Wer nimmt die Dinge schon für real?

Eamon O’Kane im Gespräch mit Anja Musiat

AM  - Panoramen  und die große “Tour“  stehen im Mittelpunkt Ihres bisherigen Kunstschaffens. Was fasziniert sie so stark an großen Räumen und Zeiträumen?

E O’K – Ich glaube, in dem  Sommer, bevor ich auf die Kunstakademie ging, habe ich mich unbewusst mit dem Thema der richtigen Proportionen beschäftigt. Damals arbeitete ich auf einer Baustelle und war fasziniert von den Proportionen des menschlichen Körpers und vom menschlichen Ehrgeiz, sich   Räume oder Häuser zu bauen, sie anzustreichen, außen zu verputzen und mit einem Dach zu bedecken. Ich fühlte, dass ich in meiner Kunst einen ähnlichen Sinn für die richtigen Proportionen entwickeln könnte. An der Kunstakademie begann ich dann – wie vermutlich die meisten Kunststudenten - mich stark für Claude Monet und Vincent van Gogh zu interessieren.  Noch heute könnte ich nicht genau sagen, auf welche Weise die Arbeiten dieser beiden Künstler mein Denken beeinflusst haben. Bei Monet gefiel mir die Art, wie er die Kathedrale von Rouen oder Heuhaufen über einen längeren Zeitraum betrachtete. Er weckte mein Interesse für das Auseinanderfallen der Zeit und schärfte meinen Sinn für Zeitreisen. Also versuchte ich, in derselben Art zu arbeiten wie er. Schon bald begann ich mich dann natürlich auch für die kleinen Einheiten, in die die Zeit zerfällt, die Momente, zu interessieren und  malte selbst meine ersten  Panoramen. Monet’s Interesse für das Panorama entstand meiner Meinung nach aus seinem Wunsch heraus, einen Moment aus einem Gesamteindruck, einer Impression, festzuhalten. Darum gefielen mir seine Panoramabilder so gut. Bei van Gogh interessierte mich die Art, wie er  Gegenstände als Metaphern für die Situation des Menschen benutzt. Sein Stuhl und seine Räume weckten den Wunsch in mir, Räume zu schaffen, in die man – mental und physisch -eintauchen kann. Ich wollte Bilder machen, zu denen man eine körperliche Beziehung hat, wenn man vor ihnen steht. Wenn auf einem meiner Bilder ein Stuhl zu sehen ist, so sollte er in seiner Grösse der Größe des Betrachters entsprechen wie in „Budapest on the  brink of the West“.  Später beschäftigte ich mich längere Zeit intensiv  mit Panoramen in der Kunstgeschichte und sah mir auch einige persönlich an. Ausserdem studierte ich  viel Material über erhaltene und zerstörte Panoramen. Dadurch wuchs mein Interesse für Grösse und  die richtigen Proportionen. In den letzten Jahren  habe ich mich  - angeregt durch die Arbeiten von Jeff Wall, Doug Aitken, Stan Douglas und anderer - vermehrt mit Räumen beschäftigt, in die man eintauchen kann sowie mit den Schnittstellen zwischen Panorama und  virtueller Realität. Ein Beispiel dafür ist „Panorama Interface“. 

Selbst Ihre kleinsten Bilder, die nur so gross sind wie  Schnappschüsse, wirken groß, und das nicht nur wegen der Vielzahl der einzelnen Bilder, sondern auch wegen der weiten Landschaften, die auf ihnen dargestellt sind. Wie kamen Sie von Ihrem Interesse für Räume, in die man eintauchen kann, zu ihren Serien kleiner Bilder?

