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Kunst ist Schaffen aus „meiner Mitte“, dem Zentrum des Daseins; genau derselbe Ort aus dem mein Bedürfnis, meine 
Existenz zu verstehen, stammt.  Einen Durst, den man mit Religion stillt. Gewagt gesagt, aber Kunst und „Religion“ quellen 

bei mir aus genau derselben Spalte: Eine Achse zwischen Brustbein und Nabel, die manchmal sich nach oben bis zum 
Adamsapfel ausdehnt und nach unten bis zu meinen Genitalien. 

 

 Einleitung 

Aus den alten rostigen Ölfässern, das höchste Symbol der modernen Konsum-Gesellschaft, wird 
ein Werk für den Eisengott geschaffen, d.h. das „geschändete“ Material wird wieder heilig. Mehr „Inhalt“ 
kann ein Kunstwerk kaum enthalten. 

 

Dieser Text beschreibt und erzählt die Blechskulpturen Haitis, gemacht aus alten Ölfässern: 
Ogoun, Gottheit des Krieges, Feuers und Eisens 
und Schutzpatron der Schmiede ist die Wirbelsäule 
dieses Essays. Der Künstler, normalerweise ein 
Vodou-Gläubiger, übersetzt seine Bilder aus einer 
anderen Realität in das Material Eisen, durch einen 
Ritual und eine Liturgie, die aus dem Akt des 
Schaffens einen „religiösen“ Akt macht. Diese 
haitianische Schmiedekunst ist somit die 
Manifestation der tiefsten Bedürfnisse des 
Menschen, das Verstehen und Erklären wollen: 
woher komme ich, was mache ich da in dieser Welt, 
wohin gehe ich nach dem Tod, wer steht hinter all 
dem… Das TUN ist hier in kompletter Harmonie mit 
dem Material und Werkzeugen, mit der Haltung und 
Absichten, mit der Handlung und den Bewegungen, 
mit den historischen Beweggründen und noch 
darüber hinaus!  

Ein rostiges altes Ölfass wird von Edgar Briérre in 
einem Hinterhof an der Peripherie von Port au 
Prince geschlachtet. Nach so vielen Tagen auf 
einem Haufen unter Regen und Sonne sind sogar 
die noch vorhandenen Farbreste abgeblättert und 
dadurch ist die fast unlesbare Schrift „Petroleum“, 
„Made in…“  kaum noch zu sehen. Zuerst werden 
Deckel und Boden vom Körper abgetrennt, sei es 
mittels elektrischer Trennscheibe -wenn Strom 
vorhanden ist- sei es mit Säge und menschlicher 
Kraft; die Prozedur ist auf alle Fälle ein Akt von 
Gewalt, der seine Opfergabe verlangt, wenn es gut 
geht nur Schweiß, doch meistens auch in Form von 
Blut, das in einem Spiel von Funken entlang einer 



Wunde im Metall versickert. Der Operation folgt eine zweite, ein Längsschnitt im Fass-Korpus in 
derselben Weise: Jetzt ist es nur eine Haut, die gespannt werden muss, was auch einst die Jäger-
Vorfahren des Künstlers in Afrika mit dem Fell der erlegten Tiere durchführten. Das harte und 
gnadenlose Metall währt sich, will seine runde Form behalten, die Form, trächtig des schwarzen Blutes 
der Erde, um über Ozeane transportiert zu werden, wie einst auch die Sklaven nach Haiti.  Ein Kampf 
folgt zwischen Muskeln, Sehnen, Knochen, Gelenken, dem ganzen Körper gegen das vorgegebene, 
starre Gefüge des Eisens, gegen die Anordnung seiner molekularen Bestandteile. Es ist jetzt noch ein 
rein physikalischer Kampf, das Ringen um das Seelisch-Geistige kommt viel später: zwischen der 
Kreativität des Künstlers und der Essenz des Materials, seiner Seele, dem was Ogoun, Gebieter des 
Eisens und Feuers, dem Material gewährt und ihm, dem Künstler, offenbart; ein Kampf, der dann zum 
Liebesakt wird.  

