"UNTERLASSENE HILFELEISTUNG" -

ANMUTUNGEN UND ZUMUTUNGEN

Josef Rauscher (Universitat Mainz)

Ausstellungser6ffnung von Werner Neumann - Sibylle Peretti "Unterlassene Hilfeleistung” in

Kunst-Raum Eisenstein (Galerie Sellner) am 24.5.92.
Allem Reden Uber Kunst haftet ein Manko an.

Der Redner wird in ein Dilemma gestirzt, im ginstigen Fall von seinen Freunden, den Kinstlern, im
unginstigen von der Lust an der Selbstdarstellung oder den Notwendigkeiten des Marktes, sei es der
Kritik, sei es der Kunst. In meinem, glnstigen Fall, sturze ich mich, mehr oder weniger wohlgemut,
gern, meinen Freunden zuliebe, mehr aber noch meiner Liebe zu deren Kunst halber, in dieses Di-
lemma, das in seiner einfachsten Form heif3t: "Je mehr Gerede, desto weniger Kunst." Eine Zumutung
ist daher meine Rede und Zumutungen will ich auch tatsachlich an Sie herantragen - Zumutungen im

besten Sinn des Wortes stellen vielleicht die Werke dar.

Setze ich sie der Zumutung: 'Rede Uber Kunst' aus, so will ich dennoch versuchen, in meiner Rede
der Zumutung Kunst Platz zu schaffen, nicht im Versuch einer ultimaten Deutung und Vorgabe fir
Sie, sondern als Beispiel dafiir, wie diese Kunst fir mich Bedeutung gewinnt und welche. Ich selbst
stehe also ein fiir diese Kunst in meiner ganz persoénlichen Eigentiimlichkeit. Am Schluf3 steht denn
auch nur eins nicht in Frage, bei dieser Auslegung einer Kunst, die Fragen stellt, die Fragen erzwingt,
die sich selbst und uns in Frage stellt. Nicht in Frage steht, dal3 diese Kunst die Mdglichkeit eréffnet,
einen offenen Blick fir Bedeutung, fur Welt, fir uns selbst zu gewinnen. Die Mdglichkeit steht deshalb

nicht in Frage, weil diese Kunst fur mich das leistet.

Immanuel Kant kennzeichnet das Sprechen tiber Kunst als ein subjektives Urteil mit der Anmutung auf
Allgemeingltigkeit. So spreche ich denn von meiner Erfahrung mit der verstérenden und faszinieren-
den, der verletzenden und befreienden Kunst von Neumann - Peretti und verbinde doch damit einen
theoretischen Gehalt, mute Ihnen an, jenseits aller objektivierenden Festschreibungen dem Gehalt der

Werke sich zu 6ffnen.

Lassen Sie sich ein auf inhaltliche Irritationen, auf zugrundeliegende traumatische Erfahrungen, auf
ungewohnte - ich sage bewuRt nicht Asthetisierungen, sondern Versinnlichungen. Wenn Sie dies tun,
wenn Sie verletzbar werden, sich sensibilisieren lassen fir die Verletzbarkeit des Menschen in den
figurlichen Arbeiten von Sibylle Peretti, empfindsam fir den Sog der Farben in den Klage- und Zorn-

bildern Werner Neumanns, aufmerksam auf das Zusammenspiel der Symbolzeichen von Tod und
Geschlecht, dann machen Sie die Erfahrung, die Menschen immer mit Kunst gemacht haben, die
Erfahrung, dal3 eine verletzliche, verletzte Wahrheit zum Ausdruck gelangt, eine seltsame Wahrheit,

eine Wahrheit des Materials, der Sinne und vor allem der Menschen, die diese Kunst schaffen, eine



Wabhrheit, die selbst da noch wahr spricht, wo die unmittelbare These, die sie bekundet, falsch sein

mag.

Sollte ich die Perspektive, die sich fir mich aus der Mischung von Vorgabe durch die Objekte der
Ausstellung und idiosynkratischer Voriebe, also meiner eigentimlichen, persénlichen Begegnung mit
dem Werk von Peretti - Neumann, ergibt, sollte ich diese subjektiv-objektive Perspektive doch allge-
mein kennzeichnen, dann wirde ich - mag sein zu lhrer Verwunderung, mehr noch sicher zur Ver-
wunderung meines Freundes, des Kinstlers Werner Neumann - diese Perspektive eine christliche

nennen.

