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//Gerbert Schwaighofer

Editorial _   Grußwort

Im Oktober 2017 erscheint die 8. Auflage des eJournals p/art/icipate, diesmal zum
Thema EXPERIMENT! Experimentierraum Wissenschaft und Kunst und erstmals als
Zusammenarbeit des Programmbereichs Zeitgenössische Kunst und
Kulturproduktion und des Doktoratskollegs Die Künste und ihre öffentliche Wirkung:
Konzepte – Transfer –  Resonanz des Kooperationsschwerpunkts Wissenschaft und
Kunst.

Diese Ausgabe des eJournals unter der Leitung von Xenia Kopf, Anita Moser und
Johanna Öttl geht auf Aktivitäten des interuniversitären Doktoratskollegs zurück.
Seit September 2015 arbeiten hier am Kooperationsschwerpunkt Wissenschaft und
Kunst sieben Kollegiatinnen an ihren Dissertationsprojekten, die an den
Schnittstellen von Wissenschaft und Kunst angesiedelt sind. Das Kolleg ist im Sinn
der Zielsetzung transdisziplinär ausgerichtet, befasst sich mit Phänomenen,
Konzepten und Prozessen der Wechselwirkung zwischen den Künsten und ihren
Öffentlichkeiten und bietet einen Rahmen für vernetztes Forschen, Arbeiten und
Lehren.

So fand im Sommersemester 2017 die öffentliche Ringvorlesung Experimentierraum
Wissenschaft und Kunst statt, wobei unterschiedliche Formate – vom klassischen
Vortrag über Live-Experimente bis zur Lecture Performance – umgesetzt wurden. Der
Titel der Ringvorlesung und dieser Ausgabe von p/art/icipate nimmt nicht (nur) auf
das Experiment als Methode Bezug, vielmehr dient es als theoretisches Konzept, um
einen Raum für das Neue und Vorläufige des Forschens, Schreibens und Sprechens an
den Schnittstellen von Kunst, Wissenschaft und Gesellschaft zu eröffnen.

Die 8. Ausgabe des eJournals präsentiert unter anderem anhand der
Dissertationsprojekte die vielfältigen Zugänge in und zwischen Kunst-, Kultur-,
Literatur-, Musikwissenschaft, Stadtforschung, forschender Kunst und
künstlerischer Forschung. Damit reflektiert es auch aktuelle gesellschaftliche
Fragestellungen aus wissenschaftlich-künstlerischen Perspektiven und fungiert ein
weiteres Mal als Sprachrohr und Forum für die Forschungsaktivitäten am
Kooperationsschwerpunkt Wissenschaft und Kunst.

Ich möchte Sie herzlich einladen, sich mit uns auf einen anregenden Diskurs zwischen
Wissenschaft, Kunst und Gesellschaft einzulassen. Lesen Sie unser eJournal und
besuchen Sie das umfangreiche Angebot an Symposien, Tagungen und Workshops
am Schwerpunkt Wissenschaft und Kunst sowie die öffentliche Gesprächsreihe W&K-
Forum, bei der aktuelle kulturpolitische Fragestellungen zur Diskussion gestellt
werden!

DDr. Gerbert Schwaighofer

Leiter Kooperationsschwerpunkt Wissenschaft und Kunst
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Introduction _   Von Wissenssystemen und

Experimentierräumen

In einem seiner Essays zu Literatur zitiert Jorge Luis Borges aus einer ‚chinesischen
Enzyklopädie‘ folgendes Ordnungssystem für Tiere: „a) Tiere, die dem Kaiser
gehören, b) einbalsamierte Tiere, c) gezähmte, d) Milchschweine, e) Sirenen, f)
Fabeltiere, g) herrenlose Hunde, h) in diese Gruppierung gehörige, i) die sich wie
Tolle gebärden, k) die mit einem ganz feinen Pinsel aus Kamelhaar gezeichnet sind, l)
und so weiter, m) die den Wasserkrug zerbrochen haben, n) die von weitem wie
Fliegen aussehen.“ (Borges 1966, zit. n. Foucault 1974: 17) (*1)

Michel Foucault bezieht sich auf Borges’ Text in der Einleitung zu Die Ordnung der
Dinge (1966), seiner diskursanalytischen Arbeit zur Herausbildung moderner
Wissenssysteme. Damit verweist der Philosoph nicht nur auf diskursive
Konstruktionen von Nomenklaturen und Ordnungssystemen, sondern auch auf die
Irritation, die das unmittelbare Nebeneinander dieser Tierklassen hervorruft (vgl.
Foucault 1974: 18).  (*2) Er verdeutlicht, dass ‚Wissen‘ an spezifische Kontexte
gebunden ist, in denen gesellschaftliche und kulturelle Machtverhältnisse zum
Ausdruck kommen; dabei sind aber immer auch andere Ordnungen möglich: Mit
Fabeltieren, herrenlosen Hunden und Tieren, die von weitem wie Fliegen aussehen,
stehen Kategorien nebeneinander, die unter den Bedingungen tradierter
Klassifikationsschemata kaum miteinander in Beziehung gesetzt werden. In diesem
Nebeneinander entsteht ein (diskursiver) Raum, der sie dennoch miteinander in
Berührung bringt und so die Entwicklung neuer Perspektiven auf konventionalisierte
Ordnungen sowie ein anderes, widerständiges ‚Wissen‘ zulässt.

Wissenschaftlichen Konventionen entsprechend sind verschiedene Ordnungs- und
Wissenssysteme institutionell oftmals voneinander getrennt, und zwar sowohl
räumlich als auch epistemisch. Das Doktoratskolleg Die Künste und ihre öffentliche
Wirkung: Konzepte – Transfer – Resonanz, angesiedelt am interuniversitären
Forschungsschwerpunkt Wissenschaft und Kunst, einer Kooperation zwischen der
Paris Lodron Universität und der Universität Mozarteum Salzburg, versucht – ebenso
wie die vorliegende Ausgabe des eJournals p/art/icipate –, diesen Trennungen
entgegenzutreten: Die sieben Doktorandinnen arbeiten nicht nur ausgehend von sehr
verschiedenen Forschungsperspektiven nebeneinander, sondern auch mithilfe
unterschiedlicher methodischer Zugriffe miteinander. In ihren
Dissertationsprojekten, die an den Schnittstellen von Wissenschaft und Kunst
angesiedelt sind, befassen sie sich mit Phänomenen, Konzepten und Prozessen der
Wechselwirkung zwischen den Künsten und ihren Öffentlichkeiten. Dabei bewegen
sich die Zugänge zwischen Kultur-, Literatur-, und Musikwissenschaft,
Stadtforschung, forschender Kunst und künstlerischer Forschung. Somit wird ein
Raum geschaffen, in dem verschiedene Wissenssysteme, deren Genese und
Historizität, aber auch deren Repräsentationen reflektiert werden. Die Arbeit im
Doktoratskolleg knüpft an einen erweiterten Wissensbegriff an, der auch
‚ästhetisches Wissen‘ einbezieht: Dabei wird davon ausgegangen, dass künstlerische
Mittel (der Darstellung, der Forschung usw.) neue Perspektiven auf (alte)
Wissensbestände ermöglichen und vermeintlich starre (Macht-)Verhältnisse
veränderbar sind. Dass diese Wissensbestände nicht nur ihre jeweiligen
Nomenklaturen und Ordnungen ausbilden, sondern auch bestimmte
Darstellungsweisen privilegieren, hat Joseph Vogl anhand seiner Poetologie des

http://www.w-k.sbg.ac.at/doktoratskolleg/allgemeines.html
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Wissens gezeigt (Vogl 2011: 54f).  (*3) In Nachbarschaft mit neuen Wissens- und
Ordnungssystemen begegnen einander im Doktoratskolleg daher auch
unterschiedliche Repräsentationsweisen.

Während Foucault an Borges‘ ‚chinesischer Enzyklopädie‘ sowohl die Unmöglichkeit
der Nachbarschaft dieser Tiergruppen als auch die Unmöglichkeit eines Raumes
beschreibt, in dem sie nebeneinanderstehen können (vgl. Foucault 1974: 19),  (*2)
versucht das Doktoratskolleg einen offenen Experimentierraum für die Begegnung
zwischen Wissens- und Ordnungssystemen – konkret zwischen Wissenschaft und
Kunst und ihren Repräsentationsformen – zu schaffen. Dieser Raum wurde im
Rahmen einer Ringvorlesung der Doktorandinnen im Sommersemester 2017 am
Schwerpunkt Wissenschaft und Kunst auch der Öffentlichkeit zugänglich gemacht:
Dabei wurden Formate wie die Performance Lecture, künstlerisch-wissenschaftliche
Dialogformate oder Raumerkundungen ausgetestet. Wenngleich schriftliche Formate
in einem eJournal auf Grund technischer Einschränkungen weniger Spielraum
lassen, soll auch dieses als Experimentierraum fungieren, in dem Heterogenes
nebeneinandersteht und gegebenenfalls verschiedene Repräsentationsweisen abseits
konventionalisierter wissenschaftlicher Formate ausprobiert werden können.

Erweiterte Reflexionsräume und Experiment!

Im Anschluss an die öffentliche Ringvorlesung, die auch die Basis mehrerer Beiträge
der Doktorandinnen in diesem eJournal bildet, greifen wir die Idee eines offenen
Raumes für die vorliegende Ausgabe von p/art/icipate auf: Ausgabe Nummer 8,
herausgegeben vom Programmbereich Zeitgenössische Kunst und Kulturproduktion
des Schwerpunkts Wissenschaft und Kunst in Kooperation mit dem Doktoratskolleg,
bietet eine Plattform für Beiträge, die sich schwerpunktmäßig mit teils nicht
konventionalisierten und (im Sinne des Doktoratskollegs) experimentellen
Repräsentationsweisen und Erkenntnismethoden auseinandersetzen. Damit ist die
Bezeichnung der Rubrik Open Space durchaus wörtlich als offener Raum zu
verstehen: Sie steht unterschiedlichen Perspektiven, Zugängen und kunst- bzw.
forschungspraktischen Herangehensweisen offen und soll nicht nur die Vielfalt,
sondern auch die Offenheit der Schnittstellen von Wissenschaft und Kunst
veranschaulichen, an denen Vermischungen, Verschiebungen und Überlappungen
produktiv werden können.