Meine Serien kleiner Bilder entstanden aus  einem Interesse für die Beziehung zwischen  touristischem Schnappschuß und Erinnerung. Auch ein Schnappschuß zeigt einen Moment der Zeit. Festgehalten wurde er in der Vergangenheit, erinnert wird er in der Gegenwart oder  in der Zukunft. Aber man kann sich an ihn auch in einer konstruierten Zeit erinnern. Meine Serien kleiner Bilder handeln von Reisen, von den Erwartungen an sie, von der Erinnerung an sie sowie von den fiktiven Bildern, die man im Kopf hat. Für sie begann  ich mich zu interessieren, als ich Kafka’s   Roman Amerika  las, für den er ausschließlich sekundäres Quellenmaterial benutzt hat. Diese kleinen Bilder sind mit den Panoramabildern verwandt, denn sie zeigen Ausschnitte oder kurze Momente aus größeren  panoramaartigen Landschaften oder Stadtansichten. Durch ihre Anordnung in einem Gitter wird ein Bezug hergestellt zu Luftaufnahmen von Städten oder Landschaften, aber auch zu gewissen modularen Strukturen, bei denen die Dinge in einem Gitter platziert werden, um Informationen einzuordnen oder zu archivieren, was wiederum zu den gitterähnlichen Strukturen  virtueller Räume überleitet. Das Gitter steht natürlich auch in Bezug zu dem Bilderrahmen, den man sich für ein traditionelles Bild baut. Diese kleinen Bilder spielen mit der Thematik Makro/Mikro, scharf/unscharf. Aus einer gewissen Entfernung betrachtet mögen sie aussehen wie Photographien, aber wenn man nah an sie herantritt, sehen sie aus wie Bilder, die  Photos sehr ähnlich sind. Sind sie getreue Abbilder der ihnen zugrunde liegenden Photographien oder wurden sie manipuliert? Wurde vielleicht etwas aus diesen herausgenommen oder in sie eingefügt?

Als Künstler sind Sie nicht leicht einzuordnen. Warum arbeiten sie mit so vielen Medien?

Während meines Studiums  an der Kunstakademie in Dublin habe ich mir angewöhnt, viele Medien zu benutzen, um Stoff zu sammeln und Themen zu dokumentieren. Ich habe viele Fotos gemacht  und mit einer Videokamera Sketche aufgenommen, bei denen ich mich sehr stark auf meine intuitiven Einfälle verlassen habe. Dabei habe ich mir nie gesagt: dieses Medium  eignet sich gut  für dieses Thema oder etwas in der Art. Noch heute verlasse ich mich bei meiner Arbeit in erster Linie auf meine Intuition. Anders kann man meiner Meinung nach auch nicht schöpferisch tätig sein. Deine Intuition ist sozusagen das einzige Licht, das dich leitet. Während meines Studiums  in Belfast beschäftigte ich mich damit, wie man eine Idee skizzieren kann, um herauszufinden, mit welchem Medium sie sich am besten verwirklichen lässt. Manchmal fängt man mit einem Konzept an. Ein andermal ist zunächst die visuelle Idee da. Das Konzept wird dann  in starkem Maß zu einem Teil dieser Idee. Es gibt die Richtung vor, in die die Arbeit gehen wird. Daß ich mit so vielen Medien arbeite, mag manchem als zufällig erscheinen. Vielleicht könnte man meine verschiedenen Arbeiten mit den Kapiteln eines Buchs vergleichen, an denen ich gleichzeitig schreibe. Manchmal stelle ich die Arbeit an einigen für eine Weile ein und überlasse sie sich selbst. Später komme ich dann wieder auf sie zurück und schreibe sie um. Man kann diese Kapitel auch zwischen den Zeilen lesen oder in die Zwischenräume zwischen den Zeilen hineinspringen. Man kann sich ihnen sozusagen mit einer ähnlichen Strategie nähern wie dem Bewusstseinsstrom, als der die Romane  Ulysses und  Finnegan’s Wake von Joyce geschrieben wurden.  Für mich stehen die verschiedenen Richtungen, die ich in meinem Werk bisher eingeschlagen habe,  untereinander in Bezug. Ihre Verbindungen untereinander regen meine Kreativität an. Meine großformatigen Panoramabilder oder die farbigen Zeichnungen, die nach und nach aus ihnen entstanden, sind ein Teil meines Werks, die Serien groß- und kleinformatiger Photographien ein anderer. Ausserdem habe ich in jüngerer Vergangenheit auch Videoarbeiten und  kleinformatige Bilder gemacht, zwischen denen ebenfalls Verbindungen bestehen.