Ich brauche dafur keinen Aufhanger, das ist mit Handen zu greifen, das sticht in die Augen, wer Ohren
hat zu héren, der kann es sogar héren und man muf3 schon alle seine Sinne verschlieBen, um das
nicht unterschwellig zu spuren. Zu Christen wirde ich sagen, Du kannst Dich dieser christlichen Bot-
schaft nur entziehen, indem Du Dein Herz verschlie3t, wenn Du - falschlich - vermeinst, den eigenen

christlichen Anspruch ableisten zu kdnnen durch Kirchgang und einer Mark fiir den Klingelbeutel.

Falls Sie doch einen Aufh&nger bevorzugen, anempfehle ich Ihnen das grol3e, den geistigen Ort die-
ser Ausstellung unmittelbar thematisierende Bild: "Du sollst nicht téten". Sie werden sich erinnern, es

ist dies das 5. der Zehn Gebote, auf die sich die Christen als Dekalog in besonderem Mal3e berufen.

Wenn Werner Neumann sich auf dieses Gebot beruft und stitzt, dann liegt in dieser Berufung bereits
die witende, leidende, anklagende Frage: Und was macht ihr Berufenen der Kirche, die ihr euch

selbst, selbstherrlich und selbstgewil} als berufen versteht, was macht ihr Berufenen aus dem Gebot?

Die christliche Perspektive Werner Neumanns ist sicher keine, die zu den weil3gelben Kirchenfahnen
ruft, eher ruft sie zur Desertion einer Institution, die Seele und Gebote selbst desertiert, im Wortsinn

von deserere, Seele und Welt wiist und leer werden 1aR3t, trotz allem und in allem Geprange.

Wir wollen und kénnen dahingestellt sein lassen, ob jede Anklage, jeder wiitende Schrei, der seinen
dramatischen Ausdruck in aggressiv-denunziatorischen Symbolen wie Hakenkreuz und Mitra sucht,
seine Rechfertigung in einer diskursiven, reflektierten These finden kdnnte. Seine Rechtfertigung als
energisches Wachrttteln, als Aufriitteln aus dem Einlullen billiger Spriiche hat er allemal. Seine Wahr-

heit im vorhin benannten Sinn ebenso.

Damit wir uns nicht falsch verstehen. Ich bin weit davon entfernt, Quasientschuldigungen zu formulie-

ren. Die Notwendigkeit der Unausgewogenheit versuche ich lhnen zu vermittein.

Der erstickte Schrei von Opfern artikuliert sich in diesen Bildern - nehmen Sie beispielsweise jenes
Bild eines Bootes auf einem toten Meer von Blut. Der erstickte Schrei von Opfern, denen die Hilfe
nicht geleistet wird, die eigentlich uns selbst erst zur Menschlichkeit bringt, pragt den Gestus auch der
Ubrigen Bilder. Deshalb ersteht in den Bildern eine Welt der Toten und des Todes als Menetekel, als

Menetekel, falls wir nicht zu jener Hilfe finden, die letztlich Selbstrettung bedeutet, die Rettung einer



menschlichen Welt.

Ein Wort nur zum asthetischen Phanomen: Achten Sie auf die rote Farbe, - vielleicht erleben Sie eine
ahnliche Verwunderung wie ich. In der Erinnerung an die Bilder war ich ndmlich zun&chst nahe daran
in der Beschreibung fehlzugreifen und von einem "Schrei in der Farbe Rot", durchaus mit dem
gesuchten Anklang von “schreiender Farbe™ zu sprechen, bis mir bewuf3t wurde, daf? ein Verstummen
zum Ausdruck gelangt, daf - was ich natirlich immer schon sah - die rote Farbe ins Schwarz verrinnt,
wie geronnenes Blut. Die Farben in den Bildern von W.N. gewinnen einen Eigen- und Ausdruckswert,
eine Richtigkeit, wie sie von vielen allzu h&ufig nur postuliert wird, aber nicht auf die Leinwand ge-
bracht. Hier erhalt Farbe einen Wert wie ihn die besten expressionistischen Gedichte als Wortaus-

druckswert erreichen.

Vertrauen Sie ihren Sinnen, wollte ich mit dieser Anmerkung zu &sthetischer Erfahrung sagen, ver-

trauen Sie den Sinnen mehr als den aufgewtihlten Gedanken. ....

Denn keineswegs ist dies Agitationskunst - das Anliegen wird in extremer Steigerung der Besondert-
heit ins Allgemeine gehoben. Werner Neumann berihrt in seinen Klage- und Zornbildern den Men-

schen, beriihrt, was uns alle angeht.