Ein Wissensbegriff, der doxa (das Meinen und Glauben), phronesis (praktische
Kenntnisse und private Einsichten) sowie aisthesis (reine Sinnenswahrnehmung)
ausgrenzt (vgl. Vogl 2011: 51),  (*3) wird im Doktoratskolleg also einer kontinuierlichen
Reflexion unterzogen. Aus dieser Perspektive ist auch der Titel der achten Ausgabe
von p/art/icipate zu verstehen: Experiment! meint weniger die konventionalisierte
Methode der Naturwissenschaften (‚Experiment‘ als Nomen), sondern verweist
vielmehr auf die Tätigkeit des Experimentierens und enthält zugleich auch die
Aufforderung dazu (‚experiment‘ als englisches Verb). Experiment! stellt damit die
gedankliche Klammer für die verschiedenen Vorgangsweisen und die
Prozesshaftigkeit von Erkenntnisgewinn und Wissensproduktion dar. In dieser
Bedeutung möchte das vorliegende eJournal Experimentierräume als Open Space
ermöglichen.

So be- und hinterfragt Wolfgang Gratzer in seinem Beitrag das Konzept der
‚experimentellen Kunst‘: Unter Rückgriff auf die Etymologie des Begriffs ‚Experiment‘
und seiner Bedeutung als wissenschaftlichen Praxis skizziert er dessen Diffusion in
das Feld künstlerischer Praxis und diskutiert anschließend vier Thesen, die in die
begriffliche Alternative der ‚uncertainty based arts‘ münden.

Dass experimentelle Kunst, genauer: experimentelle Musik auch vermittelt werden

http://www.p-art-icipate.net/cms/kunst-und-wissenschaft-als-experiment/
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muss und dabei adäquate Formate verlangt, ist das Thema von Katharina
Anzengrubers Beitrag. Sie resümiert erste Erkenntnisse aus ihrer Unterrichtspraxis,
in der sie für den Musikunterricht eine Vielfalt an Methoden und teils
unkonventionellen Zugängen entwickelt, die – weitab vom Format des
Frontalunterrichts – ergebnisoffenes Arbeiten und eigenständiges Sammeln von
musikalischen Erfahrungen durch die SchülerInnen erlauben.

Auch Magdalena Marschütz widmet sich musikalischen Aktivitäten und stellt diese in
den Kontext aktueller Phänomene der Fluchtmigration, wobei sie Zugänge der Musik-
und Migrationswissenschaft verknüpft. Sie entwickelt in ihrem Beitrag Lesarten
eines Interviews mit einem syrischen Musiker zu gesellschaftlichen Zuschreibungen
wie ‚refugee‘ oder dem transformatorischen Potenzial von Musik.

Zuschreibungen beschäftigen auch Bettina Egger und Johanna Öttl: Ihrem Beitrag
liegt die Frage zugrunde, wie neue Kunst- und Kulturprodukte in bestehende
Nomenklaturen eingeordnet werden. Für die Graphic Novel diskutieren sie, welche
Klassifikationskriterien für diese neue Gattung herangezogen werden –
beispielsweise Kriterien der Materialität oder Zuschreibungen wie ‚high‘ und ‚low‘.

Die folgenden Beiträge verknüpfen Begriffsdiskussionen mit räumlichen
Erfahrungen und Strukturen sowie verschiedenen Prozessen der Herstellung von
Öffentlichkeiten: Zunächst widmet sich Xenia Kopf dem Raum-Begriff und der Frage,
wie er aus kulturwissenschaftlicher Sicht verstanden werden kann. Anhand der
Kulturgeschichte und der gegenwärtigen künstlerischen Nutzungen des
KunstQuartiers Salzburg erkundet sie die Rolle von Kunst und Kultur in der
Produktion und Gestaltung städtischer Räume.

Romana Hagyo untersucht anschließend, wie die Trennung privater und öffentlicher
Räume diskursiv und räumlich (re-)produziert wird. Sie schlägt vor, künstlerische
Praxis als eine Möglichkeit der Intervention in diese Zuschreibungen zu verstehen
und diskutiert anhand ihrer eigenen künstlerischen Projekte deren Chancen und
Grenzen. Brigitte Kovacs lädt die LeserInnen schließlich zur Erkundung des noch
kaum definierten und sich stetig in Bewegung befindlichen Feldes der Walking Art
ein: Sie gibt Einblicke in ihre künstlerische Forschungspraxis, die sich dem Gehen als
Gegenstand und Ausdrucksform von Kunst widmet, und reflektiert dabei auch ihre
performative Annäherung an das Feld der Walking Art, das sie nicht nur beschreibt,
sondern zugleich auch mitgestaltet.

Von der Theorie zur Praxis und zurück

Die Beschäftigung mit künstlerischer Forschung setzt sich in der Rubrik Practice fort.
Für ihre Annäherung an künstlerische Ansätze, die sich als ,forschend‘ verstehen,
erprobt Daniela Hahn die Form des Selbstinterviews. Sie befragt damit ihre eigene
Position in Bezug auf die heterogenen Debatten um das Thema und eröffnet durch
assoziativ angelegte und an Beispielen orientierte Zugänge eine anregende
Diskussion zu Forschung in der Kunst.

Auch Elke Bippus und Brigitte Kovacs erörtern Fragen der künstlerischen Forschung,
konkret im Kontext des von Bippus entwickelten Konzepts des ‚Feldes‘, das sie als
Modell der performativen Wirklichkeitserfassung und Wissensbildung zwischen
künstlerischer und wissenschaftlicher Praxis versteht und Kovacs in der eigenen
künstlerischen Forschung fruchtbar macht.

Mit (gegen-)kultureller Praxis hingegen beschäftigt sich Xenia Kopf in ihrem Beitrag
über den autonomen Raum Rog in Ljubljana. Im Gespräch mit Rog-AktivistInnen
zeichnet sie dessen bewegte Geschichte und schwierige Kämpfe im Spannungsfeld

http://www.p-art-icipate.net/cms/schulische-experimentierraume-im-spannungsfeld-von-kunst-und-wissenschaft/
http://www.p-art-icipate.net/cms/schulische-experimentierraume-im-spannungsfeld-von-kunst-und-wissenschaft/
http://www.p-art-icipate.net/cms/schulische-experimentierraume-im-spannungsfeld-von-kunst-und-wissenschaft/
http://www.p-art-icipate.net/cms/its-not-a-refugees-orchestra-its-syrian-expat-philharmonic-orchestra/
http://www.p-art-icipate.net/cms/graphic-novel-zur-popularisierung-eines-neuen-begriffs/
http://www.p-art-icipate.net/cms/stadtviertel-kunstquartier/
http://www.p-art-icipate.net/cms/stadtviertel-kunstquartier/
http://www.p-art-icipate.net/cms/ins-bild-setzen-an-der-schnittstelle-von-privaten-und-offentlichen-raumen-platz-nehmen/
http://www.p-art-icipate.net/cms/ins-bild-setzen-an-der-schnittstelle-von-privaten-und-offentlichen-raumen-platz-nehmen/
http://www.p-art-icipate.net/cms/feldgange/
http://www.p-art-icipate.net/cms/feldgange/
http://www.p-art-icipate.net/cms/are-100-words-enough-to-represent-artistic-research/
http://www.p-art-icipate.net/cms/are-100-words-enough-to-represent-artistic-research/
http://www.p-art-icipate.net/cms/felder-zeichnen-als-kunstlerisch-wissenschaftliche-praxis/
http://www.p-art-icipate.net/cms/felder-zeichnen-als-kunstlerisch-wissenschaftliche-praxis/
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von emanzipatorischen Politiken, künstlerischer Produktion und stadtplanerischer
Vereinnahmung nach.

Dilara Akarçeşme gibt persönliche Einblicke in die als experimenteller Raum des
Lernens und Verlernens konzipierte Night School der Wiener Festwochen, die an den
Schnittstellen von wissenschaftlichem Diskurs, Kunst und Alltagskultur und von
marginalisierten und rebellischen Positionen aus in weiße Wissensregime
intervenierte.

In den Notes berichtet Xenia Kopf von der 2016 an der Wiener Angewandten
durchgeführten International Autumn School zur Materialität kultureller Praktiken
in sozialräumlichen Kontexten. Michael Hieslmair und Michael Zinganel geben
Einblick in ihr Forschungsprojekt über sozialräumliche Transformationen entlang
der paneuropäischen Straßenverkehrs-Korridore nach dem Mauerfall und der
zunehmenden Öffnung europäischer Binnengrenzen. Romana Hagyo schreibt über
ihre Beteiligung am Kunstprojekt Walking through … Thessaloniki/Vienna, bei dem
Praktiken des Gehens die Basis der Auseinandersetzung mit der Stadt Thessaloniki,
der eigenen Position als Besucherin und jener der BewohnerInnen diente. Vom
Chorprojekt One Peace berichten Magdalena Marschütz und Rosemarie Demelmair.
Gegründet im Sommer 2015 an der Universität Mozarteum Salzburg, stellt es einen
musikalisch-kulturellen Interaktionsraum von Geflüchteten und Studierenden dar.

Empfehlungen zu neuen Publikationen und PhD-Studien an den Schnittstellen von
Wissenschaft und Kunst sind in der Rubrik Recommended zu finden.

Außerdem blickt die vorliegende Ausgabe von p/art/icipate auch auf die W&K-
Activities im vergangenen Studienjahr zurück. Berichtet wird von der Exkursion des
Dokoratskollegs nach Ljubljana, wo sich die Kollegiatinnen abseits touristischer
Pfade auf die Suche nach Experimentierräumen und (wissenschaftlicher) Erkenntnis
begaben, von dem interdisziplinären Symposium über künstlerisch-kulturellen
Befragungen von Grenzen und Grenzräumen, von der im Rahmen einer
Lehrveranstaltung entwickelten und umgesetzten Ausstellung Salzburg
pARTicipate!, von einer Lehrveranstaltung zu Kunstmanagement und Textgestaltung
für KünstlerInnen im internationalen Kontext , von der Lehrveranstaltung Speaking
and Writing about Art in English, in der Studierende ein eigenes Projekte entwickelt
haben, und von den Veranstaltungen des W&K-Forums des Schwerpunkts
Wissenschaft und Kunst, die dem kontroversiellen Diskurs rund um kultur- und
gesellschaftspolitische Fragestellungen in der Stadt Salzburg eine Plattform zu
bieten.