Feuer ist jetzt die Waffe von Briérre; er bündelt das Feuer zu einem Strahl, einen Blitz, mit dem er den 
gesamten konkaven Ölfass-Korpus beschießt. Das Beherrschen des Feuers ist jetzt seine Aufgabe: der 
über tausend Grad heiße Strahl darf die „Haut“ nicht verletzen, keinen Schnitt soll sie erleiden und schon 
gar nicht zum Schmelzpunkt kommen. Respektvoll dringt Edgar Briérre in das Innere des Metalls ein, um 
seine Starrheit zu bezwingen, ohne seine Epidermis zu verletzen. In dem Augenblick, in dem das 
Glühen sich zeigt, wenn das Metall kapituliert, wenn eben seine Augen wahrnehmen, dass das Metall 
„am Ende“ ist, verlegt Briérre sofort das gebündelte Feuer auf ein neues Haut-Territorium. Eine 
wandernde Rötung, fast eine Brandmarke, breitet sich vom Mittelpunkt des Strahls nach außen, wie eine 
Brandung, aus. Noch einen Augenblick länger und das Metall würde fließen wie Magma aus einem 
Vulkan. Den richtigen Moment zu spüren ist das Geheimnis des Meisters, dieser Augenblick, in dem der 
Schmied eins wird mit dem Geheimnis des Materials, dies ist es, was aus Arbeit einen Ritus macht, 
wenn die Ratio keinen Platz mehr hat, die Ekstase eintritt und eine andere Instanz (Ogoun?) die 
Entscheidung für die kaum wahrnehmbaren Bewegungen der Hände übernimmt. Edgar Briérre weiß, 
dass das das Werk Ogouns ist, der Loa des Eisens mit dem er eine innige Verbindung hat, Metall vor 
dem er Respekt hat. Eine solch große Ehrfurcht, dass er, ein tiefgläubiger Voudon-Gläubiger, aus Angst 
aufhörte seine Metallarbeiten zu machen. Diese letzte Information war für mich das entscheidende 
Kriterium, um diesen Essays zu schreiben. Die ARBEIT, das Machen, das Anwenden von Energie und 
Kraft, als etwas Sinnvolles, Notwendiges, Heiliges, und die NATUR, das Material, als Quelle der 
Hieromanie, des heiligen Wahnsinns, das, was einen Menschen in ENTHUSIASMUS versetzt, „In-Gott-
sein“, „Von-Gott-erfüllt-sein“, das Verschmelzen Briérres mit der Gottheit Ogoun. 

 

 Das Eisen von Ogoun 

OGOUN, Loa aus der Petro Nachón, Familie des schwarzen Rituals, eine zerstörende, 
aggressive, leidenschaftliche, streitsüchtige Familie, zuständig für die dunklen Triebe des 
menschlichen Wesens wie Gewalt, Wut, Rache, Hass, Macht, Angst, Lüge und Hinterlist bis zu 
Schmerz und Tod; eine schwarze Familie in rot gehüllt, weil Blut, Feuer und Kraft ihre Begleiter sind. 
OGOUN, Loa des Krieges ist eines der wichtigsten Mitglieder. Schwert oder Säbel und Macheten sind 
seine Symbole, Eisen ist das Element von Ogoun Ferrei, auch Herr der Schmiede genannt. 
Feuerrotorange ist seine Farbe, Rum, Schweine und rote Hähne seine Opfergaben, politische Macht 
sein Territorium.  

OGOUN, eine afrikanische Gottheit im haitianischen Exil, musste sich in der Diaspora neu 
definieren, neue Aufgaben übernehmen. In dem „Dritten-Raum“ von Homi Bhabha, diesem “Nicht-
Raum“ zwischen subjektivem und historischem Zuhause, musste Ogoun an die Front gehen, weil 
dieser hybride Raum, wo Identitäten und Bedeutungen re-interpretiert werden können, für sozialen 
Wandel zuständig ist. Der Dritte-Raum von Bhabha ist ein Uterus für Neues: Kunst, Theorien, neue 
Visionen, Blickwinkel und Perspektiven. Es blieb Ogoun keine andere Wahl, als sich anzupassen; sein 
Volk war in eiserne Ketten gelegt, Eisen der Unterdrückung, die in Eisen der Freiheit verwandelt 
werden mussten, in Macheten, Schwerter und Messer, in Lanzen, Sensen, Spachteln, Gabeln und 
alles, was sich sonst noch in die Körper der Unterdrücker bohren könnte, um Blut und Leben aus den 
weißen Körpern zu vertreiben.  Eisen ist Leben und Tod, es beinhaltet diese Dualität, diese 
Spiegelung, diese Verdoppelung, die im Vodoun zu Hause ist. Das Eisen war immer lebendige 
Materie, seitdem es von Himmel gefallen war: dieser Meterorit aus dem heiligen männlichen Himmel, 
der, in Feuer gehüllt, sich wie ein Phallus in die Mutter Erde bohrte und von ihr empfangen wurde; sie 