Benennt und bezeichnet "Du sollst nicht téten" gleichsam programmatisch den geistigen Ort der Aus-
stellung, so gipfelt die Ausstellung sowohl der Gewichtigkeit wie der kiinstlerischen Inszenierung nach
in der bereits in Krakau und Kdéln gezeigten, hier neu eingerichteten, beeindruckenden, gro3en Instal-

lation: “Unterlassene Hilfeleistung’, die der Ausstellung den Namen vorgibt.

Dieser Gemeinschaftsarbeit gelingt das seltene Kunststiick, das Erganzungsverhaltnis der beiden
Kinstler tatsachlich fruchtbar zu machen in einer Vereinigung von Engagement und Distanz, von un-
mittelbarster Sinnlichkeit und reflektiertem Konzept und, wollte ich hoch greifen, so wiirde ich sagen
von Immanenz und Transzendenz, Diesseits und Jenseits. Ich glaube nicht, da3 es besonders frucht-
bar wére, die einzelnen Momente dieser Ganzheit nun wieder je einer Person zuzuordnen und viel-
leicht gar am Schluf? die Gegentiberstellung mit mannlich-weiblich zu krénen. Das schiene mir in der
Tat falsch.

Doch zum Ergénzungsverhéltnis der beiden Kunstler in der konkreten Ausstellungssituation, die ja
diese Gemeinsamkeit der Haupt-Installation in Abschwéchung nochmals spiegelt, méchte ich doch ein

Wort sagen.

Die Grundbefindlichkeit des Menschen in der individuellen Konkretheit archaischer Angste und in der
unmittelbaren, brutalen Faktizitat, wie Sibylle Peretti sie thematisiert, wird von Werner Neumann auf-
gegriffen und im konkreten gesellschaftlichen Raum verortet. Der von Sibylle mit unerhérter Sensibili-
tat wahrgenommene, fir gewdhnlich ausgeblendete Raum der negativen Seiten, der Raum der
schlichten Realitat von Schmutz, Deformation, Qual und Ausgesetztheit des Lebens und im Leben

wird so konkret befragt nach der Differenz zwischen solcher menschlicher Grundbefindlichkeit und



menschlich verschuldeter Mehrung des Leids. Der Schrecken und das Schreckliche des Todes und
des Verfalls, die Unvermeidbarkeit des Leids vielleicht aber auch der Horizont von Erldsung sind
Anthropina, unausweichlich mit dem Menschlichen verbundene Wesensziige, und doch rechtfertigt

dies nicht im Geringsten das von Menschen und Institutionen Gber andere Menschen gebrachte Leid.

Die Dimension der sozialen und politischen Betroffenheit als Agitation gegen Unmenschlichkeit der
Institutionen, die Sibylle im Ausloten von wesenhafter Ausgesetztheit des Menschen auf der elemen-
tarsten Ebene eher ausblendet, kommt so in anderer Form wieder herein, wird gewonnen, neu akzen-
tuiert und topikalisiert durch W. Neumann. Meinem Gefiihl nach wird andererseits Werner Neumann
durch Sibylle Peretti vom Blick auf sozialpolitische Gegebenheiten und bedenkliche Auswiichse und
Deformationen sozialer und politischer Institutionen etwas abgelenkt und hin gelenkt zu existentiellen

Grundmomenten in deren tiefer Allgemeingultigkeit.

Sibylle Peretti wurde kirzlich in einer amerikanischen Zeitschrift mit Leon Golub, einem der bekann-
testen amerikanischen, sozialkritischen Maler verglichen. Dieser Vergleich hat in erstaunlicher Weise
Recht, obwohl er meinem Gefihl nach in geradezu verbluffender Weise danebengreift. In der Proble-
matik und Konkretisierung gesellschaftlicher Kritik entspricht Leon Golub in vielem eher Werner Neu-
mann, allerdings ohne dessen, vielleicht auf die befruchtende Zusammenarbeit mit Sibylle Peretti zu-
rickzufuhrende Tiefendimension. Der Vergleich hat deshalb in erstaunlicher Weise Recht, weil er am
ehesten auf den Kontext einer Ausstellung wie dieser passen wirde, wobei ich durchaus meine, daf3,

so ehrenvoll der Vergleich mit Golub sein mag, eher Golubs Werke eine Aufwertung erfahren.