Unser herzlicher Dank gilt den AutorInnen dieser Ausgabe für die vielfältigen
Beiträge, Wolfgang Gratzer und Elisabeth Klaus (Leitung Doktoratskolleg) für ihre
inhaltliche Beratung sowie den DissertationsbetreuerInnen für den Review der
OpenSpace-Beiträge. Besonderen Dank auch an Roswitha Gabriel für ihr umfassendes
Lektorat und Content Management sowie an Elke Zobl (Leiterin) und Siglinde Lang
(Senior Scientist) vom Programmbereich Zeitgenössische Kunst und
Kulturproduktion, die die Kooperation ermöglicht haben.

Wir wünschen inspirierende Erkundungen der Experimentierräume und eine
anregende Lektüre!

Xenia Kopf, Anita Moser und Johanna Öttl

http://www.p-art-icipate.net/cms/die-night-school-bei-den-wiener-festwochen-2017/
http://www.p-art-icipate.net/cms/die-night-school-bei-den-wiener-festwochen-2017/
http://www.p-art-icipate.net/cms/approaching-the-3s-the-spatial-the-social-and-the-sensorium/
http://www.p-art-icipate.net/cms/approaching-the-3s-the-spatial-the-social-and-the-sensorium/
http://www.p-art-icipate.net/cms/stop-and-go-nodes-of-transformation-and-transition/
http://www.p-art-icipate.net/cms/stop-and-go-nodes-of-transformation-and-transition/
http://www.p-art-icipate.net/cms/stop-and-go-nodes-of-transformation-and-transition/
http://www.p-art-icipate.net/cms/stop-and-go-nodes-of-transformation-and-transition/
http://www.p-art-icipate.net/cms/walking-through-thessalonikivienna/
http://www.p-art-icipate.net/cms/walking-through-thessalonikivienna/
http://www.p-art-icipate.net/cms/one-peace-ein-chorprojekt-als-musikalisch-kultureller-interaktionsraum/
http://www.p-art-icipate.net/cms/one-peace-ein-chorprojekt-als-musikalisch-kultureller-interaktionsraum/
http://www.p-art-icipate.net/cms/one-peace-ein-chorprojekt-als-musikalisch-kultureller-interaktionsraum/
http://www.p-art-icipate.net/cms/annaherungen-an-ljubljana-oder-ein-baukasten-zur-stadterkundung/
http://www.p-art-icipate.net/cms/annaherungen-an-ljubljana-oder-ein-baukasten-zur-stadterkundung/
http://www.p-art-icipate.net/cms/bis-dahin-und-nicht-weiter-kunstlerisch-kulturelle-befragungen-von-grenzen/
http://www.p-art-icipate.net/cms/bis-dahin-und-nicht-weiter-kunstlerisch-kulturelle-befragungen-von-grenzen/
http://www.p-art-icipate.net/cms/ausstellungseroffnung-im-kunstquartier-salzburg-participate-kunst-und-kultur-in-salzburg/
http://www.p-art-icipate.net/cms/ausstellungseroffnung-im-kunstquartier-salzburg-participate-kunst-und-kultur-in-salzburg/
http://www.p-art-icipate.net/cms/ausstellungseroffnung-im-kunstquartier-salzburg-participate-kunst-und-kultur-in-salzburg/
http://www.p-art-icipate.net/cms/ausstellungseroffnung-im-kunstquartier-salzburg-participate-kunst-und-kultur-in-salzburg/
http://www.p-art-icipate.net/cms/kunstauftritt-transnational-kunstmanagement-und-textgestaltung-fur-kunstlerinnen/
http://www.p-art-icipate.net/cms/kunstauftritt-transnational-kunstmanagement-und-textgestaltung-fur-kunstlerinnen/
http://www.p-art-icipate.net/cms/postcarts-from-salzburg/
http://www.p-art-icipate.net/cms/postcarts-from-salzburg/
http://www.p-art-icipate.net/cms/postcarts-from-salzburg/
http://www.p-art-icipate.net/cms/veranstaltungsreihe-wk-forum-2/
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*1 Borges, Jorge Luis (1966): Die analytische Sprache John Wilkins. In: Ders. (1966): Das Eine und die Vielen. Essays zur
Literatur, München: Hanser, S. 212. Zit. n. Foucault 1974, S. 17.

*2 Foucault, Michel (1974): Die Ordnung der Dinge. Frankfurt: Suhrkamp.

*3 Vogl, Joseph (2011): Poetologie des Wissens. In Maye, Harun/Scholz, Leander (Hg.): Einführung in die
Kulturwissenschaften. München: Fink, S. 49–71.
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//Wolfgang Gratzer

Open Space _   Kunst und Wissenschaft als

Experiment

Über begriffsgeschichtliche Aspekte, Formen institutioneller Expansion und die
Praxis von uncertainty-based arts

Der folgende Beitrag geht von der Vorannahme aus, dass künstlerische Aktivitäten
vielfach kulturspezifische Zuschreibungen erfahren, die sich auf weitere verbale
Deutungen in Kunstheorie und -kritik bahnend auswirken können. Eine dieser
Zuschreibungen stellt ‚experimentell‘ dar. Der nachfolgende Gedankengang besteht
aus zwei Teilen: In Teil 1 kommt ein aktuelles Beispiel sogenannter experimenteller
Kunst zur Sprache: ein Beispiel, bei dem Gegenstände bzw. Situationen infolge
verbaler Interventionen individuell vorgestellt werden können. Teil 2 enthält einige
Überlegungen zur Sinnhaftigkeit, in Wissenschaft und Kunst von ‚Experimenten‘
bzw. ‚experimentellem‘ Handeln zu sprechen. Dargelegt werden vier Thesen, (1.) zum
Begriffsverständnis von ‚Experiment‘, (2.) zur institutionellen Expansion
experimentellen Handelns in den Wissenschaften beziehungsweise Künsten, (3.) zur
Rolle von Experimenten in bestimmten Formen künstlerischer Forschung und
schließlich (4.) zu einer möglichen begrifflichen Alternative.

1. Experimentelle Kunst?

Ich schlage vor, zunächst mithilfe folgender Beschreibung das innere Auge zu
aktivieren: Zwei Laufbänder führen hinauf in das oberste Stockwerk eines Gebäudes.
Die Aufwärtsfahrt lässt sich als gemächlich beschreiben, sodass die Aufmerksamkeit
auch anderem gelten kann, beispielsweise Stimmen aus dem Off. Diesen Stimmen
näher zu kommen, erlaubt mehr und mehr wahrzunehmen; zu hören sind
unaufgeregt gesprochene Sequenzen wie beispielsweise: „Bleistifte stecken mit der
Spitze nach außen im Kopf.“ Oder: „Zwei Autos nebeneinander so nah, dass sich die
Türen nicht öffnen lassen.“ Oder: „Öltanker, platziert auf Wolkenkratzer in
Downtown.“ Oder auch: „Ein Viertelkilo Butter, auf dem Nebensitz eines 3er BMWs.“

Welche Vorstellungen können, angeregt durch diesen Textimpuls, aktiviert werden:
Imaginationen der beschriebenen Geschehnisse, wie der beiden eng geparkten
Autos? Erinnerungen an selber Erlebtes? Vermutungen zu meiner Absicht, diese
Andeutungen zu machen? Das eben angesprochene Szenario und einiges mehr war
von 23. März bis zum 27. August 2017 im Space01 des Kunsthaus Graz zu erleben, und
zwar unter dem nicht ganz alltäglichen Titel Fußballgroßer Tonklumpen auf
hellblauem Autodach. So einprägsam dieser Titel des österreichischen Skulpturen-
Künstlers Erwin Wurms wirken mag, so wenig lassen sich fußballgroße Tonklumpen
auf hellblauem Autodach vor Ort tatsächlich antreffen oder gar berühren; Gleiches
gilt für die anderen verbal angezeigten Gegenstände. Sie alle existieren alleine in der
von den Ansagen stimulierten Vorstellung – oder eben nicht. Diese Vorstellungen
zuzulassen, braucht ein Mindestmaß an Sich-Einlassen-Können auf Wurms
akustische Einladungen und ein Sich-Einlassen-Wollen auf etwas, für das ich
vorschlage von ‚angesagter Kunst‘ zu sprechen.

Eine entsprechende Vorkenntnis vorausgesetzt, lassen sich bei all diesen im Space01
verteilten Arbeiten ironische Anspielungen auf frühere Arbeiten aus fremder oder
eigener Werkstatt ausmachen und Ingredienzien alltäglichen Lebens (nicht nur) in
Österreich erkennen. Der Gesamttitel Fußballgroßer Tonklumpen auf hellblauem
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Autodach entpuppt sich für jene, die Wurms Schaffen kontinuierlich verfolgen, als
Bestandteil seiner klingenden Wortskulpturen. Letztere lassen sich übrigens seit
kurzem auch lesen, und zwar in dem Buch tief Luft holen und Luft anhalten.  (*32) *(1)
In einem am 23. März 2017 ausgestrahlten ORF-Interview erklärte Wurm das medial
mehrschichtige, maßgeblich mit Vorstellungsaktivitäten des Publikums rechnende
Unterfangen im Kunsthaus Graz:

„Ich wollte etwas ganz Experimentelles machen. Ich muss mich jetzt nicht mehr
darstellen oder behaupten –ich habe ein relativ großes Werk hinter mir, und die
Leute wissen, was sie von mir erwarten können. Darauf wollte ich antworten,
indem ich etwas anderes mache. Für mich ist es am interessantesten, riskant zu
sein –Experimente zu machen.“ (Wurm 2017: o.S.)  (*33)

Wurms Worte verdienen meines Erachtens Beachtung, beispielsweise im Hinblick auf
die Frage, unter welchen Voraussetzungen es sinnvoll sein kann, in Wissenschaft und
Kunst von Experimenten beziehungsweise experimentellen Handlungen zu sprechen.

