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Gegenwartskunst gilt als umfassend sakularisierter Diskurs der Gesellschaft. Kinstlerinnen und Kiinstler wenden sich auch religi-
6sen Themen und Symbolwelten zu, ohne sich jedoch von Verkiindigung und Verzweckung vereinnahmen zu lassen. Fir das Feld
der religiosen Bildung ist es notwendig und lohnend, die Zeichen dieser aktuellen Kunst sensibel wahrzunehmen. Dieser Beitrag
analysiert einige aktuelle, hoch divergierende Werke von Christoph Bichel, Danh Vo, Kudzanai Chiurai, Berlinde de Brukhyere,
Lawrence Carroll und Winter/Horbelt, die in unterschiedlichen Ausstellungskontexten gezeigt wurden. lhnen gemeinsam ist ein
Bezug auf religiose Themenwelten. Von ihnen ausgehend stellen sich Fragen an herrschende religiose Praktiken und theologische
Deutungen.
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Contemporary artists react on religion: how does this affect religious education?

Contemporary art is a broadly secularized discourse within today’s society. However, artists refer to religious topics, signs and
symbols, whereas they always carefully avoid to be instrumentalised for religious proclamation. The field of religious education
and formation is well advised to decrypt these signs of art sensitively. This article shows analyses of several recently shown
pieces of contemporary art which have in common different relations to religious topics (Christoph Buichel, Danh Vo, Kudzanai
Chiurai, Berlinde de Brukhyere, Lawrence Carroll, Winter/Horbelt). They all allow posing questions about dominant religious

practices and theological constructions.
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0. Prolog

Es ist ein aktuell in Werken der Gegenwartskunst zu
beobachtendes Phanomen, dass diese seit einigen Jahren
neu und intensiv auf Religion und Religiositdt reagiert.
Gegenwartskunst als umfassend sédkularisierter Diskurs
der Gesellschaft wendet sich religiosen Themen und Sym-
bolwelten zu, ohne sich von verkiindigenden Verzweckun-
gen vereinnahmen zu lassen. Dies ermdglicht einen Blick
in die Spiritualitit dieser Zeit, die sich auch in der Kunst
spiegelt. Die katholische Kirche begibt, sich hier auf einen
lernenden Weg, der etwa durch die zweimalige Prisenz

des Heiligen Stuhls auf der Kunstbiennale von Venedig,
aber auch durch Ausstellungen wie The Problem of God
im Diisseldorfer Stindehaus, durch das Kunstmuseum der
Erzdiozese Koln Kolumba oder auch im 2016 beginnenden
okumenischen Programm sein-antlitz-korper der Berliner
Kirchen (und dartber hinaus) sichtbar wird. Dieser ler-
nende Weg ist auch von Personen und Institutionen reli-
gioser Bildung, theologischer Ausbildung sowie der kirch-
lichen Erwachsenenbildung fortwéhrend und intensiviert
zu beschreiten. Denn an der Kunst der Gegenwart gibt es
nach wie vor und weiterhin vieles fiir die Religion in ihrer

Praxis und ihrer Reflexion, zu lernen.
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Die in diesem Beitrag angesprochene Kunst steht in
einem doppelten Bezug zu kirchlicher und theologischer
Tradition. Sie arbeitet mit Versatzstiicken sakraler und
narrativer Traditionszusammenhiange, die sie wiederver-
wertet und rekontextualisiert. Sie reagiert zudem auf eine
Strukturanalogie zwischen Kunst und Theologie: Beide
sind an dhnlichen Themen interessiert. Kunst bietet sich
dem theologischen Diskurs heute als Inspiration und kons-
truktive Stérung an und macht fiir Aspekte der Gegenwart
sensibel, die innertheologisch zu rasch durchrationalisiert
und wegargumentiert werden.'

Wihrend die interreligiose Bildung und Begegnung
ein aktuelles Megathema darstellt, zeigt sich zugleich eine
vollige Offenheit, wohin sich die christliche Religiositat ei-
gentlich aktuell entwickelt: Zwischen Krisen und Neuer-
fahrungen von Tradition und Tradierung ist hier der Ho-
rizont breit ausgespannt. Religiose Bildung steht scheinbar
am Endpunkt jeglicher Katechetik und st63t zugleich auf
Neuaufbriiche in religioser und spiritueller Landschaft,
die mit Erfahrung, Bekenntnis und Neokatechetik einher-
gehen. Religiose Bildung und Entwicklung geschehen in
allen Lebenslagen, in allen Lebensaltern, in allen Schich-
ten und Stratifizierungen der Gesellschaft: Das breite Feld
religioser Bildung bedarf daher einer besonderen Sensibi-
litdt und Beobachtungsgabe fiir das, was gegenwirtig ge-
sellschaftlich, politisch, medial und kiinstlerisch geschieht.
Forschend und beobachtend das religiose Bildungspoten-
tial von asthetischen Ausdrucksformen der Gegenwarts-
kunst zu begleiten und zu analysieren, erfordert Priasenz
und Aufmerksambkeit in viele Richtungen und durchaus
auch eigene Praxis.

Der folgende Weg erdffnet mit mehreren Werksana-
lysen drei Blicke, die aus der Kunst selbst stammen: Zu-
nachst ein Blick in Sakrale Raume im Kontext der Kunst,
dann ein Blick auf die Narrativitdt in Bildern. Als drittes
und letztes ein Blick auf das Phanomen der ,,charmanten
Abwehr", die sich theologisch als Strategie des Sich-Entzie-
hens entpuppt.
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1. Sakrale Rdume in der Gegenwartskunst

1.1 Eine Moschee in Venedig

Die Venedig-Biennale ist die alle zwei Jahre stattfin-
dende Nabelschau der internationalen Gegenwartskunst.
2015 gab es eine grofle Aufregung um das Kunstwerk The
Mosque des Schweizer Aktionskinstlers Christoph Biichel
(*1966). Ausgewahlt, den islandischen Pavillon zu bespie-
len, wandelte er die langst aufgegebene Kirche Santa Maria
della Misericordia temporar in eine Moschee fiir die ve-
nezianischen Muslime um. Dieses Projekt entwickelte er
gemeinsam mit der muslimischen Gemeinde der Stadt.
Die Kirche in Canareggio steht seit 1967 dekonsekriert
und ungenutzt, sie befindet sich seit 1973 in Privatbesitz.
Die zwischen 3000 und 6000 Muslime von Venedig haben
hingegen nie einen eigenen Gebetsraum in der Lagune
zur Verfligung gehabt und misssen fiir ihre gemeinsame
Gebetspraxis lange Fahrten zu einer als Gebetsraum um-
funktionierten Lagerhalle auf dem Festland unterneh-
men - ein Alltag, der sie mit ca. 1,3 Millionen in Italien
lebenden Muslimen vereint, die lediglich acht Moscheen

als Versammlungsorte und viele temporare Umnutzungen
3

haben.

Christoph Biichel, The Mosque: The First Mosque in the Historic City
of Venice, 2015. Santa Maria della Misericordia, Campo de PAbazia,
Venezia - National Pavilion of Iceland at 56th Venice Biennale (Foto:
Isabella Balena, © 56th Venice Biennale)

Biichel hat einige Erfahrung mit mitunter skand-
altrichtigen Umnutzungsprojekten. In Venedig war das
Gebet nur von kurzer Dauer: Nach der Eroffnung An-
fang Mai hagelte es offentlichen Protest, und es dauerte
nicht ganz 14 Tage, bis die municipalitd dem Projekt die
Betriebserlaubnis wieder entzog, offiziell, da es im Rah-
men des Kunstprojektes nicht erlaubt gewesen sei, darin
zu beten, was die Muslime aber selbstverstandlich gerne
getan hatten. Nicht zuletzt bestand die Kataloginformati-

on ausschliellich in der Veroffentlichung der Gebetszei-
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ten fir die Dauer der Biennale, sogar ohne Nennung des
Kiinstlers. Es hief’, die Genehmigung hatte seitens der
katholischen Kirche erfolgen miissen, die aber nicht ge-
fragt worden war. Es ist zu vermuten, dass der Entzug der
Betriebserlaubnis letztlich ein auf Intervention der Kirche
zustande gekommener Verwaltungsakt war. Fur Christia-
ne Peitz (Tagesspiegel) transportiert die Aktion dennoch
manche Fragen: ,Verwandelt sich ein Kunstraum in einen
Sakralraum, wenn jemand darin betet, zu welchem Gott
auch immer? Wird Kunst zu einem religiésen Akt, wenn
der Kiinstler wie in diesem Fall mit den muslimischen Ge-
meinden Venedigs kooperiert?“4

