
zu sehen, jetzt in der Gegenwart, was schon einen Unterschied macht.

Das Gedachtnis hat auch einen scheinbaren Widersacher: das Vergessen. Von Zeit zu Zeit
muss vergessen werden, damit das Gedachtnis arbeiten und an das Gedachte erinnern kann,
um das anscheinend Verlorene wieder zu holen. Vielleicht fir Trauer und Melancholie,
vielleicht fur Einsicht und Erkenntnis. Manches aber muss erinnert werden, das zeigen die
Zeiten. Besonders jene, die der Verdrangung Vorschub geben, dieser klugen, schiitzenden,
aber auch gefdhrlichen Abwehr, und die Unfahigkeit zu trauern zur Tugend erheben kann,
um Geddchtnis und Erinnerung kollektiv zu vergessen.

Wie aber Vergangenes im Medium des Gedachtnisses erst wird, ist auch das Gedachtnis
nicht einfach da, es muss hervorgebracht werden. Die Verrdumlichung - der Erinnerung
einen Ort geben -, das kdnnte ein Bild flr das Gedachtnis werden. Die Bilder als Ort des
Sichtbaren. Gedachtnisbilder. Und mit den Bildern kann daran erinnert werden, am
Sichtbaren das Unsichtbare nicht zu vergessen. Das Nicht-Sichtbare ist die Leerstelle, die
Leere. In einer Form gehalten macht, sie auf sich aufmerksam, will wahrgenommen werden.
Eine Leere, die das Gegenteil von Mangel, von dem, was fehlt ist -, diese Leere wird
Offenheit und Fille. Die Grenze nach aussen hin, die ihr durch die Form gegeben ist, ist keine
geschlossene, sondern eine sich er6ffnende Grenze, sie riegelt nicht ab, sondern bringt die
Leere zum Leuchten. Ein Leuchten, das von innen kommt, vergleichbar mit der Aura der
Dinge, und ein Denken pradsentiert, offen fiir ein Dazwischen, das flr Lebendigkeit und
Veranderung Raum gibt.

Die Leere, die Marion Baruch mit ihren Arbeiten thematisiert, angstigt nicht vor
Unbestimmtheit und Ungewissheit, im Gegenteil, sie ndhrt und wird Anlass fir kreative
Entfaltung. Das Potential, die Méglichkeiten liegen immer schon in uns gefaltet. Das Aussere

- die Umwelt, die Welt - wird so gesehen nicht als ein Objekt verstanden, das erkannt,



beobachtet und dargestellt werden soll, sondern mehr als ein Feld, das gefaltet und entfaltet
werden kann und berihrt wie ein Stoff fiir immer wieder neue Moglichkeiten.

Die Falte ist ein Bild flir Berlihrung und Verbindung. Sie wird zur Briicke einer Bewegung, den
Einperrungen und Kontrollen entgegengesetzt, mit der die Widerstdande liberwinden werden
kénnen, sich dem Gewohnten zu entziehen.

Den Faden aufnehmen, erinnern und vergessen, die Geschichte und mit ihm die Geschichten
mit Erzahlungen , mit Bildern wiedergeben, heisst auch, die Bilder wieder zu holen, sie
wiederholen. In der Leere sind sie auf Distanz gebracht. Von ihrer Wirkung entleert, kénnen
sie als Gemachte erkannt werden, als konstruierte. In die gegenwartige Zeit gestellt,
erzahlen sie von sich und geben zu erkennen, wozu sie gedacht wurden. Aus dem Bild
heraustreten, heisst also auch das Machen-kénnen anzunehmen, es ermutigt zum Machen,
zum Tun, das den Unterschied zum Wiederholten provoziert.

Oder mit den Worten von Marion Baruch gesagt: «Es ist die Leere, und es gibt die

Méoglichkeit in der Leere, sie enthélt alles: die Uberraschung, das Leben, die Emotionen.»

Ein geschlossener Ort, an dem sich vor meinen Augen eine andere Natur ausdriickt, 2018, Samt, 258x145 cm

Und der Titel einer anderen Arbeit bezeichnet dasselbe Vorlangen: «Ein geschlossener Ort,
an dem sich vor meinen Augen eine andere Natur ausdriickt«. Eine andere Natur, also das
Andere. Der Ort ist geschlossen, nicht verschlossen und offen fiir die Leere.