2. Vier Thesen über ‚Experimente‘

Wie die Germanistin Gunhild Berg 2009 bemerkt und umfassend rekonstruiert hat,
erlebte der Begriff ‚Experiment‘ im Laufe der letzten mehr als 400 Jahre eine
beachtliche, bis vor kurzem einigermaßen kontinuierlich gestiegene Konjunktur.
(Vgl. Berg 2009) (*1) Das Digitale Wörterbuch der deutschen Sprache (DWDS)
bestätigt diesen Befund in der Auswertung von mehr als 31.000 Belegstellen seit dem
15. Jahrhundert auch statistisch. (Vgl. DWDS o.J.: o.S.)  (*16)

Abb. 1: Statistik zur Häufigkeit des Wortes ‚Experiment‘ in
deutschsprachigen Textarchiven, online:
https://www.dwds.de/wb/Experiment (1. April 2017)

Hand in Hand ging mit dieser Konjunktur nicht nur der „Entstehungsprozess der
modernen Wissenschaften“ (Berg 2009: 55) (*1) – wie es im Untertitel jenes
Sammelbandes Wissenschaftsgeschichte als Begriffsgeschichte heißt, in dem auch
Berg publizierte –, sondern auch künstlerische Entwicklungen desselben Zeitraums.
Berg spricht in einer Kurzvorstellung des von ihr geleiteten, 2011 gestarteten DFG-
Projekts ‚Versuch‘ und ‚Experiment‘. Konzepte des Experimentierens zwischen
Naturwissenschaft und Literatur (1700–1960) gar im Singular von einem
„Experimentierverständnis der Moderne“. *(2) Diese Zuschreibung lässt sich im Blick
auf Diskurse über Beispiele künstlerischer Experimente immerhin bedingt
argumentieren, was mich zu These 1 veranlasst:

http://www.p-art-icipate.net/cms/wp-content/uploads/2017/09/Grafik_Gratzer.png
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These 1: Der klärungsbedürftige Sammelbegriff ‚Experiment‘ steht,
etymologisch gesehen, für zumindest zwei verschiedene Formen planvollen,
versuchsweisen und ergebnisoffenen Handelns.

Das in künstlerischen und wissenschaftlichen Zusammenhängen vielfach
anzutreffende Wort ‚Experiment‘ bedarf der Klärung. Ein Beispiel: In musikalischem
Kontext existiert zwar der in München gegründete Verein für experimentelle Musik,
*(3) zu dessen Initiativen ein seit 1996 entsprechend benanntes Festival und eine
gleichlautende Zeitschrift zählen. Gleichwohl führte die Vereinsgründung bislang zu
keinem Einvernehmen, was unter ‚experimenteller Musik‘ (nicht) zu verstehen sei.

Etymologisch beleuchtet (vgl. DWDS o.J.: o.S.)  (*16) geht das Substantiv ‚Experiment‘
auf das lateinische ‚Experimentum‘ und das davon abgeleitete Verb ‚experīrī‘ zurück.
Innerhalb der deutschen Sprache verblieb das Wort ‚Experiment‘ zunächst
vorwiegend in medizinischen Kontexten – als Synonyme finden sich gleichermaßen
‚Versuch‘, ‚Probe‘ und ‚Beweis‘. So bürgerte es sich beispielsweise ein, in einem als
‚Experiment‘ bezeichneten Vorgang die Wirkung einer Arznei zu erproben.

Dass später nicht nur in medizinischen Kontexten und eben auch in künstlerischen
Zusammenhängen zunehmend häufiger von Experimenten die Rede war, vermag
nicht wirklich zu überraschen: Bis weit ins 18. Jahrhundert bestand die heute übliche
konzeptionelle Unterscheidung zwischen ‚künstlerischen Handlungen’ und
‚Wissenschaft‘ nicht. Beispielsweise rühmt Joseph Haydn noch am 16. Februar 1785
Wolfgang Amadeus Mozart, dieser habe „Geschmack und über das noch die größte
Kompositionswissenschaft“ (Feder 2005: 262).  (*8)

Beim Versuch einer typologischen Bestimmung von Experimenten lässt sich
mindestens zwischen zwei Formen unterscheiden: Realexperimente und
Gedankenexperimente. Realexperimente finden intersubjektiv wahrnehm- und
dokumentierbar statt, und zwar entweder im Labor oder im Feld. *(4)

Die Durchführung von Realexperimenten verlangt ein Mindestmaß an
‚vorausschauender‘ Planung. Ebenfalls im neurobiologischen Sinn mental
repräsentiert, jedoch auf erfahrungsbasierte Vorstellungen konzentriert sind
hingegen Gedankenexperimente. Dabei handelt es sich weniger um vergleichsweise
folgenlose Gedankenspiele oder gar um sogenannte Luftschlösser, deren Realisierung
als nicht machbar gilt, sondern um nicht im empirischen Sinn intersubjektiv
durchgeführte, jedoch empirisch prinzipiell realisierbare Versuchsanordnungen. Ihr
Status kann als umstritten beschrieben werden: Einerseits liegen etliche prominente
naturwissenschaftliche Erkenntnisse vor, deren Basis zunächst
Gedankenexperimente waren; zu denken ist beispielsweise an Galileo Galileis
Fallgesetze (Discorsi e dimostrazioni matematiche intorno a due nuove scienze, 1638)
oder Albert Einsteins Spezielle Relativitätstheorie (Zur Elektrodynamik bewegter
Körper, 1905). Andererseits wurde mangels empirischer Evidenz und infolge vager
Methodik wiederholt grundsätzliche Kritik am Gedankenexperiment laut. Dies geht
unter Umständen so weit, dass in Lexika wie dem 1996 erschienenen New Hacker’s
Dictionary  (*17)dem Wortteil ‚thought‘ die Synonyme „ungrounded; impractical, not
well-thought-out“ zugeschrieben werden. (Vgl. auch Kühne 2005: 24) (*12) Die
unterschiedliche Einschätzung ist Teil eines Diskurses, der in den letzten Jahren an
Bedeutung gewonnen hat. (Vgl. Macho/Wunschel 2004) (*13) Die Bedeutung rein
gedanklicher Tätigkeit im Vorfeld sinnlich wahrnehmbarer künstlerischer
Aktivitäten lässt sich beispielsweise mit Blick auf The Invisible Project (1969)
veranschaulichen: James Turrell, Robert Irwin und Edward Wortz sprengten
damalige Konventionen des Kunstbetriebs, als sie im Rahmen des am Los Angeles
County Museum of Art installierten Art and Technology Program (1967-1971) ihr
Projekt zwar durchführten, jedoch außer dem Transkript eines resümierenden
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Gesprächs und wenigen Fotos absichtsvoll nichts an die Öffentlichkeit dringen ließen.
Folgt man dem Transkript, Recherchen von Douglas Davis (*6) oder der
umfänglichen Dissertation von Christopher R. De Fay, (*7) so ging es bei The Invisible
Project um Experimente über mentale Repräsentationen mit und ohne
korrespondierende sinnliche Wahrnehmung (etwa in einem sogenannten schalltoten
Raum).

Die Grenze zwischen Gedankenspielen und Gedankenexperimenten ist übrigens nicht
immer leicht zu ziehen, zumal die hierfür maßgeblichen Vorannahmen in hohem
Maß perspektivenabhängig sind. Beispielsweise sprechen sich Texte wie José
Saramagos 2005 erstveröffentlichter Roman As intermitências da morte  (*23) für die
Möglichkeit aus, mit literarischen Mitteln die Vorstellung von Unsterblichkeit zu
entwickeln. Saramago schildert mit satirisch-gespitzter Feder, wie in (nur) einem
Land sozusagen über Nacht niemand mehr stirbt. Diesbezügliche
Vorstellungstraditionen existieren spätestens seit den frühen Hochkulturen,
beispielsweise im – ab dem 3. Jahrtausend im sumerisch-babylonischen Raum
entstandenen – Gilgamesch-Epos, in dem vom Traum des König Uruk berichtet wird,
zeitlich unbegrenzt zu leben, kurzum: Unsterblichkeit zu erlangen. (Vgl. Gratzer 2017)
 (*9) Der Germanist Karl S. Guthe hat diesen und zahlreichen weiteren literarischen
Unternehmungen 2015 unter dem Titel Lebenszeit ohne Ende  (*10)eine vergleichende
kulturgeschichtliche Sammeldarstellung gewidmet.

These 2: Real- und Gedankenexperimente erfahren seit dem 19. Jahrhundert
eine zunehmende institutionelle Verankerung.

Es fällt auf, wie häufig in der jüngeren Geschichte der institutionellen
Ausdifferenzierung wissenschaftlicher und künstlerischer Fächer auf den
Experimentcharakter abgehoben wurde. Ich denke dabei an die Experimentalphysik,
die sich in der Nachfolge u.a. von Galileo Galilei (1564–1642) oder Isaac Newton
(1642–1726) sieht und als Prototyp einer auf Experimenten fußenden (Teil-)Disziplin
gesehen werden kann. Laut DWDS  (*15)fand der Begriff ‚Experimentalphysik‘
spätestens in den 1760er Jahren Verwendung. In vergleichbarer Form konnten sich im
19. Jahrhundert Teildisziplinen etablieren, die ‚Experiment‘ im Namen führen, wie die
auf Versuche des dänischen Hobbyarchäologen Niels Frederik Bernhard Sehested
(1813–1883) zurückgehende Experimentelle Archäologie oder die auf Arbeiten von
Gustav Theodor Fechner (1801–1887) und Hermann Ludwig Ferdinand von Helmholtz
(1821–1894) fußende Experimentelle Psychologie. Kant koppelte seinen
Vernunftbegriff an die Praxis des Experimentierens, was die eben (unvollständig)
angesprochene Entwicklung wohl ein Stück weit mit befördert hat. Wie auch immer,
im 20. Jahrhundert entstanden des Weiteren die unter anderem auf Vernon L. Smiths
Schriften der frühen 1960er Jahre zurückgehende Experimentelle Ökonomie (vgl.
Smith 1962; (*28) Piasentin 2017 (*21)) oder die von Peter Cook (*5) 1970 initiierte
Experimentelle Architektur, in der methodengeleitete Tests beziehungsweise
Simulationen zum Einsatz gelangten. Vergleichbare Entwicklungen wie das seit 1957
dokumentierte Aufkommen einer Experimentellen Rechtswissenschaft (vgl. Beutel
1957) (*2) erscheinen wie Doppelpunkte für einen weiteren Schritt: das Aufblühen der
auf Rekonstruktion der Entwicklung historischer Forschung zielenden
Experimentellen Wissenschaftsgeschichte  (*3). In den Worten der Herausgeber des
gleichnamigen Sammelbandes fokussiert Experimentelle Wissenschaftsgeschichte
„Aussagen über Handlungspraktiken der Wissenschaften, deren historischen Geräte
und deren Materialien“ (Breidbach/Heering/Müller/Weber 2010: 13) (*4) und
bezeichnet ihr rekonstruktives Vorgehen als ‚experimentell‘.

