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Das Museum als Übersetzungsbüro. 
Ein Gespräch mit documenta-Leiter Roger M. Buergel
Roland Meyer
26.04.05

Roger M. Buergel ist künstlerischer Leiter der documenta 12 im Jahr 2007.
Als Autor publizierte er regelmäßig in „Texte zur Kunst“ und „springerin –
hefte für gegenwartskunst“. Seine kuratorische Arbeit zeichnet sich aus durch
eine grundlegende Reflexion über das Ausstellen im gesellschaftllichen
Kontext sowie des eigenen professionellen Selbstverständnisses. 2003
erhielt er dafür als erster Preisträger den Walter Hopps Award for Curatorial
Achievement der Menil Collection in Houstin, Texas. Im Herbst vergangenen
Jahres war im Museum für zeitgenössische Kunst in Barcelona die
vielbeachtete, von Buergel kuratierte Ausstellung „Die Regierung“ zu sehen,
die sich mit den praktischen Konsequenzen des Konstrukts Regierung für die
künstlerische und kuratorische Arbeit beschäftigte. Im Vorgriff auf die
documenta-Diskussionen sprach Roland Meyer, ständiger Autor des
Karlsruher JUNI-Magazins, mit Roger M. Buergel über das Museum als
Schnittstelle lokaler und globaler Identitätsarbeit.

Regioartline: Wir möchten mit ihnen über die Institution Museum sprechen.
Man kann beobachten, dass für viele Museen die Besucherquote immer
wichtiger wird, sie zugleich gezwungen werden, die klassischen Funktion im 
Bereich der Sammlung und Forschung immer mehr zu vernachlässigen oder
auszulagern. Sie haben einmal gesagt, dass Sie diese fatale Logik des 
Spektakels unterlaufen wollen. Mit welchen Strategien ist das ausgerechnet 
im Kontext einer Großausstellung wie der documenta möglich? 
Roger M. Buergel: Nun, es sind ja nicht alle Museen, die sich dieser Logik
unterwerfen. Ich glaube auch nicht, dass die documenta das leisten kann –
man kann sie nicht aus dieser Spektakellogik herausführen, und vielleicht ist
das auch gar nicht das Ziel. Was man aber mit der Ausstellung tun kann, ist
ein Signal setzen, indem man sich bestimmten Imperativen in Hinblick auf
Besucherzahlen und Kommerzialisierung entzieht. Viele
InstitutionsleiterInnen sehen das Problem, leiden aber unter dem Druck der
Kulturpolitik. Es wäre also im Vorfeld der documenta notwendig, darüber eine
Diskussion zu entfachen. Was konkrete Arbeitsformen angeht, habe ich auch
keine allgemeine Lösung. Bei der Ausstellung „Die Regierung“, die am 22.
September im MACBA (Museu d’Art Contemporani de Barcelona) eröffnet
wird, haben wir den Versuch gemacht, einfach anders mit dem Museum
umzugehen: zum einen außerhalb des Museums zu arbeiten, zum anderen,
in dem wir die Themenstellungen, die die Basis dieses Museums bilden, in
die Ausstellung hinein übersetzen. Das MACBA selbst ist ein Produkt eines
Aktes radikaler gentrification – in den 90er Jahren gebaut, mitten hinein eine
gewachsene mittelalterliche Stadtstruktur, in ein winkeliges, kleines
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Stadtviertel, wo sich im Bürgerkrieg die Republikaner verschanzt hatten und
das später immer mehr als Problemviertel gesehen wurde. Als ein Akt der
Stadthygiene wurde dann ein Quadrat aus dem Viertel herausgetrennt und
dort dieses Museum hineingepflanzt. 

Der Effekt war, dass erst die Hotelbauten nachzogen, dann chice
Restaurants usw. Diese Rechnung ist in gewisser Weise aufgegangen.
Dieser fast barbarische Akt hat die lokale Akzeptanz dieses Museumsbaus
allerdings verhindert. Die Leute wissen um diese Geschichte, und sie sehen
sie mit, wenn sie diesen Bau sehen. Zwar pilgern Millionen von Touristen dort
hin, aber der Handlungsspielraum des Direktors, der versucht,
politisch-emanzipatorisch in diesem Museum zu arbeiten, ist auf diese Weise
stark beschnitten. Was wir gemacht haben ist Folgendes. Wir sind in ein
anderes Viertel gegangen, nach Poblenou-Besòs, wo gerade das „Forum
2004“ stattfindet: ein gigantisches Kulturspektakel, finanziert vom Staat
Spanien, Katalonien, der Stadt Barcelona und der Unesco. Da geht es um
Weltfrieden, Multikulturalismus, nachhaltige Entwicklung usw., zugleich ist es
eine Riesenmaschinerie, um dort letztlich wieder Kongressgebäude und
Hotels anzusiedeln und so das nächste Viertel „sauber“ zu bekommen.
Dorthin gehen wir mit unser Ausstellung, und wir nehmen uns diese Fragen
vor, aber anders: Uns geht es nicht um globale Konsensbildung, sondern wir
versuchen, die Konflikte offen zu legen und auch auszutragen. 