riss sich auf in einem runden 
Krater, öffnete eine Vagina, um 
ihren ersehnten Blitz zu 
empfangen, um seinen 
Feuerdurst zu löschen. Ein Akt 
der Zeugung und der 
Schöpfung. Das Wort Eisen 
bildet sich aus den sumerischen 
Piktogrammen AN für Himmel 
und BAR für Feuer. Erst 
Tausende von Jahre später, als 
der Ur-Mensch das Schmelzen 
lernte, entdeckte er das Eisen 
im Inneren der Erde, wo die 
Mineralien wie Embryos im 
Schoss der Mutter wuchsen, 
Petra genetrix in dunklen 
Höhlen und Minen, in ihren 
Plazentas, die die Fruchtbarkeit 
der Erde zeigten. Petra und 
Mineralien, die die Pacha 
Mama manchmal aus ihrem 
Inneren ausstößt, in einer 
gewaltigen Geburt von Lava 
und Feuer, aus Spalten oder 
Vulkanen, begleitet von Zittern 
und Brüllen der Erde, wie der 
Schrei einer Geburt. Und immer 
wieder die Dualität männlich 
und weiblich, Himmel und Erde, 
Zeugung und Geburt, Mutter 
und Kind, Zerstörung und 
Schöpfung, Fruchtbarkeit und 
Opfer und Leben und Tod, die 
die Sexualisierung (und 
„Sexualisierbarkeit“) der Welt 
wiederspiegeln.  

 

Der Homo Faber - Schmied seines Glücks 

Der Homo Sapiens erlangte einst die Macht, den Zustand des Metalls zu ändern; es war eine 
magisch-religiöse Erfahrung, die ihm Macht gab: er, der Schmied, war der Herr des Feuers. Mit dem 
Feuer konnte er den Reifungsprozess des Metalls beschleunigen, er war eine Art Geburtshelfer, der 
die Schöpfung vor ihrer Zeit, mittels einer obstetrischen Operation ermöglichte, eine Frühgeburt des 
Metalls. Für die Völker Ewe und Fon, für die Bambaras und Yorubas war der Schmied ein Iniciado in 
die Geheimnisse des Feuers, dem der Gott die Macht gab dieses zu beherrschen und so auch die 
Metalle zu transformieren. Der Hammer in der Hand des Schmiedes, am Ende seines Armes, der sich 
in die Luft erhebt und mit Kraft in einem Bogen das glühende Metall unter Funken und Getöse trifft, war 
das Abbild des Blitzes und des Donners. In dieser Handlung spiegelte sich der Liebesakt zwischen 
Himmel und Erde wieder, ihr Zeugungs- und Schöpfungsritual im „Kleinen“ wiedergegeben (vgl. Eliade 
1998), Geburt einer Pfeilspitze, eines Messers, Talismans oder Amuletts; Schöpfung, die ein Opfer als 
Ausgleich verlangte, Opferung in Form von Blut, Blut von schwarzen Hühnern und weißen Hähnen für 
Egun, den Eisengott der Ewe; Blut eines Hundes für Ougoun, der Eisengott der Yoruba, ein toter Hund, 
den ich mit meiner Stirn berühren soll, als ein Tausch/Transaktionsakt  von dem Leben mit dem Tod.   



 

In vielen Kulturen Afrikas war die Kaste der Schmiede mit der der Töpferinnen verheiratet, Feuer 
und Erde wieder und wieder vereint. Ein immer wiederkehrender Liebesakt, der für Harmonie und 
Gleichgewicht sorgte. 

 Bis Europa nach Afrika kam. 