Ist der Vollzug des Gebets an einem offentlichen Ort
ein Akt der Hoheit? Wird mit dem Gebet eine Besetzung
vorgenommen? Ist die Umnutzung angesichts der histo-
risch antimuslimischen Tradition der Lagunenstadt ein be-
sonders kritischer und unsensibler Akt des Kunstlers, oder
ist es tatsachlich vollig angemessen, mit diesem Projekt die
Aufmerksambkeit auf die realen Bedingungen der Bevolke-
rung in der Gegenwart zu lenken? Liegt das Problem in
der schieren stillen Praxis des Gebets, oder in der Tatsache,
dass 2015 langst schon radikalisierte Jugendliche und jun-
ge Erwachsene offentliche muslimische Gebetspraxis als
politisches Protestsignal einsetzten — und sich damit einer
Praxis bedienten, die durchaus auch in christlich-funda-
mentalistischen Kreisen, beispielsweise evangelikalen Le-
bensschiitzern, vorkommt? Nicht zuletzt: Hat die Katho-
lische Kirche recht damit, die sakrale Herausgehobenheit
eines Raumes zu postulieren, der eigentlich ein hohler Ort

geworden ist?

1.2 Eine Kirche bei der Biennale

Eine andere Kirche bei der Biennale, zwei Jahre zuvor:
In einer der groflen Hallen im Arsenale, der ehemals mi-
litérischen Schiffswerft von Venedig, hatte der dénisch-vi-
etnamesische Kunstler Danh Vo (*1975) ein dreischiffiges
Kirchenskelett hineingeschmiegt, zwischen die Backstein-
sdulen des Arsenale und die Stahlbetontriger der Decke
hineingepasst. Beim Betreten des Ausstellungsraums erst
gar nicht recht ersichtlich, steht man mitten im ehemaligen
Kirchenschiff. Der deskriptive Titel des Werks Hoang Ly
Church, Thai Binh Province, Vietnam, 2013 - Holz, Stahl,
Stein spricht nur nackte Fakten uiber einen offenkundigen
Herkunftsort dieser Sdulen und Triger. Ein wahrer Schiffs-
Bau, der auf einen Blick auch gut zu erschliefien ist - zu-

gleich auf vielschichtige Verstrebungen ausgerichtet.
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© Danh Vo, Hoang Ly Church, Thai Binh Province, Vietnam, 2013.
Holz, Stahl, Stein; Danh Vo, Untitled (Christmas 2012, Rome) 2013.
Samt. (Ausstellungsansicht; Foto: Xuan Mai Ardia)

Danh Vo ist in den vergangenen Jahren zu einer wich-
tigen kiinstlerischen Stimme geworden - grofle Einze-
lausstellungen in namhaften Museen wie dem Museum
Ludwig Koln zeugen davon. Danh Vo arbeitet mit Ver-
satzstiicken, die zunichst als Readymade zu beschreiben
sind: Er verwendet Alltagsgegenstinde, die allein durch
die Platzierung im Kontext der Kunst zu einem Kunstwerk
werden. Diese Versatzstiicke sind meist Zeugnisse eines
spezifischen kulturellen Kontextes: Sie transportieren eine
Botschaft in sich, die aus ihrem Materialgedachtnis zu
sprechen scheint. Vo thematisiert in seinen Werken eine
Vermengung aus Kulturen, der eigenen Fluchtbiographie
als ,Boat People’ (von Vietnam nach Dianemark), Inter-
nationalitat, schwuler Subkultur und Katholizismus. Er
bringt sie in Zusammenhang mit politischen Ereignissen
und biindelt diese in gefundenen und gewéhlten, auch be-
arbeiteten Objekten, ,,die in Verbindung mit personlichen
oder kollektiven Erinnerungen stehen, die dann durch un-
terschiedliche kulturelle Kontexte und Zeiten reisen, ihre
Bedeutung éndern und Bestandteil einer komplexen Er-
zahlung werden.’

Eine weitere, unscheinbarere Kirche hatte der Kiinstler
dieser vietnamesischen Kirche zugesellt. Im Raum hat Vo
Vorhinge aus verblichenem, braunem Samt gehangt, an-
einander gestiickelt und etwas merkwiirdig iiber Eck. Der
Titel der Arbeit: Untitled (Christmas 2012, Rome) 2013,
Velvet ist zunachst wenig aufschlussreich, doch man stol-
pert iiber die doppelte Zahl: Da gibt es eine wie auch im-
mer geartete Beziehung auf ,Weihnachten 2012 das Werk
ist hingegen erst auf 2013 datiert? -
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©Danh Vo, Untitled (Christmas2012,Rome),2013.Samt. (Ausstellungs-
ansicht; Foto: Viera Pirker)

Danh Vo zeigt uns einen Alltagsgegenstand aus dem
sakralen Gebrauch, der sich irgendwo zwischen Readyma-
de und Fotografie ansiedelt: Die Samtvorhidnge aus Rom
sind gleichsam ,Belichtungen’: Sie bergen die ausgebleich-
ten Sonnenrisse von einstmals davor gehingten Ikonen,
Kreuzen und Frommigkeitsobjekten in sich. Sie entstam-
men den Innenraum-Renovierungen einer Kirche Nativi-
ta in Rom; die Ausschnitte und Verndhungen deuten die
Umrisse der Hochaltédre an, um die herum sie geschnitten
sind. Die Samtwénde sind Uberreste, Einpragungen, Ab-
raum am Rande der Kulturellen, Veranderung und damit
genau wie das Kirchenskelett aus Vietnam ein Zeugnis ver-
gangener Zeit. Sie speichern etwas, so zumindest die These
des Kiinstlers.

Ist Kirche als sakraler Raum lebendig? Wo lebt Religi-
on? Uberlebt sie die kulturellen und geschichtlichen Uber-
formungen der Gegenwart? In Raumen, oder in der Praxis
gelebten Glaubens? Ist diese Praxis gefihrlich, wiahrend
das Bauwerk stillgestellt ist? Warum ist Danh Vo fiir die
nach wie vor erregbare Offentlichkeit unproblematisch mit
einem historisierend-archdologischen Projekt, das letztlich
kulturphdnomenologisch von der anscheinend sterbenden
Spezies der kolonialen, missionarischen Kirche berichtetS,
wihrend Christoph Biichel, der mit dem Moschee-Projekt
auf gegenwirtige Realititen gestaltend reagiert, gestoppt

worden ist? Darf die Kirche im Raum der Kunst nur als
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leise Erinnerung heranwehen? Wire Christoph Biichel auf
einer Veranstaltung wie dem Evangelischen Kirchenbautag
vielleicht gefeiert worden mit der Umwidmung einer Kir-
che in Kreuzberg zu einem dringend benétigten muslimi-
schen Gebetsraum?

Die beiden Eingangsbeispiele zeigen, wie Kunstler in
der Gegenwart auf ,die Kirche® (in beiden Fillen in ihrer
katholischen Ausprigung) und ihre Bedeutung innerhalb
eines spezifischen kulturellen Raumes reflektieren. Hier
ist dies sicherlich in ziemlich groflem Maf3stab — 1:1 — ge-
schehen.” Gegenwartskunst als umfassend sakularisierter
Diskurs der Gesellschaft wendet sich religiosen Themen,
Realititen, Bild- und Symbolwelten zu - im postsidkularen
Zeitalter konnen KiinstlerInnen dies jenseits von ,Abarbei-
tungen’ eigener Sozialisationserfahrung und inzwischen
auch jenseits eines kaum mehr notwendigen ,Tabubruchs’

9
vollziehen.

2. Religiose Grundthemen in der Kunst

2.1 Narrativitat

Gegenwartskunst ist extrem divers, individuell, relati-
onal und langst auch international. Der nachste Blick geht
auf ein Werk aus Siidafrika, das 2012 bei der Documenta
in Kassel zu sehen war, die alle fiinf Jahre wiederkehrende
zentrale Schau fiir Gegenwartskunst.

