 Rede zur Ausstellungseröffnung (KV Kehdingen 8.8.10):

Ich habe nun die angenehme Aufgabe, in diesem Eröffnungsritual die Rede halten zu dürfen, um so auf die hier gezeigten Kunstwerke hinzuführen. Dies ist eine etwas heikle Angelegenheit, da sich die Künstlerin selbst mit eindeutigen Aussagen und Interpretationsanleitungen, die eine bestimmte Zugangsweise nahe legen würden, zurück hält. So bleibe ich rein subjektiv und erhebe auch keinerlei Anspruch auf irgendeine Form der Gültigkeit  meiner Aussagen.
Tasten wir uns also an die Kunst von Sabine Reyer heran und betrachten den Gegenstand zunächst haptisch. Es passiert mir häufig, dass ich vor einem Bild der Künstlerin stehe und den Drang verspüre, es mit meinen Fingern zu berühren. Ein solches Anfassen allerdings gehört aus gutem Grund nicht zum Ritus einer Ausstellung und deshalb unterlasse ich es dann doch. Was diesen dann letztlich nicht handlungswirksamen Impuls in mir auslöst, ist die häufig sehr lebendige Struktur der Oberfläche der Bilder. Da ist Farbe aufgepinselt, aufgespachtelt, aufgetragen, aufgeschichtet, angespritzt, mit anderen Materialien vermischt, wieder abgeschliffen, abgerieben, abgekratzt oder einfach deckend oder durchscheinend übermalt worden, der gesamte lebendige Prozess der Entstehung wird uns sichtbar. Die Künstlerin hat mir gesagt, dass sie sich bei ihrer Arbeit meist grob von einer Idee, einer Ahnung, einer Anspielung, einer Eingebung leiten lässt, den Bildern aber die Möglichkeit einräumt, sich zu entwickeln. Und so verwandelt sich manches Bild im Rahmen seiner Herstellung und wenn sie bei hier gezeigten Bildern solche Wandlungen, Veränderungen, Übermalungen entdecken, so kann es sein, dass sie vor einem Bild stehen, das einst noch völlig anders aussehen sollte. Andere Bilder jedoch tragen von Anfang an ein klares Konzept in sich und werden nach einem Plan erstellt. Die Arbeitsweise der Künstlerin ist daher nicht eindeutig als experimentell oder eindeutig als linear zu bezeichnen, sondern ist vielfältig und wandlungsfähig. Sie selbst sieht diese Freiheit der Herangehensweise als Teil ihres Menschseins an.
Aus diesem Grund müsste mein Versuch, ihre Arbeitsweise zu analysieren und typische Eigenschaften herauszuschälen, zwangläufig scheitern. Ich verlasse also dieses Feld einer zu erwartenden Niederlage und wende mich stattdessen dem Titel der Ausstellung zu. „Hirsch Affekt“ lautet dieser, ohne dass uns deutlich würde, was damit genau gemeint ist. Die Worte Hirsch und Affekt stehen einfach unverbunden nebeneinander. Wie sollen wir damit umgehen?
Unter einem Affekt versteht man in der Sprache der Psychologie emotionale Zustände, die sich aus Instinktreaktionen entwickelt haben. Sie gehen häufig mit starken körperlichen Empfindungen einher und weniger mit umfangreichen Kognitionen. Sie stellen somit die basale Form der Emotionen dar, den Teil, den wir meistens meinen, wenn wir im Alltag von „Gefühl“ reden. Affekte können entweder durch biologische Anforderungen ausgelöst werden, wie im Falle einer Kampf/Flucht-Situation, bei Hunger und Durst oder bei Sexualität oder sie basieren auf einfachen Lernprozessen wie bei Angst oder Ekel. Bis auf den Ekel lassen sich all diese Affekte wohl tatsächlich beim realen Hirsch finden, doch liegt hier wohl nicht das Interesse der Künstlerin. Die Bilder sollen nicht als etwas buntere Versionen des „Röhrenden Hirschs vor Heidelandschaft“ lediglich der Naturbetrachtung dienen. Die Affekte weisen uns den Weg vom Hirsch zum Menschen, sie stehen für den animalischen Urgrund, der ins uns wirkt. Der Hirsch wird zum Symbol für das menschliche Streben nach Macht und das Gefühl der Ohnmacht, verloren im Schneesturm, erjagt, erschossen, zerlegt, ausgeweidet. So tun sich hinter der ästhetisch schönen Fassade der Bilder immer wieder Ab- und Hintergründe auf. Dies ist wohl auch eines der wenigen verbindenden Elemente der unterschiedlichen Serien der Künstlerin, von denen die im Ausstellungsnamen enthaltene „…aus dem Leben der Hirsche“ nur eine der hier vertretenen ist. Von den mitunter augenzwinkernden „Entwürfen für Nationalflaggen“ bis zu den „Fragmentierten“ sind hier die unterschiedlichsten Bilder aus verschiedenen Schaffensphasen der Künstlerin vertreten. Der Hirsch jedoch scheint sie nicht ganz loszulassen. In einem Nebensatz erwähnte sie mir gegenüber kürzlich, dass sie bei einem, noch sehr neuen Bild, eines Papstes, das hier auch zu sehen ist, letztlich auch einen Hirsch gemalt habe.
Doch nun will ich nicht länger versuchen, mich dieses Bildern in Worten zu nähern, sondern Sie einladen, das einzig Sinnvolle zu tun und den Bildern entgegen zu treten. Grübeln Sie nach, schmunzeln Sie, lassen Sie ihre Affekte anregen! Und wenn Sie dabei erkennen, dass es sich mit den Bildern ganz anders verhält als von mir hier vorgeschlagen, so kann eine solche Meinungsvielfalt nur im Sinne der Künstlerin sein.
· Johannes Bohn