Vergleichsweise wenig etabliert, wenn auch da und dort zu bemerken, ist die Rede
von einer Experimentellen Bild-, Literatur-, oder Musikwissenschaft. (Vgl.
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Hauptmeier/Schmidt 1985: 185) (*11) Das ist nur bedingt verständlich, wo doch
spätestens seit den 1960er Jahren gehäuft zum Beispiel von ‚experimenteller
Literatur‘, ‚experimenteller Musik‘, oder ‚experimenteller Fotografie‘ die Rede war.
Freilich ging es hier nicht um Überprüfung oder Beweis im
wissenschaftstheoretischen Sinn, sondern um als unkonventionell, neu- oder gar
einzigartig eingeschätzte, jedenfalls antikanonische Versuchsanordnungen
künstlerischen Tuns. Zu denken wäre im Bereich der Literatur unter anderem an die
von der französischen Gruppe Oulipo verfolgte Idee einer Littérature Potentielle. (Vgl.
Schleypen 2004) (*26) Diese Idee wurde beispielsweise vor nunmehr 50 Jahren in dem
schmalen Buch Exercises de style (1947) des Literaten Raymond Queneau (1903–1976)
realisiert. Diese und vergleichbare Arbeiten wurden 2016 in einem von Klaus Schenk,
Anne Hultsch und Alice Stasková herausgegebenen, umfänglichen Sammelband
differenziert dargestellt.  (*25) Und gälte es pars pro toto eine Person zu nennen,
schiene es mir naheliegend, an John Cage zu denken, der über Jahrzehnte
gleichermaßen musikalisch, literarisch und bildnerisch aktiv war und da wie dort
seine Konzepte aleatorischer Werkgenese realisierte, die – zumindest zunächst – als
unkonventionell gelten können. Seine 1962 veröffentlichte Arbeit 0’00” (4′ 33″ No. 2)
zum Beispiel rührt erheblich an konventionellen Werk-Vorstellungen.

These 3: Für diskursiv-dokumentarisch ausgerichtete Formen künstlerischer
Forschung sind Experimente konstitutiv.

In bestimmten künstlerischen Zusammenhängen – wie dem breiten Spektrum der
Künstlerischen Forschung (Artistic Research) – ist zu erkennen, dass experimentelles
Handeln konstitutiv wirkt und es eine zunehmende institutionelle Verankerung
erfährt. Ein Beispiel: Carl Unander-Scharin (*1964) realisiert seit Jahrzehnten Projekte
mit signifikanten Experiment-Anteilen. *(5)(Vgl. Gethmann 2010) (*34) Der
schwedische Komponist, lyrische Tenor und Dirigent studierte in Erweiterung seiner
bisherigen Arbeitsfelder ab 2010 in Stockholm an der KTH (The Royal Institute of
Technology). Er brachte sein PhD-Projekt über Extended Opera  (*31) 2015 in
Zusammenarbeit mit dem Stockholmer University College of Opera zum Abschluss.
Der Titel erklärt sich aus der Bestrebung, Realisierungspraktiken des Musiktheaters
anlassbezogen zu erweitern. Kommen dabei digitale Techniken zum Einsatz, spricht
Unander-Scharin seine ‚extended operas‘ gerne als ‚electronic operas‘ an. So auch im
Falle des Musiktheaters The Elephant Man (2009-2012 / UA 2012 in Umeå, 12
Aufführungen) *(6), dessen Thema die historische Person Joseph Merrick (1862-1890)
war, der wegen seiner eklatant progressiven körperlichen Deformationen zu
Lebzeiten als ‚Elephant Man‘ bezeichnet (und vermarktet) wurde. Dieses Phänomen
hat mehrfach künstlerisches Interesse gefunden,  unter anderem in Romanen von
Christine Sparks (1981), Bernard Pomerance (1991) und Félix J. Palma (2010). (Vgl.
Sparks 1981; (*29) Pomerance 1991; (*22) Palma 2010 (*20)) Da wie dort wird das unter
kommerziellen Gesichtspunkten ‚erfolgreiche‘ Schicksal Merricks als das eines
gesellschaftlichen Außenseiters und eines zunächst allgemeinen, später auch
medizinischen „Objektes der Schaulust“ (Schäfer o.J.: 3 und 15) (*24) dargestellt.
Verschiedene popmusikalische Interpretationen bieten sich für einen Vergleich an,
darunter der Song Psychiatric (1991) der französischen Sängerin Mylène Farmer, ein
Album des amerikanischen Gitarristen Buckethead (2006), sowie drei – auf drei Alben
verteilte – Songs der amerikanischen Speed-Metalband Mastodon (2002, 2004, 2006).

In allen genannten Fällen wurden – mehr oder weniger klischeeverhaftet –
Perspektiven auf Merrick angeboten. Der doch deutlich andere Ansatz von Unander-
Scharin bestand wesentlich darin, zu einer passenden, jedenfalls nicht
verharmlosenden szenisch-akustischen Darstellung zu finden. Es sollte nicht nur eine
Perspektive auf Joseph Merrick, sondern auch einer Perspektive von Joseph Merrick
eröffnet und dessen körpersprachliche Artikulationsmöglichkeiten Thematisierung
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erfahren werden. In der Einsicht, dass hierfür konventionelles Instrumentarium
schwerlich geeignet sei, entwickelte und testete das Künstlerpaar Carl und Åsa
Unander-Scharin sukzessive verschiedene Formen sogenannter ‚artificial body
voices‘. Der Ausgangspunkt in den Worten von Unander-Scharin: “My concern was,
how would it be possible to write an opera about someone who could hardly speak
and who certainly couldn’t sing? […] It would not make sense to have him portrayed
by the sheer beauty of an operatic voice if you don’t take that particular disability into
consideration.” (Zit. n. O.V. 2013: o.S.;  (*35) vgl. auch Unander-Scharin/Höök/Elblaus
2013 (*36))

Die Serie von Experimenten findet sich in seiner Dissertation ausführlich
dokumentiert und damit zur Diskussion gestellt. (Vgl. Uander-Sharin 2015: 71ff.)
(*31) Am Ende all dieser Prozesse fiel die Entscheidung zugunsten von „The Throat III“.
In Anlehnung an Merricks besonders deformierte Hand wird hierbei an der rechten
Hand des Sängers eine interaktive Verbindung zwischen Stimme und Handbewegung
möglich.
Künstlerische Forschung, wie im Falle der eben angesprochenen Aktivitäten
Unander-Scharins verstanden als Sammelbegriff für diskursiv-dokumentarische
Versuchsanordnungen in Bereichen künstlerischen Handelns, korreliert mit dem
voraussichtlich 2017 zur Ausschreibung freigegebenen 1000 Ideen Programm des
österreichischen Fonds wissenschaftlicher Forschung. Ohne Einschränkung auf
traditionelle Wissenschaftsgebiete dient das FWF-Programm dabei ganz
grundsätzlich der Förderung „besonders risikoreicher Forschungsideen“ (FWF 2016:
8; 19).  (*37) Das lässt erwarten, dass dieses Programm eine Türe zu dem öffnet, was
ich im Folgenden unter dem Begriff der ‚uncertainty-based arts‘ diskutiere.

These 4: Der Neologismus ‚uncertainty-based arts‘ wäre geeignet, den in
vielen Fällen missverständlichen Begriff  ‘experimentelle Kunst‘ zu ersetzen.

Künstlerischen Positionen wie jenen von Cage lässt sich mit guten Gründen das
zuschreiben, was Philipp R. Herring 1987 mit Blick auf Joyce als „Uncertainty
Principle“ (*38) thematisiert hat. ‚Uncertainty‘ ins Deutsche zu übersetzen, verlangt
nicht alleine die Worte ‚Unbestimmtheit‹‚bzw. ‚Unklarheit‘ und damit ‚Ungewissheit‘
beziehungsweise ‚Unwägbarkeit‘ miteinzubeziehen, sondern auch ‚Verunsicherung‘
und nicht zuletzt ‚Fehler‘. Ein deutschsprachiges Wort, das all diese semantischen
Schichten von ‚uncertainty‘ zum Ausdruck bringt, war mir bislang nicht auffindbar.
Wie auch immer: In künstlerischen Zusammenhängen spielen Beweise im
mathematischen, logischen oder juridischen Sinn wohl eher selten eine Rolle; (vgl. die
Beispiele in der –  lesenswerten – Dissertation von Annegret Huber) (*39) von daher
schiene mir die Rede von ‚uncertainty-based arts‘ sinnvoller als jene von
experimentellen Künsten, auch wenn es wie erwähnt schwer fällt, hierfür eine
passende deutsche Übersetzung zu finden (‚Ungewissheitskunst‘ etwa schiene allzu
verkürzend). Zwar stimme ich nicht mit Gunhild Berg überein, wenn diese angesichts
des Einzugs des ‚Experiment‘-Begriffs in die Geistes- und Sozialwissenschaften
mutmaßt: „Es hat den Anschein, als ob die Geisteswissenschaften (gleichgültig, ob via
Definition, Verwendung, Methodik o.ä.) für ihren Anspruch kämpfen, am
gesellschaftlich respektierten und prämierten (Natur-)Wissenschaftsdiskurs
teilzuhaben.“ (Berg 2009: 70) (*1) Weiters will ich mit meinem Votum für
‚uncertainty-based arts‘ nicht aufs Neue die von Zeit zu Zeit auflodernde ‚Zwei
Kulturen‘-Debatte über inkompatible Merkmale verschiedener Handlungskonzepte
wie jenen wissenschaftlichen oder künstlerischen Tuns verlängern. Schon gar nicht
will ich verkennen, dass sich Bedeutungszuschreibungen von Begriffen geschichtlich
verändern können. So ist nicht zu übersehen, dass die Rede von experimentellen
Handlungen in naturwissenschaftlichen, sozialwissenschaftlichen und eben auch
künstlerischen Kontexten alltäglich geworden ist. Doch sollte es meines Erachtens
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nicht nur möglich sein, sondern auch als Ziel gelten dürfen, unterschiedsbasiert zu
argumentieren, ohne sofort Konkurrenz-Affekte zu bedienen. Deshalb schlage ich
‚uncertainty-based arts‘ als Alternative zum vergleichsweise missverständlichen
Begriff ‚experimentelle Kunst‘ vor.