Der aus Simbabwe stammende, in Johannesburg le-
bende Kiinstler Kudzanai Chiurai (’*1981)10 zeigt in der Vi-
deoarbeit ,,Iyeza (State of the Nation, 2011)“ eine Allegorie
des letzten Abendmahls. 8 Sekunden ,Reale Zeit, die mit
einer unbeweglichen Hochgeschwindigkeits-HD-Kamera
aufgezeichnet sind, werden in einer extrem verlangsamten
Prasentation auf 11 Minuten gezogen. Die Bilder veran-
dern sich anscheinend kaum, als ZuschauerIn ist man im-
mer am Suchen, in welcher Bildregion etwas geschieht und
ist zugleich stindig darum bemiiht, die Szenerie als Ganze
zu fassen. Das Anfangs- und das Endbild sind meilenweit
voneinander entfernt.

Die Musik der siidafrikanischen Singerin Thandiswa
Iyeza (Zulu fur ,kommend') halt die Spannung. Die Bild-
komposition ist sehr stark am visuellen, malerischen Vor-
bild des ,Letzten Abendmahls® von Leonardo da Vinci ent-
lang entwickelt. Sie ist in der bildnerischen Tradition eines
tableau vivant gehalten: Vor der flichigen Wand organi-
siert ein langer Tisch Vorder- und Hintergrund. Insgesamt
10 Personen agieren, in der Mitte sitzt eine weitestgehend

unbewegliche, androgyn wirkende Frau, die ihre Handfla-
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chen in einer offenen Geste nach vorne présentiert. Sie ist
umgeben von mehreren Gruppen, die von einer anfangs
entspannt wirkenden Situation zu extremer Gewalt eska-
lieren. Rechts am Tisch bricht ein handgreiflicher Streit
aus, im linken Vordergrund exekutiert ein Soldat mit Ma-
schinengewehr einen Menschen, in der Mitte vollzieht ein
Medizinmann ein schamanisches Ritual und prustet eine
dunkle Fliissigkeit tiber den kleinen Altar, vielleicht ist es
Blut. Zwei Frauen im rechten Vordergrund betrachten dies
mit zunehmender Beeindruckung. 8 Sekunden real gefilm-

te Zeit, 11 Minuten Videozeit.

Kudzanai Chiurai, Iyeza (Filmstill), 2011. Farbfilm, Ton (Loop, 11
Min). (© der Kiinstler und Goodman Gallery, Johannesburg)

Die gesamte Darstellung ist exakt ausgestattet und
choreographiert. Allein die tbereinander gelegten Tisch-
decken tragen ein Universum der Deutungen in sich, eben-
so die Kleidung der Menschen, die dem Nebeneinander in
einer gemischten Kultur sichtbaren Ausdruck verleihen:
Das militarische Gewand, ein us-amerikanisch gemus-
tertes, queer anmutendes Dress, die Uniform der Mittel-
schicht (Hemd, Anzug, Weste), Jeans und Hip-Hop- Attiti-
de, Traditionelle Gewinder und figurbetonte Weiblichkeit.

Inwiefern ist diese Videoarbeit eine ,,Rede zum Status
der Nation®, wie es der Titel in sich tragt? Mit Leonardo
da Vincis Werk wahlt Chiurai absichtlich eine popkulturell
maximal Uberreizte Bildkomposition, zugleich greift er auf
diesen extrem wichtigen Moment im Leben Jesu und der
Kirche zu: Die neutestamentliche Ur-Erzahlung der Sakra-
mentseinsetzung zwischen Selbsthingabe und Verrat, zwi-
schen Erinnerung und Vergegenwirtigung, zwischen Brot
und Wein, Fleisch und Blut. Natiirlich betreibt Chiurai kei-
ne Eucharistiekatechese, zeigt dagegen eine stille Geste der
Machtlosigkeit des ,Kommenden® angesichts der lauten,
geradezu infernalischen Ereignisse rundherum. Er erzahlt
eine Geschichte um Fiigung Gottes, Schicksal, Macht, Lie-
be, Tod rund um einen baptistisch gepragten Machthaber
in Westa.frika.11

Chiurai gelingt es mit dem Video, Gegenwart und Zu-
kunft eines von Biirgerkrieg gebeutelten Kontinents in die

europiische Bildtradition einzuschreiben: ,,By relating the
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conflicts in Africa to the ,superiority’ of European art his-
tory, Iyeza draws the attention of the Western spectators
to Europe’s historical involvement in Africa, including
Christianization as a powerful instrument.*. - Offen bleibt,
ob Chiurai mit dem Video westliche Stereotype vom ,pri-
mitiven Afrika’ (Gewalt und Naturreligion) reinszeniert
oder ob er genau diese mit einem extremen kiinstlerischen
Eingriff in die christliche Urszene hineinhebt. Der Kiinst-
ler enthebt sich jeden Kommentars und jeder Deutung,
iiberléasst das Werk sich selbst.

Chiurai hat aus dem Gesamtwerk auch einzelne Film-
stills herausgeschnitten und diese neben dem Video pri-
sentiert:13 Die Arbeit funktioniert also gleichermaflen
bewegt im Film und statisch als Bild. Interessant fir den
religionsbezogenen Zusammenhang: Chiurai kehrt mit
der extrem gegenwartigen und eindriicklichen Arbeit in
die in der Gegenwartskunst eher selten begegnende Tra-
dition christlicher Kunst zuriick, ein ,,Bild als Ereignis zu
gestalten, als Medium der Erzéhlung“u. Chiurai greift mit
seiner Videoarbeit die Narrativitat auf, die fiir eine von er-
zihlenden Texten inspirierte Kunst charakteristisch ist.

Christliche Narrative sind biblische Narrative, sie ha-
ben verkiindigenden Charakter: Die Evangelien erzihlen
die Frohe Botschaft von Gott, der Mensch geworden ist
und sich aus freiem Willen diesem Leiden unterworfen
hat, wie es im 2. Hochgebet der rom.-kath. Kirche heif3t.
Chiurai gelingt es in seinem Werk, trotz starker impliziter

Thesen einer Verkiindigung vollig zu entkommen.

2.2 Der geschundene Kérper

Die Kunst ist schon seit einigen Jahren dem konkreten
Leib auf der Spur, in seiner ganzen Verletzlichkeit und Pre-
karitat. Die Erfahrung von Leid, Schmerz und Verwund-
barkeit, ja der Passion, ist keineswegs christlich exklusiv,
sondern ein globales anthropologisches Existenzial, das
jedoch in seiner Bildlichkeit stark von der Darstellung
des leidenden, geschundenen Christuskérpers gepragt ist.
Das zentrale christliche Narrativ des Schmerzensmannes
(und in dessen Gefolge die Korper der das Martyrertum
erleidenden Heiligen, insbesondere Sebastian) ist bildlich
hyperprisent und priagt wohl jede kiinstlerische Ausein-
andersetzung mit dem vulnerablen Kérper. Zu Verwun-
dung, Sterben und Kérperlichkeit duflert sich kaum eine
Kiinstlerin so weitreichend wie die aus den Niederlanden
stammende Kiinstlerin Berlinde de Bruyckere. Thre iiberle-
bensgrofien, seltsam manieristisch tberstreckten Skulptu-

ren aus Wachs und Echthaar wirken durch ihre frappante
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Nihe zu menschlicher Haut. In der Diisseldorfer Ausstel-
lung The Problem of God wurden Versionen des Schmer-
zensmanns gezeigt: Die ,wichsernen Figuren sind auf
mehrere Meter hohe Eisenpfeiler montiert und rufen da-
mit die Kreuzigungsszene auf. Doch fehlt die charakteris-
tische Querstrebe, um aus der Sdule ein Kreuz zu machen.
Auch haben die an den Pfeilern hingenden, nackten Kor-
per wenig mit dem Bild des gekreuzigten Jesus gemein: Th-
nen fehlen Kopfe und Gesichter und oft auch Arme—ihre
Degeneration ist viel weiter vorangeschritten und sie sind
vielmehr anonymisierte Metaphern fiir das menschliche
Leid an sich.“15 Die Fragen nach Prisenz und Reprisen-
tanz des Leidens sind iiberzeitlich, tiberindividuell, nicht
an das universale Kreuzesopfer des Einen, sondern an das
anonyme Leiden der vielen gebunden. Animalitit und
Menschlichkeit bertihren sich in direkter Anziehung und
Abneigung. Die Theologie, heraus aus einer langen Traditi-
on umfassender Leibfeindlichkeit und sich wegrettend aus
dem Elend der Passionsgeschichte hin zu Heils- und Auf-
erstehungshoffnungen, entdeckt gegenwirtig wieder die
Relevanz der Thematik. Der Kérper als Ort des stillen bzw.
impliziten Wissens — und als Aktionsort der Erkenntnis
ist im Kunstbereich durch die im vergangenen Jahrzehnt
durchbrechend wahrgenommene Asthetik des Performati-

ven stark in die Aufmerksamkeit geriickt.