Regioartline: Sie wollen also die Bedingungen einer solchen Ausstellung 
transparent machen?
Buergel: Es geht noch weiter. Was politisch geschieht, ist eigentlich allen
Leuten transparent. Es herrscht ja kaum Informationsmangel – auch in
Rammalah gibt es Internetcafés. Das Problem ist vielmehr die
Handlungsunfähigkeit. Unsere Ausstellung hat das Ziel, die Proteste, die es
bereits gibt, und das Interesse an einer anderen Stadtpolitik zu binden.

Regioartline: Das klingt sehr nach einer politisch engagierten Form von
Kunst. Von dem, was ich von Ihnen und über Sie gelesen habe, hatte ich den
Eindruck, das es Ihnen aber auch darum geht, den – vielleicht nur
scheinbaren – Widerspruch von Engagement und Autonomie, von einer
intellektuell-diskursiven und einer ästhetisch-sinnlichen Kunstpraxis wenn
nicht aufzuheben, so doch produktiv zu machen. Wie kann man in diesem
Fall mit den spezifischen Mitteln der Kunst auf die von Ihnen beschriebene
politische Situation reagieren?
Buergel: Es würde mich überfordern, tatsächlich im Einzelnen die Kunst zu
beschreiben – da kommen auch die Erklärungsmöglichkeiten an ihre
Grenzen. Mir war es bei dieser Ausstellung allerdings wichtig, die
Fragestellungen nicht bloß lokal abzuwickeln. Wenn es also z.B. um das
Verschwinden fordistischer Arbeitsformen geht, etwa in der Textilindustrie,
die sehr bedeutend für Barcelona war, erzählen wir davon nicht am Beispiel
von Barcelona. Statt also denen noch einmal ihre eigene Geschichte zu
präsentieren, zeigen wir eine Arbeit von Sanja Ivekovic, in der es um eine
jugoslawische Textilfabrik geht. Diese Fabrik hat dreißig Jahre lang ganz
Jugoslawien mit Unterwäsche versorgt, die das Label Nada Dimic trug. Das
war der Name einer Partisanin, der von Tito, bzw. vom jugoslawischen Staat
für seinen Selbstentwurf instrumentalisiert wurde. Dieser Name ist mit keiner
Identität einer realen Person mehr verbunden, sondern ist ein reines Logo
geworden. Von dieser Geschichte erzählt Ivekovic mit dieser Arbeit, und
ebenso von der Transformation dieser Fabrik in ein Business-Center. 

Dieser Vorgang ist ohne lokale Besonderheit, etwas vollkommen
Stereotypes, das hat man in Barcelona genauso. Diese Arbeit setzen wir
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wiederum in Beziehung zu einer Arbeit, die Alice Creischer und Andreas
Siekmann mit den Arbeiterinnen der Brukman-Fabrik in Buenos Aires
gemacht haben. Das ist auch eine Textilfabrik, wo nach der großen
Finanzkrise, die in den 90er Jahren erst den pazifischen Raum und dann
Lateinamerika erfasst hat, der Chef gegangen ist. Die Arbeiterinnen haben
aber weiter produziert – einfach um nicht verrückt zu werden. Sie haben
dann für die verarmten argentinischen Mittelschichten weiter Anzüge nach
Entwürfen von Donna Karan und Yves Saint Laurent gefertigt, wie sie dort
schon zuvor produziert wurden, jetzt jedoch ohne Logo. Inzwischen gehört
ihnen diese Fabrik. Auf den Anzügen, die Creischer und Siekmann in
Kooperation mit dieser Fabrik hergestellt haben, ist als Muster der Verlauf
dieser Finanzkrise nachgezeichnet. Es gibt also schon Möglichkeiten, mit
autonomer Kunst oder mit ästhetischem Eigensinn diese Fragestellungen
und Kräftefelder zu kartographieren. 