 

Ogoun und Erzúlie: Widerstand im Exil 

Mit „Negros“ vollgeladene Schiffe, Schiffe mit geschlichteten und geschichteten Afrikanern, einer 
riesigen modernen Sardinendose ähnlich, kamen in La Hispaniola, in der Karibik, an. Und mit ihnen 
ihre Götter die Loas. Aber die vor tausenden von Jahren begonnene kulturelle Evolution Afrikas wurde 
in Amerika zäh unterbrochen: durch ethnische Zersplitterung, das Fehlen einer gemeinsamen Ur-
Sprache, die Zerstörung der hierarchischen Ordnung der Götter, das Verschwinden der Linajes und 
oder Verwandtschafts-Strukturen und durch aufgezwungene Christianisierung zum Teil die religöse 
Identität der Afrikaner und Afrikanerinnen. Voudou, vudú, VooDoo. Voudun war das Rettungsboot auf 
dem, Loa sei Dank, viel Gepäck ins Exil mitgebracht wurde, zwischen Trommeln, Tänzen und Trancen 
kamen auch Götter, darunter auch Ogoun, Ogún, Ougoun, Egun und all die Schmied-Gottheiten 
verschiedener Ethnien Afrikas mit. Der Ogoun der Haitianer musste kriegerischer werden, 
gewalttätiger, blutiger; er war für die Sklaven Hoffnung und Halt, Ogun das Bindeglied, das das 
Eisenglied ihrer Füße sprengen sollte. Die weißen Herren zwangen ihnen aber ihren katholischen Gott 
und seine Gefolgschaft von unzähligen Heiligen auf; eine Palette, in der die Afrikaner ihre Gottheiten 
gut verbergen konnten. So ein Weißer-Gott, nur an einem Platz, an einem Ort ganz draußen, anstatt 
hier in der ganzen Natur und manchmal in-mir, war unverständlich, inkomplett. Der Synkretismus 
ergänzte das was fehlte. Synkretismus, das dem neuen Voudou noch mehr Halt und Form gab.  Der 
Heilige Georg, auf einem Pferd, mit Harnisch und Lanze, mit der er einen Feuerspuckenden Drachen 
durchbohrt, war „wie gemalt“ als Camouflage für Ogoun. Auch mit dem Heiligen Jakob auf seinem 



Pferd in voller Rüstung mit Helm und Schwert, der über einem blutigen Schlachtfeld voll mit weißen 
Toten dahinreitet, konnte sich Ogoun gut verschmelzen. 

  

Und Erzuli, Loa der Liebe, verschmolz mit der Mutter-Gottes Maria. Erzuli, Gottheit der Liebe 
wurde die Frau von Ogoun, Gottheit des Krieges. Wieder die Gegensätze, die Dualität des Vodou: 
Krieg und Liebe, Tod und Liebe, Liebe in Feuer und Blut: Macho-Weib, Gewalt-Zärtlichkeit, 
schneidendes Metall- zarte Haut, ewige Inspirationsquelle unserer Dichter, Maler, Komponisten, 
Psychologen, Philosophen…  Aber Voudou dringt noch tiefer in die Seele des Menschen ein: Ogoun 
wird dual, maskulin und feminin dargestellt; oder sogar dreifach, Hermaphrodit: OGOUN DEUX 
MANIÈRES.  Erzuli wird in zwei Spiegel-Bilder geteilt: Erzuli Freda und Erzuli Dantor: Erzuli des 
wohltätigen weißen Rada-Kults und Erzuli des zerstörenden schwarzen Petro-Kults. Erzulie Freda 
„synkretisierte“ / verschmolz mit der Virgen de la Soledad  und Erzuli Dantor, „der Fehler“, mit der 
Virgen de los Milagros; diese wurde schwarz gemacht und bekam drei Schnitte im Gesicht, von der ihr 
drei Narben blieben. Narben aus den Freiheitskämpfen gegen die Franzosen, weil Erzuli Dantor, 
Ogoun und die ganze Petro-Familie sich für die Freiheit entschieden haben, koste es was es wolle, 
wenn es auch die eigene Zerstückelung, die Verstümmelung der Götter selber bedeutete, wie es bei 
Erzuli Dantor geschah, als die Franzosen ihr die Zunge rausschnitten, damit sie nichts erzählen 
konnte. Da nahm Erzuli Dantor einfach ihre Tochter Anäis als ihr Sprachrohr, sie wurde ihre „Zunge“, 
ihr „Wort“ im Kampf für die Freiheit der Haitianer, weil die Petro-Familie keine Ruhe finden kann, bevor 
die 450.000 Sklaven, die die Französische Krone zwischen 1697 und 1804 nach Haiti schleppte, 
gerächt sind. Viel Eisen und Haut, Eisen in Haut, aus der sich viel, viel Blut ergoss, dies erfreute 
Ogoun zwischen 1791 und 1804, Zeit der Freiheitskämpfe, die mit der Kapitulation Napoleons endeten.  