Ihre Arbeit gibt kein fertiges Bild vor. Nur Fragmente. Fragmentierung des Einen in Vieles.
Die Erfahrung des Bruchs. Unsicherheiten, Unbestimmtes. Keine Festlegung und keine
Identitat, keine Einheit. Vielmehr die Bewegung des Verschiedenen, auch Schwankungen
und Ambivalenzen. Mit offenen Augen und dem Gedanken: Es geht die Einzelnen an. Sie
kénnen ein Wagnis eingehen und ein Risiko, das sich abhebt von dem Eingebundensein,
verstrickt in Vorgaben wie ein Ensemble mit dem Theater. Das Bemihen um Verdanderung
gilt, nur zielt es nicht auf das eine absolute Ganze oder vollkommen Neue, es thematisiert

vielmehr die Widersprichlichkeit von Unterworfensein und Entwurf. Unterworfensein in



einem System, das existiert, mit gleichzeitiger Moglichkeit aus ihm heraus treten zu kénnen

in die leeren Zwischenrdaume, in die Stille der weissen Flachen.

Die Haltung der Kunst will Offenheit, Souveranitat und Mehrdeutigkeit. Was eine
unverzichtbare Voraussetzung dafir ist, die Auseinandersetzung mit der kulturellen
Tradition zu fiihren. Neues zeigt sich darin als jener Rest an Subjektivitat, immer wieder
Verschiedenes entwickeln und entwerfen zu kdnnen: Fragmente, die eben kein Ganzes oder
sogar Totales ergeben, aber viele einzelne Mdglichkeiten, Bilder, subjektive Wirklichkeiten,
Konstruktionen, etwas Zusammengesetztes, eine Versammlung von verschiedenen
Blickrichtungen, eine Vielstimmigkeit. Eine Anregung. Sie richtet sich an den oder die Andere
und nicht an eine Allgemeinheit, und das ist eine Sache des Dialogs und der kulturellen
Praktiken, die sich nicht zu universalen Botschaften biindeln lassen, aber zu spontanen
Gemeinsamkeiten bereit sind. Sie vermégen es, eine Asthetik zu erproben, in dem sich die
Unterschiede ausbreiten, ohne sich in Ideologien oder Homogenitadten festzuschreiben, als
sinnliche Erfahrung. Eine Tatigkeit, die Herstellung und Herausstellung ins Offene und fiir das
Offentliche ist.

Das Gewebe wird in diesem Kontext Symbol und Material fir einen anderen Umgang, das
Textile wird Text oder Sprache, es spricht aus, was Kunst vermag: Kunst kann als eine
Gegenarbeit verstanden werden, nicht im Sinn von Gegenliberstellung wie ein Vergleich,
sondern im Sinn von Befragung und Transformation. Die Geste des Zégerns im Wegwerfen.
Wie lassen sich die Dinge anders sehen oder nutzen? Wie kann das Getrennte miteinander in

Verbindung kommen? Warum wird etwas weggelassen, verworfen und vergessen?

Kunst entspricht einer weissen Leinwand - einem Entfaltung und Individualitat ermoglichenden

Raum. Ohne Plan, in der Unbestimmbheit aus der heraus Kreativitit erst méglich wird. Asthetische

Form lasst sich in ihrer Gegenstrebigkeit nicht produzieren, nicht zum Inhalt einer Produktion

machen. Das ware Didaktik oder Erziehung, Propaganda und Agitation. Sie schliesst sich viel mehr

der Geste der Poesie an, was eine sehr besondere Kraft oder Energie ist. Wirkung kann eben nicht

gemacht werden. Die Wirkung ist grosser, wenn sie keinen Absichten folgt, sondern im Prozess
entsteht, als Werden.