Regioartline: Wenn Sie durch die Kunst von Handlungsmöglichkeiten
erzählen wollen: Wie wichtig ist dabei die Idee der Erzählung? Im Katalog zu
der von Ihnen mit kuratierten Ausstellung „Dinge, die wir nicht verstehen“ in
der Wiener Generali Foundation taucht der Begriff des „Erzählbildes“ auf.
Könnten Sie erläutern, was Sie darunter verstehen?
Buergel: Erzählbild ist ein Begriff aus der Filmtheorie. Für uns bildete er eine
Art Kategorienschema, das die gesamte Ausstellung durchzog und die 
Funktion hatte, von dem Kampf zwischen Bild und Begriff wegzukommen. In 
Wien gab es einen Text, der sich durch die Ausstellung fortsetzte und den 
man dort auf Wandtafeln lesen konnte, so ähnlich, wie man im Museum in
drei Absätzen erklärt bekommt, was Impressionismus war. Nur dass dieser
Text anders funktioniert, indem er auf eine poetische, auch ironische und 
subtile Art das Wissenwollen thematisiert bzw. unterläuft. Und das tut er
durch seine poetischen Qualitäten, nicht durch Kritik. Damit gibt er auch den
künstlerischen Arbeiten wieder mehr Handlungsraum, weil das Publikum an
dem Text abprallt und wieder zurückgeworfen wird. So etwas wird es auch in
Barcelona geben.

Regioartline: Es geht darum, einen Text zu haben, der sich weder den 
Werken überstülpt und sie zu Illustrationen macht, noch bloßer Service ist,
sondern der mit ihnen in ein gleichberechtigtes, sich gegenseitig 
kommentierendes Verhältnis eintritt?
Buergel: Ja genau, und der damit auch spielt. Das war ein Experiment, auch 
im Rahmen eines Nachdenkens über kuratorische Methoden. In Wien hat es
gut geklappt, ich weiß noch nicht, wie es in Barcelona funktionieren wird. Das
wird man sehen müssen, und daran kann man auch arbeiten.

Regioartline: Wie gehen Sie in Barcelona damit um, dass Sie
gewissermaßen zwei Formen von Publikum erwarten können – ein
internationales, touristisches Kunstpublikum, und ein lokales, das von den
von Ihnen geschilderten Prozessen unmittelbar betroffen bzw. in diese
eingebunden ist?
Buergel: Das hat nicht unbedingt etwas mit Betroffenheit zu tun. Ich denke,
das zeichnet jedes gute Museum aus, dass es lokal sehr präzise und in der
Lage ist, bestimmte Genealogien in Relation zu internationalen Bewegungen
aufzuzeigen. Mich selber fasziniert das als Museumsbesucher immer. Ich
war gerade in Oslo im Nationalmuseum, und fand es z.B. unglaublich
interessant zu sehen, was für einen Kontext Edvard Munch hatte, das sieht
man so sonst nicht, auch nicht die Einflüsse der vielen norwegischen Maler,
die in Dresden, bzw. Düsseldorf studiert haben, Johan Christian Dahl z. B,
der der Lehrer Caspar David Friedrichs war. Da kann man beobachten, was
zurückgekommen ist. Und auch, dass die norwegische Bourgeoisie Ende des
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19. Jahrhunderts auf einmal angefangen hat, französische Malerei von
Manet und anderen zu sammeln, weil der Museumsdirektor sie dazu genötigt
hat, und wie wiederum die lokale Produktion darauf reagiert hat. Das
Museum muss sich nicht alle aktuellen lokalen politischen Diskussionen zu
eigen machen, sich an die Spitze der Proteste stellen, darin liegt auch
schnell die Gefahr einer Instrumentalisierung. Ich erwarte vielmehr, dass es
für ein interessiertes Publikum eine Form der Übersetzung anbietet zwischen
dem Geschehen vor Ort und dem, was international passiert. Diese
Korrespondenzen müssen sichtbar werden – da haben die lokalen Museen
eine sehr große Verantwortung.

Regioartline: Der Begriff der Genealogie scheint auch im Hinblick auf Ihre
Überlegungen zur documenta wichtig. Sie haben angekündigt, die
Gegenwartskunst genealogisieren zu wollen – hieße das, stärker noch als
Ihre beiden Vorgänger historische Werke mit einzubeziehen?
Buergel: Ich möchte tatsächlich an den Beginn der Moderne zurückgehen,
deren Einsetzen ich mit 1789 datiere. Welche Form das allerdings annehmen
wird, kann ich jetzt noch nicht sagen. Das hängt auch von pragmatischen
Fragen ab – was Leihgaben etc. angeht. Doch ich bin mir sicher, dass da
auch eine Menge 19. Jahrhundert hängen wird.

Dieses Interview erschien zuerst in JUNI. 
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