Berlinde de Bruckhyere, Schmerzensmann IV, 2006. Wachs, Eisen,
Epoxid, 415 x 102 x 98 cm. (Ursula Hauser Collection, Courtesy Hau-
ser & Wirth, © die Kiinstlerin)
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3. Die Kunst entzieht sich recht charmant

Das nachkonziliare Zueinander von Lehramt und mo-
derner Kunst wird von Kunsthistoriker und Dokumentar
Ralf van Bithren keineswegs als Entfremdung und Distanz,
sondern eher als Erfolgsgeschichte wahrgenommen. v

Die Katholische Kirche hat sich immer um Situation
und Entwicklung der sakralen Kunst bemiiht, die abstéin-
dig vom so genannten ,Kunstbetrieb’ eigene Bliiten treibt.
Wenn Kirchen und Religionsgemeinschaften als Auftragge-
ber fiir Kunst, insbesondere im sakralen Raum fungieren,
dann stellen sie oft Themen der Verkiindigung. Sie suchen
nach neuen Reprisentanzen der biblischen Geschichten,
vielleicht auch nach neuen Verbildlichungen des Heiligen
oder auratischer Verbildlichung des Transzendenten in der
Kunst.

Kirchliche und auch religionspiadagogische Beschafti-
gung mit Kunst setzen nach wie vor meist auf ,Reprisen-
tanz’, und darin liegt ihre Crux.” Denn Kunst wehrt sich
gegen didaktische Verzweckung, genau wie sie sich der
auratischen Uberhohung entzieht. Sie bezieht ihre Kraft
nicht aus verweisenden Systemen, sondern setzt auf Au-
thentizitat von Kinstler und Werk. Kunst wehrt sich gegen
Reprisentation und entwickelt sich auch innerhalb dieses
Systems: In einem Modell der charmanten Abwehr.

Um diesen alternativen Zugang besser zu verstehen
und sichtbar zu machen, betreten wir den Pavillon des
Heiligen Stuhls auf der Venedig-Biennale von 2013. Hier
geht es darum, ein weiteres Werk zu erschlieflen, das eine
Geschichte erzihlt, ohne dabei etwas zu verkiinden — und
dies im denkbar schwierigen Kontext eines kirchlichen

Auftrags.

3.1 Der Pavillon des Heiligen Stuhls

Kirche geht ldngst neu entdeckend auf Gegenwarts-
kunst zu und sucht durch sie nach Inspirationen zum
Menschsein. Johannes Paul II. sagte schon 1983 in Wien:
»Die Kirche braucht die Kunst nicht vor allem, um ihr
Auftrige anzuvertrauen und so ihren Dienst zu erbitten,
sondern um mehr und Tieferes iiber die ,Conditio huma-
na; Uiber Glanz und Elend des Menschen zu erfahren. Sie
braucht die Kunst, um besser zu wissen, was im Menschen
st

Die Prasenz des Heiligen Stuhls auf der Biennale kann
als wichtiges Indiz in einer langen Reihung von Ereignis-
sen und programmatischen Texten gesehen werden. Die

Kuratorin fur Kunst des 20. Jahrhunderts in den Vatikani-
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schen Museen, Micol Forti, stellt diese Unternehmung in
die Tradition der vatikanischen Teilnahme auf den inter-
nationalen Ausstellungen ,Expo, die immer mit einem per-
sonlichen Engagement der Pépste in Verbindung gebracht
wurden:  Sie erkannten in den Ausstellungsteilnahmen
die Gelegenheit fiir Dialog mit Welt und Wissenschaft,
verstanden sie aber auch als Plattform einer spirituellen
Selbstdarstellung der Kirche.”'

Bereits 1958 regte das ,Istituto Internazionale di Arte
Liturgica“ bei der Kunst-Biennale von Venedig an, einen
speziellen Pavillon fiir ,,sakrale Kunst einzurichten, um auf
das Problem zu reagieren, dass religiése und kiinstlerische
Spiritualitat auseinanderbriichen“.22 Diese Anfrage wird
ausgesprochen im genauen Bewusstsein darum, dass diese
Biennale als das hochste Forum gilt, auf dem die gegen-
wartige Kunstwelt regelmaflig ihr einzigartiges Vokabular
und jhre gegenwirtige Produktion ins Gesprich bringt.23
Auf der Biennale waren damals tatsachlich 98 religios ins-
pirierte Arbeiten im Rahmen des ,normalen’ Ausstellungs-
programms zu sehen, das Institut fiir liturgische Kunst ver-
gab zudem einige Auszeichnungen. Dieses Engagement ist
das einzige des Vatikans in Venedig, bis hin zum Jahr 2013.
Schon fiir 2011 hatte der Kurienkardinal Gianfranco Rava-
si, Prasident des Papstlichen Kulturrats, die Teilnahme des
Heiligen Stuhls” an der Venedig-Biennale angekiindigt,
verschob jedoch den Erstauftritt mit dem Hinweis, die
Angelegenheit sei komplexer als gedacht und man miisse
sich besser vorbereiten. 2013 erschien dann im Arsenale
der Santa Sede mit drei Kinstlern zum Thema Creazione
in einem eigenen Pavillon; 2015 wurde das Thema mit ,,In
Principio ... la parola si fece carne” aus der Perspektive des

) 25
Johannesevangeliums fortgesetzt.
3.2 Lawrence Carroll fiir den Santa Sede

Drei Kiinstler waren im Pavillon des Hlg. Stuhls the-
matisch rund um In Principio, die ersten 11 Kapitel des Bu-
ches Genesis mit den Aspekten ,,Schopfung — Zerstorung
- Neuschopfung®, versammelt. Wir konzentrieren uns auf
das Werk des in den USA und Italien lebenden australi-
schen Malers Lawrence Carroll (*1958). Er hat im Pavillon
des Heiligen Stuhls ein vielschichtiges und dufierst hinter-
griindiges Werk prasentiert.

Auf der internationalen Kunst-Bithne agiert Lawren-
ce Carroll seit Harald Szeemanns legendirer ,Einleuch-
ten Schau zur Eroffnung der Hamburger Deichtorhallen
(1989). Die Einladung des Vatikans ist fiir ihn eine grofle

Ehre, und eine mindestens genauso grofie Biirde. Lawrence
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Carroll studiert seinen Teil der Bibel, legt sie dann wieder
beiseite und folgt unter dem Titel ,,Ri-Creazione” den eige-
nen Bildfindungsstrategien. Er zeigte im Pavillon des Santa
Sede grofiformatige Leinwandarbeiten, die durch Uberla-
gerungen, Verletzungen, Verndhungen und Applikationen
lebendig wurden und eine skulpturale, zugleich aber auch
eine prozessuale Dimension einnahmen. Die Bilder tragen
Applikationen, eines von ihnen lebt in Eis: Es ist an ein
Kithlaggregat angeschlossen und friert und taut tatsachlich
wihrend der Ausstellung, wodurch sich standig Anderun-
gen in der Oberflache ergeben; das Bild entwickelt somit
eine eigene Geschichte, eine Narration der creatio conti-
nua, die unabhéngig vom Schopfer, dem Maler ist.

Wie immer in der Arbeit mit Kunst fiihrt die bildli-
che Darstellung zu dem Problem, dass die Haptik der Bil-
der, ihre Prasenz im Raum in Fotografien nicht wirklich
zu sehen und zu spiiren ist. Gerade die Malerei braucht
ihre BetrachterInnen live vor Ort, vermutlich mehr als alle
anderen Kunstformen: Die Technik, die Sensibilitit, die
Oberflachenstruktur ist nur mit eigenen Augen zu erken-
nen.