Wollte ich fur Sie den Assoziationsraum fur Perettis Glas- und Bildwelten umrei3en, ich wirde an
Becketts Endzeitgestalten in Endspiel erinnern an die Dunkelrdume der Seele in einer kafkaesken

klaustrophoben Welt, oder an die verzerrten Chiffren leidender Menschheit in Bacons Tafelbildern.

Immer findet sich das Aufritteln aus dem Einlullen als der gemeinsame Nenner, es benennt auch die
Gemeinsamkeit der beiden hier in Rede stehenden Kinstler und belaf3t innen doch die je ganz ande-

re, wahrlich eigene Weise.

Sibylle Perettis nackte Chiffren leidender Menschheit, die gekrimmten, skelettierten, durchbohrten
und verbrannten Leiber finden ihre Apotheose in der groRen Figur der Installation in foetaler, letaler

Haltung, Geburt und Tod verbindend.

Aber ich will nicht die grof3e Figur auslegen, als letzten Hinweis will ich Ihre Aufmerksamkeit auf eine
Arbeit lenken, die mich so fasziniert, daf3 ich fast davor zuriickschrecke, sie zu besprechen, da man

ihr unbedingt die Widersprichlichkeit erhalten muf3.

In der Glasinstallation "Haltungen™  kreuzt sich das apotropéische, das abwehrende Moment, das im
Darstellen des Ungeheuren ebendies Ungeheure zu bannen sucht, mit dem erschreckenden Faszino-

sum des gebannten Blicks auf die Wahrheit einer in die Knie gezwungenen, gefesselten, in Reih und



Glied ausgerichteten Herde Mensch.

Dieses Meisterwerk, das einen Assoziationsraum 6ffnet von Stall und Viehhaltung, bis zu Gebet und

Opfer, bringt in unerklarlicher Weise dennoch zugleich eine Dimension von Erldsung ins Spiel.

Die Glasfigur mit der die Reihe, wenn wir in abendlandischer Schriftfolge ordnen, beginnt, stellt eigent-
lich den Letztzustand dar. Die Drahte, die nach auBen gehen, die die gebeugten Leiber verdrahten,
fesseln und dirigieren zugleich, sie fehlen bei der ersten Figur, die eigentlich die letzte ist, ebenso wie
das Glas im Rucken fehlt, der hier, aufgebrochen, sich als glaserne Wunde darbietet.

Den Werkstoff Glas fiihrt Sibylle Peretti seit geraumer Zeit in fir mich, aber auch fiir zahlreiche Fach-

leute, erstaunliche Ausdrucksdimensionen. Darauf einzugehen ist hier nicht der Ort.

Achten Sie einfach genau wie bei dem Zusammenspiel der Farben und Symbole in den Bildern von
Werner Neumann auf die Wertigkeit der Materialien, die Fligung von rostigem Draht und Kohle mit
lichter Sichtigkeit von Glas, von Schmelze mit hartem Bruch, achten Sie auf den gebrannten Ton und
seine Konnotationen von verbrannter Erde und verbrannter Haut und - schmerzhatft und verwunderlich

fur mich - auch von glasierten Friichten.

Die Brichigkeit und Geféahrdetheit des Menschen bewuf3t machen - das Stdren der Ordnungen und
das Brechen von Hierarchien denkbar machen - den Sturz von Befestigungen der Herrschaft im Au-
Ren und von Verfestigungen der Seele im Innern erfahrbar machen, hei3t: Unterlassene Hilfeleistung
einfordern - in dieser Forderung wird Erste Hilfe geleistet durch die Ausstellung mit dem in dieser

Hinsicht paradoxalen Titel: Unterlassene Hilfeleistung.

Keineswegs mdchte ich sagen: geben Sie der Kunst eine Chance oder gar: geben sie den Kiinstlern
eine Chance. Ergreifen Sie vielmehr die Chance eine Erfahrung zu machen: Geben sie sich die Chan-
ce, Bedeutung nicht zu entnehmen als Vorfindbares, sondern Bedeutung zu gewinnen, fir sich - Sie
fur sich selbst. Die Bedeutung in der Welt gewinnen die Kunstwerke dann, das ist jenes die Kunsttheo-
retiker seit Platon verwirrende Wunder der Kunst, die Bedeutung in der Welt gewinnen die Kunstwerke

dann scheinbar von selbst.