Ogoun konnte nur kurz zur Ruhe kommen, nachdem die Sklavenhalter aus Haiti verbannt waren; 
ein noch mächtigerer Geier lauerte bereits die ganze Zeit im Norden und kreiste über dem Himmel der 

Karibik. 1914 nahm er 
Sturzflug auf Haiti, die 
USA-Marine ging in Port 
au Prince an Land und 
holte sich selber ihre halbe 
Million Dollar aus der 
Banque Nationale d´Haiti 
als Bezahlung eines 
offenen Kredites der City 
Bank. Ein Jahr später 
kamen sie wieder und 
okkupierten das Land für 
fast 20 Jahre, 
beschlagnahmten die 
fruchtbare Erde, 
entwaldeten 86% des 
Landes für ihre 
Monokulturen und 



bereiteten Haiti für den später kommenden Neoliberalismus vor. Haiti wird vom Kolonialismus in den 
Neokolonialismus gezwungen. 

 

Das Eisen Ogouns war zu schwach gegen die amerikanischen Panzer und Maschinenpistolen. 
Offiziell verließ USA Haiti 1934, aber kurz danach begannen die zwei Haupt-Geier der Erde, USA und 
UdSSR, ihren Kampf ums Territorium. Die USA betrachteten Lateinamerika als Pufferzone und noch 
mehr, als Kuba in die Fänge des Feindes fiel; da waren alle Rechtsdiktaturen Lateinamerikas die 
Garantie des Kapitalismus.  

Papa und Baby Doc, mit dem Segen der USA, Frankreichs und des restlichen West-Europa, 
terrorisierten Haiti 30 Jahre lang (1957-1986). Die haitianische Doc-Dynastie rief die tiefsten und 
dunkelsten Mächte der Petro-Familie und das satanische Reich der Bakas für ihre Terrorzwecke an; 



Zombies wurden kreiert, Tote, die den Lebendigen Schaden zufügten, wurden gerufen; der Kannibale 
Loa Ti Jean Petro, der alles Leben verschlingt, auch Wiesen und Kulturanbau, wurde erweckt, 
zusammen mit seiner Frau die meist gefürchtete Loa des Todes, Marinette, das Skelett, sowie Dutty 
Boukman, Loa der Rache und des gewaltsamen Todes. Das ganze Bestiarium der Grausamkeit stand 
im Dienste der Geheimpolizei Papa Docs, die „tonton macoutes“, „Onkelchen Menschenfresser“. Ein 
ungleicher Kampf fand statt zwischen Ouangas, zwischen Puppen, die mit Nadeln durchbohrt wurden, 
um die dämonischen Bakas zu fangen, ein Kräftemessen von Gads, Talismanen, Amuletten und 
schützenden Mojos, sowie Feuerritualen und allem, was der Barbarei der Diktatur Linderung bringen 
konnte. Hoffnung und nur Hoffnung in ihre Loas war wieder einmal der einzige Halt der Haitianer 
während dieser 29-jährigen, unendlich langen dunklen Nacht. Das Licht des neuen Tages haben sie 
nicht zu sehen bekommen. Der Norden war längst nicht fertig mit Haiti; es gab da noch Reste zu holen 
und dafür kamen die 4 Reiter der Apokalypse: IMF, WB, WTO, GATT, Multinationale, Transnationale, 
Extraktivismus; also eine ganze Kavallerie, gegen die das müde Pferd eines Heiligen Georgs oder 
Jakobs nichts ausrichten kann, weil die Drachen jetzt wie Pilze aus dem Boden schießen.  

Arte Povera 

Haiti. Eines der schwächsten Kettenglieder der internationalen Gemeinschaft, Port au Prince, die 
größte Favela Lateinamerikas ähnelt einer Müllhalde der Konsumgesellschaft: Leere rostige Ölfässer 
und Ozeane von Blech werden von Wirbelstürmen oder Erdbeben auf der nackten Erde hin und her 
gefegt. Erde, die Mutter Erde, die geliebte Pacha Mama muss ihre Kinder mit sich selber ernähren, 
Schlammkekse werden aus Ton, Schmalz und Salz hergestellt, um dem Hunger zu entkommen. 