Ausgangspunkt der Werke Carrolls ist der konkrete
Ort, fiir den sie geschaffen werden. Die Mafle erschlieffen
sich fiir den Kiinstler aus dem Raum selbst. Zu sehen ist
auf diesem Bild die vielfach vernahte und collagenartig
applizierte Leinwand, die Carroll mit Ol und Wachs be-
arbeitet. Dadurch entsteht ein schimmernder Effekt. Den
gebliimten Leinwandstoff hat er fiinfzehn Jahre zuvor in
Italien aufgestobert: Erst in diese Werksgruppe hat er sich
hineinpassen lassen. ,Nun findet sich der blumige Stoff aus
Italien verniht, verklammert, aufgezogen, mit Pastelltonen
nur teilweise tibermalt wie eine Geschichten erzahlende
Tapete im Haus der Erinnerung in fast allen Gemalden
dieser Serie wieder."

Carroll geht es nicht um ,Farbe‘ oder ,Malerei’, sondern
um ,Bilder’, ,Energien’ und ,Prozesse’. Er sicht die im Bien-
nale-Pavillon gezeigten Werke in Beziehung mit denen, die
vorher und nachher entstehen werden. Damit folgt er voll
und ganz dem kiinstlerischen Ansatz, den er seit Jahrzehn-
ten pflegt. In seinem Katalogbeitrag verdffentlicht er mit
»Notes from the Studio” eine Chronik der Entstehung, des
Scheiterns an Bildern und des stindigen Neubeginns: ,It is
a beautiful process, and a fragile one*”” Mit dieser Chronik
der Entstehung gelingt ihm auch eine charmante Erfullung
und Abgrenzung zugleich zum vatikanischen Auftragge-
ber. Auch in den Fotografien im Katalog inszeniert er sich
selbst bei der Arbeit und ldsst den Prozess der Werksent-

stehung dokumentieren. Dies ist insbesondere fiir Werke
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der Malerei nach wie vor absolut uniiblich: KiinstlerInnen
prasentieren ihr Endprodukt, sie zeigen nicht die Vorstu-
fen, gerade bei der Malerei. KiinstlerInnen geben hochst
ungern Offentlichen Einblick in die Werksentstehung und
in frithere Stadien, in denen sich Werke befunden haben -
es sei denn, dies ist Teil des Werkskonzepts selbst, was aber

eben fiir Malerei so gut wie nicht der Fall ist.

Lawrence Carroll, Notes from the Studio. Katalogansicht, 2013. (in:
Forri (2013), S. 164 © der Kiinstler)

Im Katalog zeigt Carroll zum Beispiel die Ausgangs-
skizze, von der her er die Bildkomposition entwirft. Eben-
so zeigt er das nackte Bild, unfertig, ohne die Gluhbir-
nen-Installation, in zwei verschiedenen unfertigen Stadi-
en. Auf dem kleinen rechten Bild ist die Leinwand unten
noch nicht verniht; das grofle Bild ist schon weiter ver-
arbeitet. Er kombiniert hier mit einer kleinen Malerei, es
ist ein Abendgebet an einem grofSen Bett, also eine Szene
der hauslichen Frommigkeit, eine Alltagsszene. Aufler-
dem zeigt er ein (sein?) Notizbuch, das den sprechenden
Titel tragt: ,Where we find things is never where we think
we will. Diese Bilder erzihlen die Geschichte der Schop-
fung eines Bildes, das wir in der Ausstellung sehen. Es
sind Vor-Bilder, die ihrerseits zu den Bildern werden. Die
Bilder, die dann im Biennale-Pavillon des Santa Sede zu
sehen waren, entwickeln eine ruhige und stille, geradezu
meditative und erhabene Wirkung. Der Kiinstler erklart,
wie ihm dies gelingt: ,,I paint slowly to quiet them down.“28
Die erhabene Wirkung, dass Kunst transzendierend wir-
ken kann, geschieht vor diesen Bildern. Aber dadurch,
dass der Kunstler im Katalog auf den Entstehungsprozess

blickt, und diesen Prozess als handwerklichen Prozess do-
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kumentiert, hinterfragt er die Erhabenheit des Bildes. In
den Bildern legen sich Geschichten und Zeitlaufe nieder,
durch Licht und Schatten, durch Erstarren und Auftauen.
Die Narrationen, die in den Bildern selbst stecken, sind er-
ginzt durch die Schopfungserzihlung dieser Bilder aus der
Sicht ihres Schopfers.

Die Bilder zeigen, insbesondere durch die Erginzung
durch den Katalog, wie additiv, unperfekt, ideenreich und
erdig die Arbeit an der hohen Kunst verlauft. Subjektiv
gegriindet sind die Werke von Lawrence Carroll in keiner
Weise auratisch iiberladen, sondern Ergebnis eines langen
handwerklichen Prozesses der Bild-Entstehung, den wir
als BetrachterIn, so will es der Kiinstler, auch ganz genau

kennen sollen.

Lawrence Carroll, Untitled, 2013 (aus der Serie ,,Another life“), Ol,
‘Wachs, Leinwand, elektrischer Draht und Glithbirnen, 310x245x20cm.
(© der Kiinstler)

3.3 Selbstentzug als theologisches Grundmotiv

Das Motiv der ,Charmanten Abwehr® ist auch in der
Theologie bekannt: Es begegnet in dem ,sich entziehen-
den Gott; der im Auftauchen zugleich im Verschwinden
begriffen ist — bei Elia am Horeb (1 Kon 19), und be-
sonders in der johanneischen Auferstehungsszene am
Gartengrab (Joh 20,11-18). Der auferstandene Christus
entzieht sich der Maria Magdalena, die ihn zunachst ver-
kennt und dann erkennt, sofort mit den Worten ,,noli me
tangere", ,,rithr mich nicht an oder treffender tibersetzt:
»Du mogest mich nicht festhalten® (Joh 20,17). Diese Auf-
erstehungsszene am Gartengrab ist subtil und verhalten

zugleich, der Philosoph Jean Luc Nancy bezeichnet sie
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als eine ,delikate Intrige zwischen Sichtbarem und Un-
sichtbarem, die einander anrufen und zuriickstof3en, ei-
nander bertihren und jeweils auf Distanz halten.“zg Die
Szene besteht in einer charmanten Abwehr der Eindeu-
tigkeit. Die Prasenz des Auferstandenen ist nicht greif-
bar und festschreibbar, und doch ist sie da und prasent.

Nancy versteht die Szene am Gartengrab als eine
Gleichnisszene. Als solche sieht er sie strukturanalog zu
der bevorzugten Lehrform Jesu und der bevorzugten Lehr-
form der Evangelien. Das Ziel des Gleichnisses ist nicht,
die Augen des Blinden und die Ohren des Tauben zu 6ff-
nen. ,,[Jesus] verfahrt nicht mittels einer Padagogik der Fi-
guration (der Allegorie, der Illustration), sondern ganz im
Gegenteil mittels einer Ablehnung oder Verweigerung des
P%idagogischen“.30 Das heifit: Jesus setzt auf eine bei seinen
HorerInnen bereits vorhandene ,rezeptive Disposition'.