Wie Sie, weil3 auch ich nicht genau, was Ihnen und mir bevorsteht in der Performance von Tom Toys.
In den verschlungenen, verwirrenden, Ubersprudelnden Wortkaskaden, die er mir als eine Art ver-
bindlich - unverbindlicher Information zur Verfigung gestellt hat, blitzt in einem Moment im Paradox
Sinn auf, der im nachsten in nochmals Ubersteigerter Metaparadoxie aufgehoben wird. Doch eines
glaube ich sagen zu kdnnen: Wer die fiebrigen Unruhelinien seismographischer Erschitterung und
Betroffenheit nicht durchspurt in den benutzten Versatzstiicken von Sprache, die in einer Art Vernut-
zungsorgie - so mein Eindruck - zu einem neuen Klang gefiihrt werden soll, wer gar nur Clownerie zu
entdecken vermeint, der verfehlt eine wesentliche Dimension, dem entgeht die Transformation in der

Performation, auf die ich mit Ihnen gespannt bin.



Kontrollierter Absturz - d.h. zwischen Chaos und Ordnung ein gefahrdeter Platz, ein gefahrdeter Platz

des Zwischen fiir den Menschen.



POST FESTUM 24.5.92

ZUR PERFORMANCE "K ONTROLLIERTER ABSTURZ"

VON TOM DE TOYS

Als ich in meiner Rede zur Ausstellungseréffnung auf Tom de Toys zu sprechen kam, sagte ich wenig
mehr als: "Ich weil3 nicht". Das war wahr gesprochen und tatsachlich weil3 ich auch jetzt nicht, ob ihm
je zuvor eine Performance gelang, weifd auch jetzt nicht, ob ihm je eine weitere gelingen wird. Sicher

weil3 ich: diese Performance im Kunstraum Eisenstein ist gelungen, merkbar gelungen.

Mit Performances habe ich oft Schwierigkeiten, vielleicht, dass ich nicht sensibel genug bin, vielleicht,
dass ich uberempfindlich bin. Mal sind sie mir zu pratentids, mal zu wenig bedeutungsschwanger. Und
dann leide ich an mir und der Performance zugleich, bin mal héflich, mal verargert, empfinde mich
gleichzeitig als hochtrabend und ignorant und doch auch wieder als nicht ernstgenommen und wirklich

besser wissend.

In diese unerquickliche Situation brachte mich auch sofort Tom de Toys mit dem ersten Ruf. Als sich
dann meine peinliche Beklemmung im Verlauf immer mehr verfliichtigte, wurde mir auch bewusst, wie
wenig Chancen ich eigentlich einer Geschichte gab, wenn ich schon beim ersten Ruf Pratentiositat zu
spuren vermeine. So bin ich dem geschickten Kiinstler nicht zuletzt dafiir dankbar, dass er mich von
der Fixierung eines generalisierten Vorurteils ein wenig freistellte, mir den Freiraum 6ffnete fir ein

einfaches Geniel3en einer Performance.

Tom de Toys' Schrei von und nach der Briicke, der Schrei von der Briicke aus nach Uberbriickung zu
weil3 Gott welchen Ufern, hat keinen eindeutigen Gehalt, er gewinnt im Verlauf eine vielschichtige
Sinndimension im Zwischen von Kunst und Leben, von Zeichen und Gegenstand, von Sein und

Schein.

Blutig, durch rotgetrankte Verbande gefesselt, stellt er ein Opfer dar, so einsichtig, dass hilfreiche
Passanten die Polizei rufen, nicht um ungehériger Kunst zu wehren, sondern um auf3erhalb des
Kunstraums Hilfe zu leisten.

Scheint doch der Ungliickliche AUF die Briicke gelangen zu wollen, um zum realen — fiir die Zuschau-
er zum imaginierten — Ufer zu gelangen. Doch der gefesselte Prometheus, der mit einem gigantischen
Knochen den Stein in dumpfen Schlagen, deren Hall das Briickengewdlbe zu der Gemeinde weiter-
tragt, zu erweichen sucht, rutscht ab bis zum Ufer des Bachs, ein todlich verletzter Adonis. Eine
kunstverstandige Dame fihlte sich an Adonis erinnert, und dieses Bild trifft sicher assoziativ am ehes-
ten zu, in der Schonheit und Feier des Leibes und des Lebens, wie in der Verwundung, an welcher der
klassische Adonis stirbt.