Muttererde von Müll bedeckt, Müll als Material für Künstler einer „arte poverissima“, weil die 
italienische „arte povera“ im Verhältnis „arte ricca“ wäre. Leere rostige Ölfässer, die zu Skulpturen 
werden.  

 



Nachdem Edgar Briérre sein Fass von Boden und Deckel befreit 
hat, den Korpus geschnitten und geglüht hat, steckt er eine Eisenstange 
in die Längsspalte, um die Wände auseinander zu kriegen. Langsam 
vergrößert sich die Spalte, so weit, dass er zuerst nur mit beiden 
Füssen auf jedem Ende stehen kann und sich hin und her balanciert, bis 
das Blech so weit auseinander ist, dass er schon mit seinem ganzen 
Körper hineinkann: Mit den Füßen an einem Ende und gestreckten 
Händen an dem anderen, „kämpft“ er mit dem Blech, das fast dieselben 
Dimensionen wie sein Körper hat. Das Blech streckt sich auf der Erde in 
seiner vollen Länge aus und darauf liegt ein Mensch in Schweiß 
gebadet: Briérre ähnelt dem Menschen von Leonardo Da Vincis 
Zeichnung in einem rostigen Rechteck.  

Hammerschläge regnen vom Himmel auf das Eisenblatt in einem 
beteuernden Donnerkonzert, gleich wie Tausend Jahre vorher seine afrikanischen Ogoun-Schmied-
Vorfahren.   

Jetzt, vor der eisernen Leinwand, steht ein Künstler mit Kreide in der Hand und wartet auf 
Inspiration. Nein, Briérre, ein tiefgläubiger Ogoun-Verehrer, wartet auf Eingebung, jetzt ist er mehr 
Hunsi als Künstler.  

Der Hunsi ist ein Iniciado, der eine Schutz-Gottheit zugeteilt bekommt, und so stellt sich die 
Verbindung her, die ihn befähigt eine Gottmanifestation zu sein. Ogoun soll sich jetzt manifestieren, 
seine Hand „reiten“, seinen Besitz, das Eisen, in Anspruch nehmen:  

 

 

 



Die Voudou Diener  

 „Die Voudou Diener“ (ca. 1971/ 86,4 x 76,2 cm): Im Zentrum steht das Herz Erzulie, das von 2 
links und rechts knienden betenden Voudou-Anhängern auf ihren Rücken getragen wird. Gesichter in 
ihren Knien zeigen, dass sie besessen sind, dass sie von einer Loa geritten werden. Sie symbolisieren 
auch die heiligen Zwillinge, Marassa, Vorfahren von Menschheit und Loas. Im Herz, unten in der 
Längsachse, ist ein Assotor, die heiligste alle Trommeln. Trommeln, die nicht nur Musikinstrumente 
und heilige Objekte sind, sondern auch die tangible (greifbare) Form, die Verkörperung einer Gottheit 
sind. Drinnen in der Trommel ist das Gesicht 
Gottes. Über der Trommel ist eine riesige Hand, 
die Finger breiten sich schon außerhalb des 
Herzes, wie eine Palme aus. Die Hand wird von 
einem großen Messer durchbohrt, das Symbol 
Ogouns, Loa des Eisens und des Krieges.  

Die Längsachse markiert die Symmetrie 
des Werkes, diese vertikale Verbindung 
zwischen dem abgründigen Gewässer von 
unten und dem Himmel von oben, Himmel der 
Kraft, der Macht, des Feuers und der Energie 
gegenüber dem Wasser des Friedens, des 
geheimen Wissens. Die vertikale 
Symmetrieachse des Herzens, noch betont von 
der Heiligen Trommel mit dem Gesicht Gottes 
und die Hand, ist auch ein poteau mitan; die 
nach oben gespreizten Finger „verlängern“ die 
Verbindung zum Himmel, „zeigen“ zur 
Unendlichkeit. Jeder Finger, wie Blätter einer 

Palme, zeigt nach oben in jede Richtung, als wollte die Hand den 
ganzen Himmel erreichen und ergreifen.  