Neutestamentliche Gleichnisrede setzt auf den Wahr-
heitstiberschuss, der sich nur derjenigen/demjenigen er-
schlielt, deren/dessen Ohren bereits gedffnet sind (Mk
4,12): Nancy sieht im ,noli me tangere’ eine Analogie zur
Positionierung des/der Rezipienten/Rezipientin in der
modernen Literatur und Kunst. Es ist eine Strukturanalo-
gie negativer Art: So wie das Religiose nicht bertihrbar ist,
ist diese Kunst nicht berithrbar — und wie das Religiose auf
den Affekt des berithrten Antwortens setzt, setzt auch die
Kunst auf einen solchen Affekt. Kunsterfahrung und reli-
giose Erfahrung leiten die/den Einzelne/n auf verschiede-
ne, doch strukturell vergleichbare Wege der Erkenntnis. In
beiden ist neben einem Sich-Aussetzen auch ein reflexives
Sich-Auseinandersetzen erforderlich, um das Erleben zu
einer Erfahrung werden zu lassen.31

Auch KunstlerInnen erzidhlen mit ihren Werken in der
Gegenwart Gleichnisse. Um sie zu verstehen, ist eine re-
zeptive Disposition notwendig. Manche Gleichnisse miis-
sen notwendig auch in ihrer spirituellen Tiefe erschlossen
werden. Noch einmal zuriick zum Beispiel von Danh Vo,
der gleichsam Haut und Knochen von zwei Kirchen geret-
tet und diese ohne mafigebliche Eingriffe auf der Biennale
prasentiert hat. Seine Kunst zeigt, welcher Wert noch in
einer hingeworfenen, nicht genutzten Wandabdeckung lie-
gen kann. Er zieht aus der Nutzung des Abgelegten eine
tiefere Bedeutung: Er hebt den abgetragenen Mantel der
Kirche auf, er zeigt die Schlangenhaut, aus der sie sich
gelost hat (auch, indem sie ein koloniales Glaubenshaus
in Vietnam aufgegeben hat!) und folgt darin dem Ver-
weischarakter der Gegenstande. Wo ist das, was sich hier
entpuppt hat? Wo ist das, was sich gelost hat? Darauf hat

der Kiinstler keine Antwort. Zeigt es sich in der Herr-
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lichkeit, oder liegt es selbst in Stiicken, zeigt es sich nur
als Uberrest? KiinstlerInnen, die das Werk des ehemaligen
Frankfurter Stadelschiilers wahrgenommen haben, waren
von der asthetischen Prisentation als Werk nicht aus sich
heraus tiberzeugt. Der theologische Impetus eines solchen
Werks wird von sakularer Kritik vielleicht gar nicht gese-
hen, weil sie die spirituelle Tiefe und das Echo der kirch-
lichen Tradition in einem solchen Werk nicht sehen und
horen kann. Man kennt in dieser Welt den urspriinglichen
Ruf nicht mehr, auf den diese Kunst, die den Ruf auffingt,

ein Echo ist.

4. Gegenwartskunst und religiose Bildung

4.1 ,Where we find things is never where we think

we will” (Lawrence Carroll)

Dieser Beitrag argumentiert entlang einiger Kunstwer-
ke, indem er diesen in ihrer Eigenlogik nachspiirt. Aus den
Kunstwerken selbst heraus ist eine theologische Eigenlo-
gik wahrnehmbar, eine Strukturanalogie, die in den drei
Dimensionen Sakralitdt — Narrativitdt — Sich-Entziehen
besteht.

Lawrence Carroll sagte: ,Wo wir Dinge finden, ist nie
dort, wo wir vermutet hatten. So kann es der Theologie
mit der Gegenwartskunst gehen, wenn sie ihr ,,seismogra-
phisches Potcenzial“32 wahrnimmt. KiinstlerInnen bieten
mit ihren Entscheidungen, dass sie Elemente aus der Bild-
welt des Christentums fiir gestaltungswiirdig halten, Hin-
weise und Aufschluss fiir Kirche und Theologie. Werke mit
Religionsbezug kommen ,,als kulturelle Impragnierungen
einer Religion zum Vorschein [...], die von der aktuellen
wissenschaftlichen Bearbeitung des Glaubens, wie sie die
Theologie darstellt, vielleicht nicht so sehr beachtet wer-

<«

den.” Kunst als weitgehend sakularer Diskurs greift nach
wie vor Themen und Erfahrungen der religiosen Welt auf
— angesichts einer theologischen und kirchlichen Land-
schaft, die mit massiven Bedeutungsverlusten und fehlen-
den Anschliissen in die Gegenwartsgesellschaft kampft, ist
dies ein Angebot, das es wahrzunehmen lohnt.

Die Kirche geht inzwischen an vielen Stellen und in
vielen Formen auf Gegenwartskunst zu; der Pavillon des
Heiligen Stuhls stellt hier eine prominente Begegnungszone
dar.”" In Kontexten religioser Bildung liegt hingegen nach
wievorein Problem darin, dassihre Beschiftigung mit Kunst
nicht nur, aber vielfach doch meist, auf den Reprisentanz-
gedanken setzt: Kunst soll auf etwas verweisen, etwas sicht-

bar machen. ? Gerade religionspadagogisches Alltagshan-
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deln insbesondere in unterrichtlicher Praxis folgt diesem
Reprisentanzgedanken, indem es Kunstwerke einbezieht
unter didaktischen Leitfragen: Was kann an einem Bild
gezeigt werden, was lasst sich daran lernen? Funktion und
Wirkung einer solchen Arbeit mit Kunstwerken im Religi-
onsunterricht werden in neuester Forschung angefragt.36

Zum Schluss: ein Werk des Bildhauerteams Wolfgang
Winter/Berthold Horbelt. Die beiden Kiinstler sehen fiir
jeglichen Austausch mit Kunst eine Notwendigkeit darin,
herrschaftsfreie Begegnungsraume zu erdffnen, in denen
sich Situationen, Konstellationen, Moglichkeiten ergeben
konnen. Sie bauen temporire demokratische Architektu-
ren mit Alltagsmaterialien: beispielsweise einen Leucht-
turm in den schwedischen Schiren, einen Aufenthalts-
raum auf der Biennale von Venedig, ein Kino in Berlin fir

einen Sommer, ein Teehaus in Anyang/Stidkorea.

[ 1Y

U,

Winter/Horbelt, Kastenhaus 820.10, Park der Phil.-Theol. Hochschu-
le Sankt Georgen Frankfurt, 2012 - 2013. Verschiedene Materialien.
(Foto: Wolfgang Giinzel, © die Kiinstler)

Einen solchen herrschaftsfreien Begegnungsraum ha-
ben Winter/Horbelt 2012-2013 auch im Garten der Phil.-
Theol. Hochschule Sankt Georgen installiert. Ein Kasten-
haus 820.10, d.h. es besteht aus 820 Getrankekisten, die in
10er-Saulen gestapelt sind. Es ist nichts, was es nicht zeigt.
Durch die gebrochenen Kanneluren entsteht eine Lichtwir-
kung wie in einer gotischen Kathedrale.” Der Raum selbst
ist Auflen- und Innenraum zugleich. In Sankt Georgen hat
sich das Kastenhaus als Begegnungsraum entwickelt. Hier
wurde in der Mittagspause geruht, manchmal gegessen,
Seminare fanden im Sommer darin statt, es wurde gefeiert
(gelegentlich sogar die Hlg. Messe), getanzt und der be-
nachbarte Kindergarten nutzte das Haus als Unterstand
fur Ausfliige. Ein Vortragsprogramm und die Prasentati-
on eines Architekturverlags im Rahmen der Buchmesse
wurden dort veranstaltet. Ein offener Raum im kirchlichen
Kontext, ganz anders als das zweite ovale Gebidude auf dem

Campus der Hochschule, die Seminarkirche. Im Winter
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war dieses Kastenhaus zumeist verwaist, doch das strah-
lende Leuchten im Schnee hat ein Versprechen in die Welt

getragen. Im Sommer war es dort quicklebendig.
4.2 Genauigkeit und Piinktlichkeit

Gegenwartskunst im Kontext religioser Bildung un-
terlauft den Einsatz in fachdidaktisch leichtgingigen Ar-
rangements: ,Werden die Offenheit und die eigenstandi-
ge Sinnstiftung von (autonomen) Kunstwerken und die
Differenz von ésthetischer und religiéser Erfahrung ernst
genommen, erweist sich der Umgang mit Kunst als sper-
rig gegeniiber gelaufigen religionspadagogischen Verwer-
tungswiinschen.“*®

Doch AkteurInnen religioser Bildung konnen an die-
sem Umgang vieles lernen, insbesondere: Genauigkeit und
Piinktlichkeit. Die erste Lernperspektive ist asthetisch - ri-
tuell - liturgisch zu verstehen: In Thr geht es um genaues
Hinsehen und genaues Hinhoren, eine Schulung an der
Genauigkeit im édsthetischen Ausdruck und in der Ges-
te, die in der Kunst eine so grofe Rolle spielt. In Werken
der bildenden Kunst begegnen klar reflektierte Auferun-
gen und Elaborate, die nicht in eine versprachlichte Form,
sondern in eine visuell und mitunter haptisch-sensorisch
erfahrbare Realitat gegossen sind und aktive Partizipa-
tion einfordern. Die zweite Lernperspektive richtet sich
auf Plinktlichkeit: Der alte, von Rudolf Englert geprigte
Begriff der religionspadagogischen Piinktlichkeit” bringt
eine sensible Gegenwirtigkeit zum Ausdruck. Es ist hoch-
gradig notwendig, dass PraktikerInnen religioser Bildung
gerade jetzt den oftmals schwierigen Blick in die Gegen-
wart nicht scheuen. Dass sie die Kunst und die Kultur zur
jetzigen Zeit wahrnehmen, denn diese bilden den Spiegel,
eine Re-Flexion der gegenwirtigen Gesellschaft. Die dar-
in sich auch spiegelnden Fragen um Religion und Kultur,
wie sie in den hier ausgewahlten Werken sichtbar wurden,
sind die Fragen und Anmerkungen einer ausgeprégt auto-
nomen, sakularen Gegenwart. In diese Gegenwart hinein

geschieht religiose Bildung, oder sie geschieht eben nicht.
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Anmerkungen
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Vgl. dazu LANGENFELD, Aaron: Gimme some Truth. Kritische Stel-
lungnahme zu Michael Hofmann, in: Stosch, Klaus von / Scumitz,
Sabine / HormanN, Michael (Hg.): Kultur und Religion. Eine inter-
disziplinare Bestandsaufnahme, Bielefeld: Transcript 2016 (= Editi-
on Kulturwissenschaft 85), 37-46, 39.