Mag es als schwierig oder gar aussichtslos erscheinen, eine Alternative zum Begriff
‚experimentelle Kunst‘ zu etablieren, so bleibt die Änderung doch möglich. Ich
komme damit noch einmal auf Teil 1 meiner Überlegungen zurück. Erwin Wurms
Kommentar zu seiner aktuellen Grazer Ausstellung Fußballgroßer Tonklumpen auf
hellblauem Autodach könnte Widerstand hervorrufen; beispielsweise ließe sich
einwenden, dass im Falle von Wurms insgesamt höchst erfolgreicher Karriere von
Risiko schwerlich die Rede sein kann – jedenfalls insofern nicht, als doch dessen
Karriere nach konventionellen Kunstmarkt-Kriterien überaus erfolgreich verläuft.

Vor diesem Hintergrund ist zu fragen: Was bedeutet ‚Risiko‘? Und was bedeutet
‚Risiko‘ im Zusammenhang mit Experimenten? Hierzu ein letztes Mal ein Ausflug in
die Etymologie: vulgärlat. ‚Resecum‘ wurde zunächst verwendet, um die Felsklippe,
sodann allgemeiner eine Gefahr anzusprechen. Spätestens im 16. Jahrhundert fand
das Wort Eingang in die Kaufmannssprache, um dort kalkulatorisches Wagnis zu
benennen. (vgl. DWDS: o.S.)  (*19) Hierauf fußen heutige Begriffsverwendungen,
wonach dann von ‚Risiko‘ gesprochen wird, wenn im Zuge einer Handlung oder im
Zuge der Unterlassung einer Handlung etwas aufs Spiel gesetzt wird, und damit ein
„möglicher negativer Ausgang bei einer Unternehmung, mit dem Nachteile, Verlust,
Schäden verbunden sind“ (vgl. Duden: o.S.)  (*18), droht.

Nun ist Wurms ‚angesagte’ Kunstarbeit Fußballgroßer Tonklumpen auf hellblauem
Autodach wohl schwerlich geeignet, sich in drastischer Weise nachteilig für den
Künstler selber, den Kurator beziehungsweise die veranstaltende Institution oder gar
das Publikum auszuwirken. Pekuniäre Schäden scheinen beispielsweise nicht
ausgeschlossen, aber eher unwahrscheinlich, auch wenn sich Wurms
Wortskulpturen nicht wie zum Beispiel seine Skulpturengruppe Selbstporträt als
Essiggurkerl (2008) verkaufen lassen. Noch viel weniger ist an gesundheitliche
Schäden zu denken, zumal die verhaltene Lautstärke der Ansagen weder AkteurInnen
noch Publikum bedroht. Und doch geht Wurm ein Risiko ein, und zwar insofern, als
er mit dem teilweisen Verzicht auf konventionelle Kunstgegenstände die Vorstellung
der BesucherInnen zwar durch die Wortwahl semantisch stimuliert, diese aber
weitgehend frei sind, ihre „mentalen Versuchsanordnungen“ (Macho/Wunschel
 2004: 14) (*14) zu gestalten, im Extremfall Wurms Wortskulpturen als belanglos
einzuschätzen und sich etwa mangels Interesse davon abzuwenden.
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//Fussnoten

* 1  Sandra Umathum hat Wurms diesbezügliche Arbeiten 2011 instruktiv im Kontext mit künstlerischen Projekten von
Felix Gonzalez-Torres (*1957 in Güaimaro Guáimaro, Kuba) und Tino Sehgal (*1976 London) diskutiert (Umathum
2011). Zu den Gemeinsamkeiten gehört die Strategie, imaginative Relationen zwischen Kunstgegenständen,
Museumspersonal und Publikum künstlerisch zu gestalten.

* 2  Vgl. die Projektbeschreibung zum DFG-Projekt ‚Versuch‘ und ‚Experiment‘. Konzepte des Experimentierens zwischen
Naturwissenschaft und Literatur (1700-1960), online unter: http://gepris.dfg.de/gepris/projekt/194110715 (1. April
2017).

* 3  Vgl. http://www.experimentelle-musik.info/ (13. März 2017).

* 4  Im Rahmen neuerer Feld- bzw. Aktionsforschung wird seit gut 20 Jahren auch eine Zwischenform etabliert, nämlich
das zur Lösung drängender sozialer Probleme für gesellschaftliche Teilgruppen offene ‚Reallabor‘. Beispielsweise
haben Uwe Schneidwind und Hanna Scheck 2013 in sozialwissenschaftlichem Kontext über „Die Stadt als ›Reallabor‹
für Systemänderungen“ publiziert. (Vgl. z.B. Schneidwind, Uwe/Scheck, Hanna 2013)

* 5  Unander-Scharins Experimente ließen sich kontextualisieren und als Teil einer epochenübergreifenden Geschichte des
experimentellen Instrumentenbaus beschreiben. Für instruktive Hinweise zu dieser Geschichte vgl. Daniel Gethmann
2010.

* 6  In Auftrag gegeben wurde diese Produktion von der im nordschwedischen Umeå angesiedelten Initiative
Norrlandsoperan (http://norrlandsoperan.se/). Bei der Premiere in Stockholm wurde die Titelrolle nach nicht
alltäglich verlaufenden Proben-Prozessen von Håkan Starkenber gestaltet.
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//Katharina Anzengruber

Open Space _   Schulische Experimentierräume im

Spannungsfeld von Kunst und Wissenschaft

Ein interdisziplinärer Ansatz zur Vermittlung experimenteller Musik im Unterricht
der Sekundarstufe II: Pädagogische Leitideen und Einblicke in das Projekt
KLANGKÖRPER – KÖRPERKLANG

I. Einleitende Überlegungen

Ein Blick in die gegenwärtige Unterrichtspraxis verdeutlicht, dass die Vermittlung
*(1) experimenteller Musik (sowie Neuer Musik im Allgemeinen) wenig Eingang
findet. Das erweist sich in mehrfacher Hinsicht als bedauerlich: Experimentelle
Musik eröffnet den Lernenden eine Vielzahl an Möglichkeiten der selbsttätigen
künstlerisch-kreativen Auseinandersetzung auf Basis unterschiedlicher Vorgaben –
vom völlig freien Experimentieren zu einem Thema bis hin zur Umsetzung
detaillierterer Konzepte – und mit verschiedenen Materialien, wobei individuelle
Fähigkeiten bzw. Vorerfahrungen in besonderer Weise fruchtbar gemacht werden
können. Darüber hinaus vermag sie es, Wahrnehmungskonventionen aufzubrechen
und den Lernenden auf diese Weise neue Erfahrungsräume zu erschließen.

Mitunter diese Aspekte bewogen mich dazu, ein Projekt mit dem Titel KLANGKÖRPER
– KÖRPERKLANG zu entwickeln, das seit Jänner 2017 an einem Salzburger
Gymnasium umgesetzt wird und als Pilotprojekt in der Erstellung von Konzepten zur
Vermittlung experimenteller Musik in der Sekundarstufe II zu verstehen ist.
Intention dieses Projektes ist es, den Lernenden Experimentierräume im
Spannungsfeld von Kunst und Wissenschaft zu eröffnen, zwar mit dem primären Ziel
der Vermittlung experimenteller Musik, jedoch ausgehend vom breiten Begriff des
Experiments. So findet eine interdisziplinäre Auseinandersetzung mit dem Thema,
ein ‚Eintauchen‘ in verschiedene Experimentierfelder, welche sowohl im Bereich
experimenteller Kunst unterschiedlicher Sparten *(2) als auch in den
Naturwissenschaften anzusiedeln sind, statt. Dieser innovative interdisziplinäre
Zugang fußt auf der Annahme, dass die Entwicklung eines differenzierten
Verständnisses vom Begriff des Experiments im Speziellen für SchülerInnen höherer
Jahrgangsstufen interessant und gewinnbringend sein kann: Er bietet die
Möglichkeit den Lernenden das Spektrum an vielfältigen Verwendungsweisen des
Experiments, wie es auch experimentelle Musik prägt, zu verdeutlichen und ihnen
verschiedene Handlungsoptionen, die das experimentierende Tätigwerden bietet,
aufzuzeigen.

In pädagogischer Hinsicht stellt sich die Frage, wie Unterricht gestaltet sein müsste,
um Experimentierräume zu öffnen und eine qualitätsvolle Vermittlung
experimenteller Musik zu ermöglichen. Dazu werden nachstehend Leitideen
expliziert und diskutiert. Ausgehend davon wird im Abschnitt III dieses Textes das
Projekt KLANGKÖRPER – KÖRPERKLANG vorgestellt und werden punktuell Einblicke
in dessen Umsetzung gewährt. Den Abschluss bilden – als eine Art Ausblick – einige
Gedanken zur geplanten Evaluation des Projektes.

II. Pädagogische Leitideen
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Die Vermittlung experimenteller Musik erfordert experimentellen Unterricht

Die Vermittlung eines Gegenstandes [sollte] diesem auch angemessen und ihm
[…] gewissermaßen adäquat und ‚ähnlich‘ sein […]. Bezogen auf den Gegenstand
Kunst bedeutet dies, dass die Vermittlung durchaus kunstnah und damit selbst
auch künstlerisch inspiriert sein sollte. Um Experimentelle Musik ‚adäquat‘ (in
diesem Sinne) zu unterrichten, bedarf es eines durchaus experimentellen
Zugangs zu Fragen der Didaktik und Methodik (Brandstätter 2011: 13–14).  (*3)

Das schreibt Ursula Brandstätter aus der Perspektive einer der InitiatorInnen des
großangelegten, seit dreizehn Jahren in Berlin existierenden und bereits mehrfach
evaluierten Vermittlungsprojektes Querklang. Die Vermittlung experimenteller
Musik erfordert Unterricht, in dem das Experiment die zentrale Methode darstellt.
Die SchülerInnen müssen in der Auseinandersetzung mit experimenteller Musik
demnach selbst experimentierend tätig werden können, sodass diese für die
Lernenden in ihren Besonderheiten ‚(be-)greifbar‘ wird.