 

Dagegen zeichnet sich ein Erdhorizont ab ganz unten, wo die 
unterste Spitze des Herzens liegt, wo die Zehen und Knie der 
betenden Zwillinge sich ganz deutlich  „stützen“: Dieses horizontale 
physikalische Unten, das gleichzeitig noch stärker das Oben betont, 
zeigt uns wo die Erde ist, wo die Wurzel der Palme ist: Eine Palme des 
Lebens, Baum mit Krone, Stamm und Wurzeln, Sitze der Oberen, 
Mittleren und Unteren Welt, typisch auch in den Weltkonzeptionen der 
Ur-Amerikaner: Kondor-Jaguar-Anakonda. Kondor, der über 5.000 m 
hoch fliegt, ganz nah an der Gott-Sonne, Instanz der Ethik und Moral 
(nach Freud, das Über-Ich), Anakonda, die in den tiefsten Gewässern 
des Amazonas lebt, Sitz der Triebe, und Jaguar, die „Realität“, der 
Schamane in seinem Jaguar-Fell, der 
den Kontakt zwischen den Welten 
schafft. 

 

Palme, Baum, arbor inversa, das dualistische Gegensatzpaar 
zwischen dem Wissen, oben und dem Unterbewusstsein, das 
Unbewusstsein, das Un-Wissen oder geheime Wissen, unten. Stamm 
der Palme, Jakobs Leiter, von der Erde zum Himmel, Leiter der 
Perfektion, von der Welt der sinnlichen Wahrnehmung zur Welt der 
Vorstellung, der Imagination und Intuition. 



Beide Köpfe der Zwillinge, links und rechts und genau 
in der mittleren horizontalen Achse platziert, markieren die 
Querbalken eines Kreuzes, da, wo die Welt der Menschen 
ist, und rechts liegt Rada, links Petro, seine Spiegelung, sein 
Spiegelbild. 

Geometrie spielt eine große Rolle hier, wie in der 
ganzen Voudou-Konzeption. Die Dimension des gesamten 
Bildes ist ein Quadrat, wie ein Peristilo, der ein 
gleichschenkeliges Dreieck enthält, die Trinität. Hier, als 
Herz Erzulies, steht er auf der Spitze, das heißt, es ist ein 
„weibliches“ Dreieck, Symbol von Wasser und Materie. 
(Umgekehrt ist es männlich und steht für Feuer und Geist). 

Das sumerische Piktogramm für Frau ist auch ein Dreieck auf der Spitze und der für Gott, ein Asterisk 
(Stern aus Strichen), den ich auch in den Linien der Finger+Messer+Herzenlinien sehen kann. Das 
exakte Zentrum des Bildes, das mitan, ist auch der Punkt aus der die Hand herauskommt, aus dem 
Fell der Trommel: Nach oben „wächst“ die Hand, nach unten die Trommel. 

                          

 

 Conclusio 

Nach dem Zeichnen kommt der Schmied, der Herr des Feuers, wieder zu vollem Einsatz. Es wird 
gebohrt, gefeilt, gestanzt, gelötet und geschweißt. Feuer und Kraft, Funken und Donner begleiten sein 
Tun. Dass Edgar Briérre sich vor der magischen Bedeutung des Metalls fürchtete, wird oft erwähnt.  

Jetzt transformierte er dieses Fließband-produzierte Ölfass, dieses Symbol einer respektlosen 
Konsumgesellschaft, durch das ehrliche Ritual seiner Arbeit und seinen tiefen Glauben, in etwas 
beinah vor-Heiliges: Konsum-Eisen in Kunst-Eisen, entweihtes Eisen in Ogoun-Eisen: Eine 
Transmutation der Materie, ein Akt der Alchemie: Es ist wieder jenes Eisen aus dem Meteorit des 
Vatershimmels, der die Muttererde schwängerte und nicht mehr das Eisen des modernen Homo faber, 
der längst aufgehört hat, nur Herr der Natur zu sein, um das Podium Gottes zu besetzen, in seinem 
Mythos der unendlichen Entwicklung. Ein Eurozentrischer Homo faber, der sich entschied für die 
absolute Beherrschung und Verwandlung der Natur, ihre Transformation in Energie, weil Natur bloß 
aus 118 chemischen Elementen besteht, Elemente, die er beliebig mischt, um seine leichte und 
praktische Plastikflasche zu schaffen, die dann, im Wasser „aufgelöst“, mit dem Plankton in den 
Ozeanen konkurriert. Ein Tun, für das er den begehrten Nobelpreis für Chemie in Stockholm direkt aus 
den Händen König Karl Gustavs von Schweden bekam. Keinen besonderen Preis, weder in 
Anerkennung und noch weniger in Geld, bekam je ein Künstler aus Haiti in den Galerien der Welt; 
„nett“ sind sie ja, wirklich, die Blechskulpturen aus Haiti, sehenswert, vor allem in Anthropologischen 
Museen oder ähnlichen Stätten für exotische Kunst, d.h. keine echte Kunst nach Eurozentrischen 
Prinzipien, und daher keine individuelle Kunst, sondern anonym, als Gruppen-Kunst, Ethnien-Kunst, 
Stammes-Kunst, wie die der Aborigines oder der Kuna oder der Afrikaner: Ein Kunstwerk ohne ein 