Mit Ursprung, Philip: Die Kunst der Gegenwart. 1960 bis heute,
Miinchen: Beck 22012, 19 wird Gegenwartskunst als Epoche-Begriff
verstanden. Er bezeichnet Kunst als zeitgendssisch, die sich mit den
Mitteln der Gegenwart auf die Menschen und Situationen der Ge-
genwart bezieht. Diese Werke ,,sind nicht mehr Teil einer anderen
Realitat, sondern sie finden im realen Raum und in der realen Zeit
statt. Sie dienen nicht mehr dazu, die Realitit zu iiberhohen und die
Betrachter transzendental in eine andere Sphire zu versetzen, son-
dern dazu, sie in ihrem Hier und Jetzt zu bestitigen.“ Zeitgenossi-
sche Werke bleiben im Spiel zwischen einer scheinbar einfachen és-
thetischen Oberfliche und der sich dahinter 6ffnenden Tiefenebene
tragfihig. Sie halten der Analyse in einer strengen ikonographischen
Methode beziiglich Assoziationen und Beziehungen von Form, Ma-
terial, Prisentation, Ort und Zeit stand und erweitern sie. In diesen
Werken ist i.d.R. nichts zufillig und auch nichts dem Zufall iiber-
lassen - sehr wohl halten sie sich offen fiir subjektive (und darin
unverfiigbare) Aneignungsstrategien ihrer RezipientInnen, die ganz
alleine fiir sich entscheiden, ob und wie sie diese Kunst aufnehmen.
Vgl. dazu den Bildband Deciorais, Nicolé / Parr, Martin: Hid-
den Islam. Islamic makeshift places of worship in North East Italy.
2009-2013, Bolzano: Rorhof 2015.

Perrz, Christiane: Biennale Venedig: Stadt verbietet Mo-
schee-Kunstprojekt in Kirche, in: DEr TagesspIEGEL (2015).
KoerNER voN GusTtorg, Oliver: Die Kunstwelt soll der Teufel holen.
Danh Vo in Kéln, in: Die WeLT (2015).

Diesen Blick auf das sterbende, sich seiner selbst nicht mehr verge-
wissernde Kulturphinomen hat Danh Vo fiir die europiische Kir-
che mit seiner exakten Bestiickung des Dinischen Pavillons 2015
fortgesetzt. Ausfithrlich hat dazu MEnNEkEs, Friedhelm: Uber die
Zukinfte aller Welten. Die 56. Biennale von Venedig (2015), in:
STIMMEN DER ZEIT 233/11 (2015) 745-760 berichtet.

Vgl. Themenbheft ,,Kirchenumnutzungen', Kunst und Kirche 4/2015.
Weitere Projekte: Die zu Biennale-Zeiten wiederkehrenden Installati-
onen zeitgendssischer Kunst in aufgelassenen oder aktiven Kirchen
wie San Giorgio Maggiore, die Prisentation des Dioramen-Projekts
S.A.CR.ED. [(i) S upper, (i) A ccusers, (iii) C leansing, (iv) R itual, (v)
E ntropy, (vi) D oubt] von Ai Weiwei in der Kirche St. Antonin
(http://www.lissongallery.com/exhibitions/ai-weiwei-disposition)
als Kollateralevent der 55. Biennale 2013, die Restaurierung der
entsakralisierten Kirche San Lorenzo durch das Land Mexiko, um

dort auf Jahre hin einen Pavillon fiir die eigene Biennale-Prasenz
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zu erhalten. Und natiirlich 2011 Christoph Schlingensiefs posthum
im Deutschen Pavillon wiedererrichtete und prasentierte Kirche der
Angst vor dem Fremden in mir, die mit dem Goldenen Léwen aus-
gezeichnet wurde, sieche dazu ausfiihrlich Mennekes, Friedhelm:
... die Augen zu 6ffnen. Anmerkungen zur 54. Biennale in Venedig
2011, in: STIMMEN DER ZEIT 229/12 (2011) 811-826.
RAUCHENBERGER, Johannes: Was interessiert Gegenwartskunst an
der Bildwelt des Christentums?, in: INTERNATIONALE KATHOLISCHE
ZertscHIFT ,Communio® 35/5 (2006) 492-510, 495. In diesem
Kontext ist die 2015/2016 im Rahmen der Wiener Festwochen pra-
sentierte Theater/Performance Citta del Vaticano von Falk Richter
bedenkenswert, die als Plattform einer gegenwirtigen Auseinander-
setzung mit moralischen Repressionen durch die ,Kirche® und den
eigenen Intentionen und Lebenssuchen junger Theatermenschen
und PerformerInnen fungiert.

Chiurai gehort zur ,Born-Free“-Generation in Simbabwe. Seine
frithen Arbeiten wenden sich politischen, 6konomischen und so-
zialen Kampfen in der Heimat zu, zunehmend beschiftigt er sich
mit Fremdenfeindlichkeit und Vertreibungen im stidlichen Afrika,
vgl. GAENSHEIMER, Susanne / Njami, Simon (Hg.): Die Géttliche
Komoédie. Himmel, Holle, Fegefeuer aus Sicht afrikanischer Gegen-
wartskiinstler [Ausstellung ,,Die Géttliche Koméddie. Himmel, Hol-
le, Fegefeuer aus Sicht Afrikanischer Gegenwartskiinstler” im MMK
Museum fiir Moderne Kunst, Frankfurt am Main, 21. Mirz bis 27.
Juli 2014], Bielefeld: Kerber 2014 (= Kerber art), 355. Religiose Mo-
tive und christliche Bildtraditionen begegnen in vielen seiner Wer-
ke. Vgl. zum Folgenden auch WestGegst, Helen: Video Art Theory.
A Comparative Approach, Malden, MA, Chichester, West Sussex:
Wiley Blackwell 2016, 125-127.

Kudzanai Chiurai erzihlt diese kurze, kryptische Geschichte bei
GAENSHEIMER / Njamr 2014 [Anm. 10], 355: 206.

WESTGEEST 2016 [Anm. 10], 127.

So gezeigt bei der 13. Documenta 2012, s. zur doppelten Présentati-
on auch Westgeest EBD., 126.

RAUCHENBERGER 2006 [Anm. 9], 505.

Horrorani, Valerie: Berlinde de Bruyckere, in: Mavrz, Isabelle
(Hg.): The problem of God. [anlasslich der Ausstellung The Prob-
lem of God, Kunstsammlung Nordrhein-Westfalen, Diisseldorf K21
Stindehaus 26. September 2015 bis 24. Januar 2016], Bielefeld: Ker-
ber 2015, 107-111, 107.

PorLany1, Michael: Implizites Wissen, Frankfurt a.M.: Suhrkamp
1985.

Vgl. van Bunren, Ralf: Kunst und Kirche im 20. Jahrhundert. Die
Rezeption des Zweiten Vatikanischen Konzils, Paderborn: Scho-
ningh 2008 (= Konziliengeschichte; Reihe B. Untersuchungen).