Erzählen Sie mir mehr darüber, wie Sie manche Ihrer Ideen in Videoarbeiten umsetzen.

Meine ersten Videoarbeiten waren eher Sketche oder Videos über abstrakte Ideen, die ich durch das Spiel mit der Kamera oder mit verschiedenen Situationen entwickelt habe. Während meiner Zeit in Amerika entstanden dann immer mehr Videoarbeiten über ein bestimmtes Thema.  „SOAP“ zum Beispiel entstand als Reaktion auf die zahlreichen Soap-Operas, die in Amerika und Europa den ganzen Tag im Fernsehen gezeigt werden. In diesem Fall verlangte das Konzept nach der Benutzung dieses bestimmten Mediums, denn es geht ja um’s  Fernsehen. Gezeigt wird ein Videofilm, der auf einem Fernseher läuft. Für das Medium Video entscheide ich mich, wenn mein Konzept untrennbar mit diesem Medium verbunden ist. Für meine Arbeit „Bunker“ habe ich  Filmmaterial benützt, das ich im Internet gefunden habe. Ich wollte zeigen, wie man das Medium Video und die neue Computertechnologie dazu benutzen kann, Leute zu täuschen: man macht ihnen vor, sie sähen etwas, was sie in Wirklichkeit gar nicht sehen oder sie machten eine bestimmte Erfahrung, die sie in Wirklichkeit gar nicht machen. Bei anderen Videos habe ich Texte benutzt, die die Natur dieses Mediums sowie die Art der Darstellung in Frage stellen. Bei „STAY“ geht es um Reisen und die Zukunft der neuen Technologien. Bei „Panorama Interface“ steht der Text in direktem Bezug zu dem panoramaartigen Videomaterial, das in einem anderen Teil der Installation gezeigt wird.

Sie haben aber auch in andere Medien Texte eingefügt.

Die Texte auf meinen Objekten sowie die in meinen Videoarbeiten haben keinen außertextlichen Bezug. Bei „Bedside Reading“ habe ich  eine Liste von Büchern, die ich gelesen habe, auf einen Nachttisch gemalt. Bei „Home Boy“ schrieb ich alle möglichen Gegenstände aus meinem Elternhaus, an die ich mich erinnern konnte, auf einen Küchentisch, den Mittelpunkt jeden Haushalts. Daneben habe ich Text-Bilder gemacht, von denen manche fast Skulputurencharakter haben. Sie entstanden im Rahmen eines Projekts, bei dem ich  auch Texte aus alten Urkunden auf Matratzen und Rollos schrieb. Ich wollte meine Texte auf die Gegenstände, die in den Urkunden erwähnt wurden, schreiben. All das hing eng zusammen mit meinen Vorstellungen über Ahnengeschichte, insbesondere über die Geschichte meines Elternhauses in Donegal. Texte benutze ich, weil sie anders wirken als Bilder. Irgendwie fühlen die Leute sich gezwungen, den Text zu lesen, der auf einem Bild, einer Skulptur, einem Photo oder einem Video steht , die sie sich ansehen. Zu den strukturellen oder kompositorischen Möglichkeiten von Text habe ich eine starke Affinität. Vor kurzem habe ich Schilder photographiert, die ich selbst hergestellt habe und auf denen jeweils ein Text zu lesen ist, der sich auf die auf dem Schild abgebildeten Zeichen  bezieht. Wir sind ja überall von Schildern umgeben, die uns sagen, wohin wir gehen oder was wir tun sollen. Das Aufstellen und Photographieren der Schilder war eine öffentliche Performancegeste, durch die Bilder entstehen. Diese Photographien sehen aus, als wären sie auf dem Computer manipuliert worden, was sie aber nicht wurden. Diese Täuschung gefällt mir. Vielleicht regt sie die Leute an, danach zu fragen, was auf dem Bild eigentlich passiert.