konkretes Gesicht dahinter, nämlich jenes 
seines Erzeugers, sondern gleichgesetzt mit 
allen Gesichtern seinesgleichen. 

 

Edgar Briérre hätte genauso gut sein 
Bruder Murat sein können oder Georg 
Liautaud oder Damien Paul oder Serge 
Solimeau, um die Pioniere beim Namen zu 
nennen, oder auch die unzähligen jungen 
Erzeuger der exotischen Artefakte; all ihre 
Namen brauchen wir nicht zu wissen; uns 
genügt zu wissen, dass die Dinge von dort 
kommen, aus Ölfässern erzeugt werden und 
alles mit Voudou zu tun hat. Hollywood hat 
schon seinen Anteil geleistet, damit das 
obskure Bild von Geheimnis-Angst-Gefahr-
Neugier entsteht. Haiti war immer eine 
Kolonie und auch in der Kunst ist es eine 
Kunstkolonie, eine Ghetto-Kolonie, 
eingesperrt in seinem Voudou-Symbolik-
Gefängnis, weil Westen nur Objekte will und 
keine Subjekte. Europa hat diese 
Außereuropäische Kunstart als 
PRIMITIVISMUS schon längst abgestempelt 
und Picasso und sämtliche Expressionisten 
haben sich davon bedient, ohne sich dem 
Risiko Kopierer „zu sein“ stellen zu müssen; 
es war legal und salonfähig.  

 



  

Nachwort und Reflexion 

Kunst soll bewegen. Die Metallskulpturen Haitis generieren sogar tiefsten Respekt und Angst, 
auch bei dem Künstler selbst, wie wir gesehen haben. Trotzdem sind sie aus dem eurozentrischen 
Blickwinkel, DER Kunst, der „Weltkunst“ (d.h. der westlichen Kunst, der Kunst Europas und 
Nordamerikas) nur eine Sub-Kunst, ein Exotikum. Ihr Inhalt –religiös, sozial, geschichtlich- ist ihre 
größte Bürde: zu viel, zu tief, zu klar, zu logisch…  Es ist für AnthropologInnen weniger interessant sich 
zu fragen warum die haitianische Kunst im Westen keine egalitäre Position im Machtgefüge der Künste 
hat, sondern eher die Frage: Welche Publikationen, Kritiken und Meinungen haben dazu geführt, dass 
eine Kunst als zweitrangig gegenüber den anderen gesehen wird? Die Macht hybride, un-
einordenbaren, duale Daseinsformen wiederum finden in der Postmodernen Anthropologie erstmals 
ein Sprachrohr. 

Vor allem AutorInnen der Kultur- und Sozialanthropologie empfanden ihre schwer (oder 
mehrfach) einordbare Identität als eine Quelle der Macht und des Widerstands. Ein Widerstand gegen 
Strukturen die mit essentialistischen, starren Vorstellungen von Identität, Wissenschaft, Kunst etc. 
arbeiten und diese perpetuieren. Institutionalisierte Formen von Kultur schließen per se jüngere, 
parallele oder kontroverse Subkulturen aus.  

Die „Natur“ dieser Kunstform zielt jedoch darauf ab, sich nicht den bereits vorhandenen 
Strukturen anzupassen und seinen Platz darin zu finden, sondern diese Strukturen wenn auch indirekt 
oder gar „unbewusst“ kritisch infrage-zu-stellen. Die gebrauchten Stilmittel scheinen also starren 
Regelwerken entgegenzuwirken. Genau diese rebellische, mit starker Symbolik beladene 
Grundhaltung sehe ich als Grund dafür, der Haitianischen Kunst und natürlich seinen Künstlern einen 
Ehrenplatz in den Anthropologischen Interessens-Gebieten zu verleihen! 
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