Diese Leitidee bezieht sich in erster Linie auf die Unterrichtsmethodik. Daran knüpfen
sich allerdings einige pädagogische Konsequenzen, die sowohl Inhalt als auch
Rahmenbedingungen des Unterrichts betreffen und sich vor dem Hintergrund von
Überlegungen zum Begriff des Experiments erschließen:

Zum Begriff des Experiments

Recherchiert man diesen Begriff, so stößt man zunächst auf zwei sehr
unterschiedliche Verwendungsweisen: Zum einen bezeichnet das Experiment eine
methodisch besonders kontrollierte Art der Erkenntnisgewinnung, die einerseits der
Entdeckung und Beobachtung einzelner Phänomene sowie der Prüfung von im
Vorfeld aus Theorien entwickelten Hypothesen dient, andererseits aber auch zu
Demonstrationszwecken eingesetzt wird (vgl. Brockhaus 2006: 648; (*5)Schulz/
Wirtz/ Starauschek 2012: 15 (*9)). Zum anderen wird der Versuch, das Wagnis, die
Unternehmung mit ungewissem Ausgang als Experiment bezeichnet (vgl. Brockhaus
2006: 648).  (*5)Dieses zweite Begriffsverständnis verweist auf ein mehr oder weniger
systematisches Ausprobieren, auf eine offene Tätigkeit, bei der der Prozess des
Experimentierens und nicht dessen Ergebnis im Vordergrund steht. Auf den ersten
Blick haben diese beiden Definitionen nicht viel gemein. Und doch gibt es
semantische Überschneidungen. So verwendete man von der Antike bis zur
Renaissance den lateinischen Begriff ‚experimentum’ synonym mit lateinisch
‚experientia’: Beide Termini standen zu dieser Zeit noch in keinem Zusammenhang
mit wissenschaftlichen Verfahren, sondern bezogen sich eher auf aus dem Handwerk
gewonnene Erkenntnisse. Francis Bacon bezeichnet schließlich im Jahr 1620
‚experimentum’ als die durch aktives Handeln herbeigeführte Erfahrung, er trifft
eine klare Unterscheidung zur ‚rein zufälligen‘ Erfahrung, wenn er schreibt: „Restat
experientia mera, quae, si occurat, casus, si quaesita sit, exoperimentum nominatur“
(Bacon 1620: I, 82).  (*1) *(3) Bacon erhebt damit – nicht umsonst gilt er als der
Begründer des Empirismus – die Empirie zum Kriterium der Wissenschaftlichkeit.

Diese Definition des Experiments als ‚gesuchte‘ Erfahrung, im Gegensatz zur
‚zufälligen‘, impliziert meines Erachtens die Charakteristika, die sich für die
vielfältigen Verwendungsweisen des Begriffs im Bereich von Kunst und Wissenschaft
als allgemein gültig festmachen lassen. So verweist das Verb suchen auf
Handlungsorientierung und Prozesshaftigkeit: Die/der Suchende begibt sich auf
neues Terrain, sie/er forscht, (ver-)sucht, erfährt und entdeckt. Alles Tun vollzieht
sich im Bewusstsein, auf der Suche zu sein, was kontinuierliche Dokumentation und
Reflexion impliziert.

Ausgehend von dieser begrifflichen Auseinandersetzung ergeben sich weitere
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zentrale Leitideen für den Unterricht:

Experimenteller Unterricht erfordert ‚Experimentierkompetenz‘

In Anbetracht der unterschiedlichen Definitionen des Begriffs ‚Experiment’ erscheint
es mir nützlich, dass sich Lernende auf theoretischer sowie praktischer Ebene mit
dessen unterschiedlichen Formen und Verwendungsweisen auseinandersetzen und
verschiedene Experimentierfelder kennenlernen (vgl. Langbehn 2001: 44).  (*7)Es
sollen ihnen Handlungsmöglichkeiten (auch Handlungskonventionen) innerhalb
dieser ‚Felder‘ aufgezeigt werden, um darin – zunächst unter Anleitung –
experimentierend tätig werden und ein eigenes Repertoire an
Handlungsmöglichkeiten entwickeln zu können. Dass ‚Experimentierkompetenz‘
nötig ist, um Hemmschwellen abzubauen, Überforderung entgegenzuwirken und zu
erreichen, dass sich die SchülerInnen auf Experimentierprozesse einlassen können,
wird in der existierenden Fachliteratur mehrfach bestätigt (vgl. Brandstätter 2013: 34;
 (*4)Schwarzbauer 2014: 73–77; (*10)Wieneke 2016: 300–305 (*13)).

Experimenteller Unterricht erfordert kontinuierliche Dokumentation und
Reflexion

Die durchgehende Dokumentation und Reflexion der einzelnen Arbeitsschritte und
(Zwischen-)resultate sind – unabhängig von der jeweiligen Verwendungsweise des
Experimentierbegriffs – wesentlicher Teil von Experimentierprozessen. Darin
unterscheidet sich das Experiment als ‚gesuchte‘ Erfahrung vom Versuch im Sinne
eines ‚Ausprobierens ins Blaue hinein‘. Daher ist dieser Aspekt für die Konzeption von
Unterricht, der das Experiment zum methodischen Prinzip macht, zentral (vgl.
Langbehn 2001: 45).  (*7)

Experimenteller Unterricht erfordert entsprechende Rahmenbedingungen

Qualitätsvoller Unterricht setzt wohl meist dem Gegenstand adäquate
Rahmenbedingungen voraus. Dies trifft in besonderem Maße für experimentellen
Unterricht zu, da Experimentierprozesse eine Lernumgebung erfordern, die sich vom
herkömmlichen, stark reglementierten Schulbetrieb in der Regel unterscheidet. Es
braucht meines Erachtens unbedingt Möglichkeiten, zeitliche und räumliche
Strukturen aufbrechen zu können. Stehen zu wenig Zeit und Raum für die
experimentelle Auseinandersetzung mit einer Theorie, Hypothese oder These zur
Verfügung – indem beispielsweise an 50-minütigen Unterrichtseinheiten
festgehalten werden muss oder sich die Räumlichkeiten auf ein enges Klassenzimmer
beschränken – so können diese Konventionen Experimentierprozesse erheblich
beeinträchtigen beziehungsweise ihr In-Gang-Kommen sogar verhindern. Zudem
muss im Sinne einer adäquaten Lernumgebung das für den jeweiligen
Untersuchungsgegenstand erforderliche Equipment vorhanden sein und es sollte die
Option gegeben sein, bei Bedarf externes Personal in den Unterricht einzubinden, das
die SchülerInnen unterstützt und Impulse liefert (vgl. Langbehn 2001: 41–47; (*7)
Schwarzbauer 2014: S. 94–99; (*10) Wieneke 2016: 291–300 (*13)).

Das Spektrum an pädagogischen Konsequenzen erweitert sich noch, bezieht man
neuerlich den konkreten ‚Vermittlungsgegenstand‘ – nämlich experimentelle Musik –
in die Überlegungen ein.

Die Vermittlung experimenteller Musik erfordert beides: sowohl Eingrenzung
und Öffnung als auch Lenkung und Freiheit

Neben den allgemeingültigen Charakteristika, die die verschiedenen
Verwendungsweisen des Experiments prägen, weist experimentelle Musik (ebenso
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wie experimentelle Kunst anderer Sparten oder naturwissenschaftliche Experimente)
spezifische Merkmale auf, die für den jeweiligen Kontext, in dem sie verwendet
werden charakteristisch, aber nicht einheitlich definierbar sind. Diese können
meines Erachtens nur ausgehend von konkreten Beispielen festgemacht werden. Für
die Unterrichtspraxis ergibt sich aus der Unmöglichkeit der einheitlichen Definition
die Notwendigkeit einer vorläufigen Eingrenzung des ‚Vermittlungsgegenstands‘: die
Konzentration auf eine Auswahl von repräsentativen Beispielen, um daraus
Merkmale experimenteller Musik abzuleiten. In diesem Zusammenhang erscheint es
mir wichtig, sich als Lehrperson der Problematik dieser an Einzelphänomenen
orientierten Selektion und Reduktion bewusst zu sein und sie auf die Phase der ersten
‚Begegnungen‘ mit experimenteller Musik und Kunst anderer Sparten zu
beschränken, um die Lernenden Schritt für Schritt an ein Genre heranzuführen, das
ihnen in der Regel zunächst fremd ist. Andernfalls besteht die Gefahr zu suggerieren,
es gäbe nur ein auf spezifische Merkmale eingegrenztes Repertoire an möglichen
Experimentierhandlungen, auf das sich eine eigene Experimentiertätigkeit
beschränken müsse. Eine qualitätsvolle Vermittlung experimenteller Musik
intendiert jedoch das genaue Gegenteil: Es sollen Experimentierräume geöffnet
werden, in denen zunächst ‚alles möglich‘ ist – innerhalb derer sich die Lernenden frei
‚bewegen‘ und ihre Theorien, Hypothesen, Thesen und persönlichen Vorstellungen
erproben, weiterentwickeln oder gegebenenfalls verwerfen können. Gleichzeitig soll
einem völligen Abgleiten in die Beliebigkeit im Sinne eines planlosen ‚Ausprobierens‘
entgegengewirkt werden, geht es doch darum, eine gewisse – experimentelle Musik
charakterisierende – Ästhetik zu vermitteln. Für die Lehrperson bedeutet dies, ihre
Rolle den Bedürfnissen der Lernenden entsprechend flexibel zu gestalten und eine
Balance zwischen Lenkung des Unterrichtsgeschehens und Gewährung von
Freiheiten zu finden. (vgl. Langbehn 2001: 41–47; (*7) Schwarzbauer 2014: S. 64–100;
(*10) Handschick 2014: 297–302; (*6) Wieneke 2016: 300–305 (*13)).

Nun handelt es sich bei diesen pädagogischen Leitideen keineswegs ausschließlich
um neue Überlegungen. So werden viele Aspekte – wenngleich teilweise anders
systematisiert – auch in der Fachliteratur angeführt (auf eine Auswahl an Texten zu
dieser Thematik verweise ich jeweils in Klammer). Inwiefern diese jedoch für eine
‚sinnvolle‘ Vermittlung experimenteller Musik konstitutiv sind beziehungsweise
welche weiteren Faktoren in diesem Zusammenhang eine Rolle spielen (können),
darüber soll eine empirische Untersuchung Aufschluss geben. Zu diesem Zweck
wurde das Projekt KLANGKÖRPER – KÖRPERKLANG entwickelt und dabei im
Besonderen darauf geachtet, die in diesem Abschnitt explizierten Leitideen im Zuge
der Konzeption zu berücksichtigen.