Ihre Arbeiten lassen den Betrachter häufig mit mehr Fragen als Antworten zurück. Das gilt besonders für diejenigen Ihrer Werke, bei denen Sie so genanntes „Reales“ mit Fiktivem vermischen, gefundenes Filmmaterial mit Bildern, die Ihrer Phantasie entstammen, wie  auf zahlreichen Dias, in Videos und z.B. in Ihren AKA-Bildern.. Wie entstand dieser Wunsch nach Ambiguität?

Die Ambiguität meiner Arbeiten resultiert zum Teil aus der Notwendigkeit, die Dinge offen zu lassen und dem Betrachter verschiedene Einstiegspunkte anzubieten. Ich möchte ihn nicht zu stark vorschreiben, wie er sich ihnen zu nähern hat. Für mich gibt es keine klare Trennungslinie zwischen Fiktivem und Realem. Kunst zu produzieren, heißt für mich etwas Fiktives zu schaffen. Dazu gehört  sowohl der Herstellungsprozess einer Arbeit als auch eine bestimmte Lebensform. Man sollte nichts ausschließen und die Dinge nicht auf konventionelle Weise verständlich zu machen versuchen. Ich möchte dem Betrachter nicht vorschreiben, wie er eine bestimmte Arbeit aufzunehmen und zu „verdauen“ hat. Deshalb versuche ich ihm viele Eingänge und Ausgänge zu ihr anzubieten. Ich möchte meinen  eigenen fiktiven Raum oder meine eigenen fiktiven Räume schaffen, in denen die Produktion von Bildern durch den Wunsch nach Vermischung verschiedener Realitäten bestimmt wird.  Martin Kippenbergers Herangehensweise an das Machen von Kunst  hat meine Sicht auf mein eigenes Schaffen ziemlich stark beeinflusst. Wenn er zu seiner wichtigen Arbeit „The Happy End of Franz Kafka’s Amerika“ befragt wurde, antworte er immer sehr ausweichend auf die Frage, ob er das Buch gelesen habe. Er sagte, er habe es nie zu Ende gelesen. Ein Freund habe ihm aber erzählt, wie es ende. Trotzdem war er bereit, ausgehend von den von Kafka geschaffenen Räumen eine enorme Energie in die Schaffung seiner eigenen fiktiven Räume zu stecken. Die endgültige Installation ist unglaublich kafkaesk und trotzdem ästhetisch sehr weit entfernt von irgendetwas, das man mit Kafka assoziieren könnte.

Ihre letzten Arbeiten drehen sich um die Vorstellung, dass eine Gruppe eigenwilliger Kunstassistenten, die sogenannten Bildermacher Ihre Bilder an ihrer Stelle  machen. 

Auch das hängt mit der Vorstellung von fiktiven Räumen zusammen. Meine Arbeiten verwirren viele Leute  stark, weil ich so viele verschiedene Medien benutze, dabei aber doch eine  gewisse Kontinuität bewahre. Manchem  mag es scheinen, als suchte ich noch nach meinem Stil, aber ich selbst habe mich daran gewöhnt, eine Vielzahl von   Medien zu benutzen, je nachdem welches vom  Konzept her das Geeignetste ist. Die Bildermacher entstanden aus einer Frustration heraus. Ich war frustriert von den Vorstellungen der Leute darüber, wie Kunst entsteht. Da empfand ich es als Erleichterung, die Urheberschaft an meinen Arbeiten oder an Teilen davon an andere abzutreten und hoffte, dass sich dadurch die Aufmerksamkeit der Betrachter wieder mehr auf die Kunstobjekte selbst konzentrieren würde und ich als Künstler dahinter zurücktreten könnte. Damit meine ich  natürlich nicht, daß diese Figuren meine Arbeit machen und ich ihnen einfach sage, was sie machen sollen oder  es ihnen eben nicht sage. Wie das alles vor sich geht, soll geheimnisvoll bleiben. Auch möchte ich das Recht behalten, unsere Arbeitsbeziehung später zu ändern. Ich glaube an die Existenz meiner Kunstassistenten, obwohl ich ein wenig Angst vor ihnen habe. Andere Leute sollten auch an sie glauben.
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