Das zeigen die Arbeiten von Marion Baruch auch. Indem sie mit ihrer Kunst fragt, wie Formen

anders angeschaut, anders zu Sehen gegeben werden kénnen, kann sie jede Form zerlegen, dem

System den Riicken kehren, die Konvention zerreissen. Und zeigen: Kunst kann alle Formen durch

sich selbst befragen, das ist ihre Eigenart und ihre Eigensinnigkeit. Sie bietet sinnliche Erkenntnis

als Selbstbefragung und Welt-Befragung. Sie kann ausbrechen und Zeit und Raum vergessen,



vergessen, was war und ist. Vergessen-kdnnen ist ihr eigen, um sich wieder daran zu erinnern,

dass es kein Ausserhalb geben kann, nur und ein Nochmal fiir ein Anfangen im Unterschied.

Les Masques, 1130x636, 2020
Wie aber kann ich eine Arbeit verstehen, die den Titel «Masques» tragt, und deutlich zeigt,
dass es sich hier um eine Maske handelt, stark vergréssert an der Wand hangend. Masken
tragen. Das Gesicht hinter dem Tuch verstecken? Warum zeigt sich das Gesicht nicht? Die
Debatten um den Schleier fligen sich an. Zeig kein Gesicht, verberge Dich? Ist es eine Geste
Grenzen zu Uberschreiten, denn die Maske hangt an der Wand, zerrissen, nach unten
Richtung Boden fallend. Die Annulierung einer Vorschrift? Eine Nachricht aus der Stille? Und

ohne Maske, sehe ich ein Gesicht? Zeigt sich mir die Person, wenn ich ihr Gesicht sehe?

Portrait, 2014

In lhrer Arbeit «Portrait» (2014) nimmt Marion Baruch diese Frage auf.

Mit Gesicht oder mit Maske, es zeigen sich unterschiedliche Beziehungsrichtungen,
Uberkreuzungen, Raum fiir Ndhe und Ferne, aber auch fiir Anstdsse und Kollisionen. Es |4sst
sich nicht auf den Punkt bringen, es bleibt kontingent. Und wieder spricht der Stoff:
berthren, nicht urteilen.

In der Kunst geht es eben nicht darum, eine Reprasentation oder Reproduktion der
Wirklichkeit zu schaffen, sondern darum die Ordnungen aufzubrechen und den
kiinstlerischen Vorgang selbst sprechen zu lassen. Wirde sich diese Praxis an Ordnungen
oder Vorschriften orientieren, wiirde das Handlungsfeld deutlich eingeschrankt. Es geht
Marion Baruch eben nicht darum, zu urteilen, sondern bloss darum zu sptiren, ob die Bilder
zu uns passen oder eben nicht, denn sie kénnen uns starken, schwachen, verfiihren, beleben
und auch kranken - in der Beriihrung, im Kontakt tGibersteigen sie sich, wachsen Uber sich
hinaus und kdnnen in neue Beziige eintreten. Das heisst aber auch - vermittelt Gber das

Textile -, der kiinstlerische Raum ist nicht unbedingt ein optischer Raum, er kann auch ein



manueller und taktiler Raum werden, ein Raum, in dem Begegnungen und Resonanzen
entstehen, in dem man berthrt und beriihrt wird, in dem man die Differenz zwischen sehen

und beruhren erleben kann.
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Marion Baruch, Viaggio organizzato, 2019, organisierte Reise

Die Arbeit «organisierte Reise, 2019», zeigt einen anderen Umgang mit dem gefundenen
Material. Es sind Stoffreste von ausgeschnittenen Kleidungsstilicken, die Negative dessen,
was wir tragen. Modeindustrie, Fabrikation von Kleidung - mit diesen Stichworten 6ffnet sich
das Thema hin zur Modewelt, zur Mode, die hier als ruinos erscheint - oder, wie Marion
Baruch sagt: wie Geister.

Mode ist nicht einfach da, sie wird Diktat fur die Frau, permanente Aufforderung gestylt,
attraktiv zu sein und immer dem aktuellen Trend auf der Spur. Eben wie Geister, die man rief
und dann nicht mehr loswerden kann. Mode zwingt zu Bildern von Weiblichkeit, die sich in

einem gesellschaftlichen Kanon wiederspiegeln.

Und zwischen den Bildern hére ich sie sagen: ruinieren. Was nicht dasselbe ist wie zerstoren:
Die Kehrseite des Ganzen sehen, die Umkehrung, sozusagen von oben nach unten auf den
Boden kommen, auf den Grund gehen. Und dass ist auch ein Denken des Ab-Grundes, ein
Abgriindigwerden des Denkens und meint Ruinieren als Strategie.