Vgl. PIrxER, Viera: Fliefende Phinomene. Zeitgendssische Kunst
als Inspirator religiéser Bildung, in: THEOWEB. ZEITSCHRIFT FUR

ReLIGIONSPADAGOGIK 13/2 (2014) 102-116, 111.
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Jonannes PauL II: Ansprache an die Reprisentanten von Wissen-
schaft, Kunst und Publizistik in der Wiener Hofburg, Graz 1983
(Stand: 12.09.1983), zitiert nach RAUCHENBERGER 2006 [Anm. 9],
493.

Vgl. ForTi, Micol / PAGLiARANI, Rosalia: La Partecipazione del Vat-
icano alle Esposizioni Internazionali, in: ForTi, Micol / IacoBONE,
Pasquale / BaraTTA, Paolo (Hg.): In principio. Padiglione della
Santa Sede: 55. Esposizione internazionale d‘arte della Biennale di
Venezia 2013, San Lazzaro di savena: FMR 2013, 37-63.

Erstmals 1851 auf der Weltausstellung in London. Als besonderen
Erfolg im Feld der ,Massenkommunikation’ schitzen Bp., 48 den
Pavilion ,,Civitas Dei“ auf der Briisseler Expo von 1958 ein, die erste
in der Nachkriegszeit, die auf der Suche nach einer ,menschlichen
Welt* war. Der Vatikanische Pavillon umfasste eine Kirche, ein Au-
ditorium, ein Kino, zehn Ausstellungsraume auf drei Levels, mehre-
re Galerien, ein Restaurant und einen Garten - finanziert mit einer
Spendensumme von 112 Millionen belgischer Francs. Zwei kurze
Videos unbekannter Herkunft

(https://vimeo.com/138392288 und https://vimeo.com/138392289)

zeugen vom Ausmafd dieses Engagements. Die Expo 1964 in New
York ist damit vergleichbar: Erstmals verlief Michelangelos Pieta
Rom, um dort zur Zentralfigur des Vatikanischen Pavillons ,The
Church is Christ Living in the World“ zu werden und iiber 27 Millio-
nen Besucher anzuziehen. Durchaus war auch der Vatikan selbst
Gastgeber und Finanzier von internationalen Ausstellungen, so in
Rom 1950 ,International Exposition of Sacred Art“ mit den vier
Abteilungen ,contemporary religious art, catholic artworks, sacred art
in missionary countries and an exhibition dedicated to the theme of
charity” (eBp., 47.) Ein Beispiel aus jiingerer Zeit ist die Videobot-
schaft von Papst Franziskus zur Eréffnung der Expo in Mailand 2015
zum Thema Nachhaltigkeit, die breite mediale Reflexionen ausgelost
hat.

Hfrattura [...] tra spiritualita religiosa e spiritualita artistica“ (EBD.,
53).

»sede pil alta in cui l'arte dei nostri tempi periodicamente manifesti
il proprio linguaggio e vi presenti la produzione dell’epoca in cui
viviamo": EBD. zitiert damit ,,Arte Sacra alla Biennale di Venezia,
in: IstrTuTO INTERNAZIONALE DI ARTE LITURGICA, Roma: Societa
grafica romana 1959, 40-42.

Der Vatikan wollte bewusst nicht als territoriale GrofRe, sondern als
geistige Instanz wahrgenommen werden, daher ,,Pavillon des Heili-
gen Stuhls®.

Im Frithjahr 2017 wurde bekannt gegeben, dass der Pavillon des
Hlg. Stuhls bei der Kunstbiennale 2017 nicht vertreten sein wird
und stattdessen eine Prisenz bei der Architekturbiennale 2018 an-
strebt.

WoHLFARTH, Bettina: Als Maler trigt er tausend Maler in sich. Aus-

stellung von Lawrence Carroll, in: FAZ (2013).
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CarroLr, Lawrence: Notes from the Studio, in: Fortr, Micol / [aco-
BONE, Pasquale / BararTa, Paolo (Hg.): In principio. Padiglione
della Santa Sede: 55. Esposizione internazionale d’arte della Biennale
di Venezia 2013, San Lazzaro di Savena: FMR 2013, 143-176, 150.
EEeBD., 153.

Nancy, Jean-Luc: Noli me tangere. Essai sur la levée du corps. aus
dem Franzésischen von Christoph Dittrich, Ziirich: Diaphanes
2008, 34.

EsD,, 10.

»Das Gleichnis ist folglich nicht in der Beziehung der ,Figur* zum
,Eigentlichen’ angesiedelt, noch in der Beziehung des ,Scheins’ zur
Wirklichkeit* oder in der mimetischen Beziehung; es liegt in der
Bezichung des Bildes zur Sicht. Das Bild ist Sicht, wenn es gesehen
wird, und es wird gesehen, wenn die Schau in ihm und durch es ent-
steht, so wie die Schau nur sieht, wenn sie mit und in dem Bild gege-
ben ist. Zwischen Bild und Sicht liegt nicht Nachahmung, sondern
Teilhabe und Durchdringung. Die Teilhabe der Sicht am Sichtbaren
und des Sichtbaren wiederum am Unsichtbaren ist nichts anderes
als die Sicht selbst. [...] Deshalb ist das Gleichnis weit davon ent-
fernt, sich auf die Formel einer Allegorie zurechtstutzen zu lassen.
Es hat selbst an der Gabe der Sicht teil und an dem ,Uberfluss;, der
jenen sicher ist, die bereits haben. Im Gleichnis gibt es mehr als eine
,Figur', doch gibt es auch - gleichsam in umgekehrtem Sinn, in ent-
gegengesetzter Richtung - mehr als einen ersten oder letzten Sinn.
Es gibt einen Uberschuss an Sichtbarkeit, oder genauer, es gibt einen
doppelten Uberschuss an Sichtbarkeit und Unsichtbarkeit.“ EBp., 12.
GARTNER, Claudia: Von Bildern, die Religion transformieren, und
Religionen, die Bilder produzieren. Theologie im Gesprich mit
der Kunst, in: BUcuNER, Christine / SpaLLEk, Gerrit (Hg.): Im Ge-
sprich mit der Welt. Eine Einfithrung in die Theologie, Ostfildern:
Matthias-Griinewald Verlag 2016, 233-256, 249.

RAUCHENBERGER 2006 [Anm. 9], 496.

Vgl. dazu den programmatischen Beitrag RAUCHENBERGER, Johan-
nes: Gott hat kein Museum. Zum Stand der Dinge - ein Update, ein
Debattenzeitraffer und die Musealisierung heute, in: pErs.: Gott hat
kein Museum. = No Museum Has God 1, Paderborn: Schéningh
2015, 3-57.

Vgl. Locuer, Hubert: “The Holy Artwork”? Zur Anniherung der
Kirchen an die zeitgenéssische Kunst, in: Erng, Thomas / Schiiz,
Peter (Hg.): Der religiése Charme der Kunst, Paderborn: Schéningh
2012, 287-303.

Vgl. Pirxer 2014 [Anm. 17], 111; Kritisch, empirisch und weiter-
entwickelnd zu dieser Praxis GARTNER, Claudia / BRENNE, Andreas
(Hg.): Kunst im Religionsunterricht - Funktion und Wirkung. Ent-
wicklung und Erprobung empirischer Verfahren, Stuttgart: Kohl-
hammer 2015.

Mennekes, Friedhelm / Pirker, Viera: Raum verindern, Spuren

lesen. Uber Wirkungen und Riickwirkungen zwischen Ausstellungs-
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kontext und Kunstwerk (Ein Gesprich am 27.06.2012) 2012, in:

http://www.sankt-georgen.de/video/kastenhaus.php#mennekes

[abgerufen am 02.12.2016]; auch Pirker, Viera: Die Freiheit der
Kunst. Zum Ausstellungsprogramm in Sankt Georgen, in: GEore 2/1
(2013) 47-51.

BURRICHTER, Rita: Kunst und Religionspidagogik, in: METTE, Nor-
bert / Rickers, Folkert (Hg.): Lexikon der Religionspadagogik 1,
Neukirchen-Vluyn: Neukirchener 2001, 1139-1144, 1143.
EncLerT, Rudolf: Plidoyer fiir ,religionspadagogische Piinktlich-
keit Zum Verhaltnis von Glaubensgeschichte, Lebensgeschichte
und Bildungsprozess, in: KarecHeTiscHE BLATTER 113 (1988)

159-169.
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