Dem sterbenden Adonis gleicht Tom de Toys dort am Ufer, mehr Wunde denn schéner Leib. Doch wir

erfahren die Umkehrung der Geschichte. Denn am Ufer richtet sich der menschgewordene Torso aus



Sibylle Perettis Universum der Schmerz- und Leidensfiguren, der todwunde Adonis auf, streift die
Fesselungen ab, steigt — nun schon ndher am lebenden Adonis — ins Wasser zwischen Verkiindigung
Johannes und Bespiegelung des Narziss schwankend und begriint die Steine wie Dionysos, wie Dio-
nysos aus blutigem Opfer —in diesem Falle Rinderherz — Leben schaffend. Nun ich will mich nicht tber

alle Grenzen forttragen lassen, recte also: Leben schaffen symbolisierend, lebend und schaffend.

Die grune Farbe, die er auf sein Herz — mittels Rinderherz? — im Rhythmus des Herzschlags aufbringt,
gewinnt Leben, atmet durch den Kdrper. Oder bringen die Schlage an die Brust erst sein Herz in den
richtigen Rhythmus? In gewisser Weise belebt er in diesem Gestus erfolgreich den Stein, in der sym-

bolischen Handlung und indem er mit symbolischen Zeichen des Lebens den Stein bemalt.

Bei soviel leicht exerzierter Bedeutungsschwere wird dann auch ein Gag wieder leicht mdglich ohne —

weder Zuschauer noch Bedeutung — zu erschlagen.

Der verwunderte Ruf: "Wo sind die Fische?" — ist sicher ein Gag, ein freier Scherz in einem freien
Spiel. Doch er ist auch eine Frage, zwischen Mensch und Natur, die sich uns im postindustriellen Zeit-
alter bei zahlreichen Gewaéassern, gebe Gott nicht in Bayerisch Eisenstein, bedeutungsschwer auf-

drangt. Die Grenze zwischen blo3em Gag und vertrackter Bedeutung verwischt.

Die Grenze zwischen Kunst und Leben, zwischen Diesseits und Jenseits Uberbriicken wollen, die
unsichtbare Grenze zwischen Leib und Leiblichkeit und ZEICHEN fiir Leib und Leiblichkeit ausloten,

das schien mir der Dreh- und Angelpunkt der Performance.

Schmerz und Lust, Blut und Farbe, Spiel und Ernst, reiner Gag und Anflug von Bedeutung stehen in

wechselseitiger Verweisungsrelation.

Die flockige Schlussreplik, die alle Bedeutungsschwere und Symbolbeladenheit in heiteres Nichts
aufloste: "Es gibt keine Briicke", brachte fir mich das Ganze auf den richtigen Nenner. Nicht weil sie
bekundet: es ist alles nichts, sondern weil sie die Grenze selbst in den Raum des Lebens, in den
Raum des Seins legt. Wir bewegen uns immer schon im Sprachspiel, wir stehen immer schon im Le-
ben, wir sind immer schon in der Geschichte -, woraus folgt, suche nicht nach der Briicke zur Bedeu-
tung, schaue nicht aufs Jenseits, dann findest Du im Leben die Kunst, in der Beliebigkeit die Bedeu-

tung, im Diesseits das Jenseitige.

Sicher spielte alles mit in dieser Performance, das Wasser des Bachs, der wunderbare Weg den Bach
entlang, der ja auch ohne Performance ereignishaft ist, die Sonne und auch — etwelche wirklich Inte-

ressierte, Offene fur die Bilder zwischen Korper und Zeichen, Natur und Kunst, Symbol und Leben.

Ja, sogar die Polizei. Die Polizisten, bodenstandig bayerisch zu Hilfe geeilt und kunstverstandig ge-
nug, die unsichtbare Grenze Kunst zu erkennen und zu respektieren, sahen ihr Metier nicht beruhrt,

und lieBen dem Spektakel seinen Lauf.



Ich weil3 nicht, ob Tom de Toys eine weitere Performance so glicken kann, sicher kann er gré3eren
Erfolg erzielen. Gerade dann aber mag es vielleicht gut tun zu wissen, einmal gelang der Drahtseilakt
tatsachlich, einmal der Tanz auf der wirklich-unwirklichen Grenze zwischen Leben und Kunst. Und so
bedauerlich es ist, dass keine angemessene Dokumentation von dieser Performance existiert, viel-
leicht ist die angemessenste Weise der Bewahrung gerade dieses Loslassen vom Haben in der Kon-

servierung, das Freigeben in das, was es gewesen ist, ein gegliickter Moment.

("POST FESTUM" von Josef Rauscher erschien erstmals 1993 in der Kélner G&GN-Publikation von
Tom Toys: "Geheimes Wartungsbuch Ohne Ende. Fir Eine Welt Ohne Grélienwahn)