Ruinieren als inszeniertes dsthetisches Ereignis beschaftigt sich mit der Spannung zwischen
Konstruktion und Dekonstruktion. Ruinieren ist ein anderes Wort fir das Dekonstruieren.
Also ein Verfahren, das den Bruch zum Thema nimmt und das neu Geschaffene als gemachte
Ruine versteht. Eben nicht zu einer Grésse oder Vollendung hinstrebt, durch die alles andere
zugrunde gehen konnte. Die Tatigkeit des Ruinierens bezeichnet vielmehr eine Handlung, die
sich als Verweis versteht, auch als Hinweis auf die Liicke, und ist also wieder ein Verfahren,

Unterschiede hervorzubringen: Das Ruinieren will die Vergegenwartigung der Differenz.



Ruine, ruinods, das sind keine Worter des Schoénen, sie reden von Rest und Moder, was keine
und keiner sehen will, von Dreck und Schreck, von dem, was nicht mehr zu brauchen ist. Und
neben der Ruine steht der Ruin, der das Aus bedeuten kann. Die Ruine ist das verneinte
Totale, ein Uberbleibsel als deren tragischer Rest. Sie weist das Totale zuriick, in dem sie sich
als Fragment bewahrt und ladt ein zur Kontemplation, zum Verweilen, zur Langsamkeit.
Wird Moment des Gedachtnisses und Monument der Erinnerung. lhr Verweis auf das
Verlorene betont die Zeit, fur sie steht die Ruine ein.

Die Melancholie kreist in der Ruine. Ist es Trauer um den Verlust? Niemand weiss es gewiss,
denn die Ruine zeigt nicht nur das Verlorene, sie zeigt auch das Vergangliche, das mit der
Zeit gegeben ist, das Entstehen und Vergehen.

Bezogen auf das Thema Schénheit - wie es mit dem weiten Feld der Mode angedeutet ist -
beabsichtigt das Ruinieren eine kreative Wende: In der Ruine geht die Schonheit ein Bindnis
mit dieser Verganglichkeit ein.

Die grossen Entwiirfe, die auf das Ideale und Utopische hinauswollen, sind verworfen.

Die tolale Befreiung erscheint als allzu groRRes Bild, das Beharren in den kleinen
Moglichkeiten ohne Erldsungssehnsiichte und Weltverbesserungsideen hingegen als
lebbarer Vorschlag. Denn in den kleinen Dingen zeigt sich wie unter einer Lupe betrachtet,
dass das Bild nicht alles sein kann, selbst nur ein Ausschnitt ist und lediglich statisch, bewegt
oder auch virtuell Momente zu wiederholen vermag, die schon in der Betrachtung zu etwas
anderem werden, als sie vorzugeben scheinen. Kein fester Standpunkt ist auszumachen, von
dem aus allgemeingilltige Aussagen, wie das Wahre vom Falschen zu trennen sei, gemacht
werden kdnnen, und die bestehenden Gegensatze kdnnen nicht in einer Synthese
vereinheitlicht werden.

Das Textile, die gesammelten Stoffe, werden im Aneignungsakt aufgenommen, der weniger
auf das unbedingt Eigene —im Sinne von Einmaligkeit - zielt, als vielmehr auf eine Geste der
Wahlmoglichkeiten, des Zufalls und der Veranderung. Vielleicht, um dem rationalistisch
Entzauberten einen Trost der dsthetischen Verzauberung zu geben. Das Unbestimmte ist an
die Stelle des Fixen und Fertigen getreten, die Unsicherheit an die der Sicherheit.

Nicht das grofle Werk soll versammelt werden, sondern viele kleine Arbeiten wie verstreute
Einzelne, die auftauchen und sich umdrehen, um gleich wieder woanders zu sein. Unterwegs
zu sein, ohne markierten Wegen zu folgen. Es kommt wohl darauf an, die Schritte erst zu
tun, durch die der Weg ein Weg wird. Unterwegs sein, ohne Ende und ohne Ziel. Was zahlt

ist das Dazwischen. Angefangen wird mittendrin.