III. Einblicke in die Praxis: Das Projekt KLANGKÖRPER – KÖRPERKLANG

Im Rahmen des Projektes *(4) widmen sich etwa 50 SchülerInnen im Alter zwischen
fünfzehn und achtzehn Jahren (in insgesamt vier Phasen) folgenden Fragen:

Welche Klänge können auf/ mit/ durch verschiedene/n ‚Körper/n‘ erzeugt
werden?
Was kann zum Klangkörper werden? Wie ‚klingt‘ der menschliche Körper?
Wie entstehen Klänge?
Was klingt an verschiedenen Körpern?
Was versteht man unter dem Begriff des Experiments?
Wie wird in verschiedenen Disziplinen experimentiert?
Was ist experimentelle Musik?

Steht also inhaltlich die Auseinandersetzung mit verschiedenen Klangerzeugern und
Klängen aus künstlerischer und aus naturwissenschaftlicher Perspektive im Zentrum
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des Interesses – die Klangkörper und Körperklänge bilden sozusagen die materielle
Grundlage –, so wird in Bezug auf die Methode das Experiment in seinen
unterschiedlichen Bedeutungen und Verwendungsweisen zum zentralen
Handlungsprinzip. Aufgrund der Anlage des Projektes werden die Lernenden in
zweierlei Hinsicht selbst forschend tätig: zum einen im experimentierenden Umgang
mit verschiedenen Klangerzeugern und Klängen; zum anderen – auf einer Metaebene
– als Personen, die die Aufgabe haben, sämtliche Arbeitsphasen, die sie im Zuge des
Projektes durchlaufen, mittels eines Prozess-Portfolios zu dokumentieren und
reflektieren.

Ziel der ersten drei, gegenwärtig bereits abgeschlossenen Projektphasen ist es, die
Lernenden an die dem Projekt zugrundeliegende Methode, das Experiment,
heranzuführen.

PHASE I:

Der Start ins Projekt erfolgte im Jänner 2017 mit einer Kick-off-Veranstaltung. Im
Sinne einer Einstimmung besuchten die SchülerInnen gemeinsam zunächst das
Museum der Moderne Salzburg. Im Anschluss daran wurde ihnen erstmals der
Projektverlauf im Detail vorgestellt und sie wurden anhand von Warm-ups mit
methodischen und thematischen Details vertraut gemacht.

PHASE II:

In Phase II (Februar) wurde in vier Doppelstunden gemeinsam mit den SchülerInnen
der Begriff des Experiments in seinen unterschiedlichen Verwendungsweisen anhand
von ausgewählten Beispielen aus der künstlerischen sowie naturwissenschaftlichen
Praxis erarbeitet. Er wurde aus der Perspektive der Fächer Musik und Deutsch sowie
Biologie und Psychologie beleuchtet. Im Bereich der Künste wurden folgende
Beispiele experimenteller Musik beziehungsweise experimenteller Poesie einer
näheren Betrachtung unterzogen: John Cages Sonata V für präpariertes Klavier aus
der Sammlung Sonatas and Interludes (1946–1948) und 4’33 (1952), Ein Lautgedicht
von Gerhard Rühm und Blasmusik sowie Gesums aus Dieter Schnebels Werkzyklus
Schulmusik I (1974). *(5)

Daraus leiteten die SchülerInnen folgende Merkmale experimenteller Handlungen in
den Künsten ab:

die Suche nach dem Neuen, dem Unbekannten, dem Noch-nie-Dagewesenen

das forschende Suchen, nach neuem Material, neuen Klängen, neuen
Formen, neuen Präsentationsmöglichkeiten
das Ausprobieren

Dekonstruktion und Neukonstruktion

das Infrage-Stellen von Wahrnehmungsmustern
das Infrage-Stellen von gängigen Auffassungen

http://www.p-art-icipate.net/cms/wp-content/uploads/2017/09/Klang_Bild-2_web.jpg
http://www.p-art-icipate.net/cms/wp-content/uploads/2017/09/Klang_Bild-3_web.jpg
http://www.p-art-icipate.net/cms/wp-content/uploads/2017/09/Klang_Bild-4_web.jpg
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das Loslösen von der ursprünglichen Funktion
das Generieren von neuen Funktionen und Bedeutungen
die Entwicklung von neuen Konzepten

RezipientInnen werden zu ExperimentatorInnen und KomponistInnen

PHASE III:

Darauf folgte im März und April 2017 die sogenannte ‚Workshop-Phase‘. In diesem
Zeitraum wurden den SchülerInnen verschiedene Experimentierfelder zum Thema
KLANGKÖRPER – KÖRPERKLANG eröffnet. Die Workshops wurden von
KünstlerInnen beziehungsweise NaturwissenschaftlerInnen geleitet und hatten
einerseits das Ziel, den SchülerInnen einen Einblick in die Arbeit der/des jeweiligen
Leiterin/Leiters zu gewähren. Andererseits ging es für die Lernenden darum,
erstmals selbst experimentierend tätig zu werden. Aus insgesamt sechs Workshops
konnten die SchülerInnen drei auswählen, die sie besonders interessierten.

Im Bereich der
Musik fand ein

Workshop mit dem
Soundartisten

Richard Eigner statt.

Mit der
Lautproduktion der
Fauchschabe setzten

sich die
SchülerInnen im

Rahmen eines
Workshops, den die

Biologin Caroline
Neudecker leitete,

auseinander.

Comic-Künstlerin
Bettina Egger stellte

im Rahmen ihres
Workshops den
Lernenden die

Frage, wie Klänge
im Comic dargestellt
werden können. Im

Rahmen dieser
Auseinandersetzung

gestaltete Sarah
Landauer dieses

Comic.

PHASE IV:

Gegenwärtig befindet sich das Projekt in Phase IV, der tatsächlichen
‚Experimentierphase‘. Die SchülerInnen entschieden sich Anfang Mai 2017 für ein
spezifisches Experimentierfeld, dem sie sich intensiv widmen möchten. Sie
formierten sich zu Arbeitsgruppen, in denen sie seither selbsttätig – je nach
gewähltem Experimentierfeld – im Wesentlichen an drei Aufgaben arbeiten:

Sie entwickeln zum Projektthema 80-minütige Experimentier-Workshops für
SchülerInnen im Alter von zwölf bis fünfzehn Jahren.

 

http://www.p-art-icipate.net/cms/wp-content/uploads/2017/09/Klang_Bild-5_web.jpg
http://www.p-art-icipate.net/cms/wp-content/uploads/2017/09/Klang_Bild-6_web.jpg
http://www.p-art-icipate.net/cms/wp-content/uploads/2017/09/Klang_Bild-7_web.jpg
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Workshop Klangkörper

Workshop Klangkörper
Titel: Freemotional
Bereich: Tanz
Ausführende: Lili, Melissa, Victoria, Ida, Kordula, Elena
Teilnehmer/innenanzahl: max. 20
Alter: 12-15 Jahre
Dauer: 80 Minuten
Kurzbeschreibung/Abstract:
Du hast dich schon immer gefragt, was es heißt, in den Künsten zu experimentieren, im Speziellen im Tanz? Du wolltest schon immer Unkonventionelles ausprobieren? Dann bist du in diesem Workshop genau richtig! – Wir versuchen, dir unter Einbezug
von verschiedenen Tanztechniken ganz neue und ungewöhnliche Zugänge zum Tanzen zu bieten. Es werden Kurzperformances entwickelt und zum Abschluss präsentiert.

Informationen zum Tanzworkshop, den die SchülerInnen für das Programmheft zum
SchülerInnensymposium entwickelt haben.

Sie konzipieren und gestalten eine eigene intermediale künstlerische
Performance zum Projektthema. Im Zuge dessen haben sie sich zur Gruppe
AG EXP.ART formiert und stellen ‚Gießkannen-Experimente‘ in den
Mittelpunkt ihrer Performance.

Zudem konzipieren sie eine Ausstellung, die zum einen die Dokumentation
des gesamten Projektverlaufs zum Ziel hat, in der zum anderen aber auch
Installationen und Bilder präsentiert werden sollen.

PRÄSENTATION:
Die Ergebnisse werden im Rahmen eines öffentlichen SchülerInnensymposiums
präsentiert, das am Kooperationsschwerpunkt Wissenschaft und Kunst stattfindet
und an dem etwa 100 SchülerInnen verschiedener Salzburger Schulen teilnehmen
werden. Am Abend desselben Tages findet im Großen Studio der Universität
Mozarteum Salzburg eine Aufführung der Performance statt. Diese Aufführung wird
durch Darbietungen der AG Neue Musik des Hertzhaimer-Gymnasium Trostberg
(Bayern) unter der Leitung von Bernhard Zörner und der AG Neue Musik des
Leininger-Gymnasiums Grünstadt (Rheinland-Pfalz) unter der Leitung von Silke
Egeler-Wittmann ergänzt. Den Abschluss der Veranstaltung bildet eine
Ausstellungseröffnung, in der Galerie enter: Raum für Kunst im KunstQuartier.

http://www.p-art-icipate.net/cms/wp-content/uploads/2017/09/Klang_Bild-8_web.jpg
http://www.p-art-icipate.net/cms/wp-content/uploads/2017/09/Klang_Bild-9_web.jpg
http://www.p-art-icipate.net/cms/wp-content/uploads/2017/09/Klang_Bild-10_web.jpg
http://www.p-art-icipate.net/cms/wp-content/uploads/2017/09/Klang_Bild-11_web.jpg
http://www.p-art-icipate.net/cms/wp-content/uploads/2017/09/KlangBild12_web.jpg
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IV. Abschließende Bemerkungen – Zur Evaluation von KLANGKÖRPER –
KÖRPERKLANG

KLANGKÖRPER – KÖRPERKLANG wird als Teil meiner Dissertation wissenschaftlich
begleitet und evaluiert: Im Rahmen einer empirischen Studie untersuche ich den
Projektverlauf aus der Perspektive aller ProjektpartnerInnen. Einerseits, um in
diesem Kontext freigesetzte Erfahrungsprozesse der SchülerInnen zu beschreiben.
Andererseits, um Erkenntnisse darüber zu gewinnen, wie schulischer Unterricht, der
die Vermittlung experimenteller Musik zum Ziel hat, ‚idealerweise‘ organisiert und
konzipiert sein soll. Für die Umsetzung des Projektes KLANGKÖRPER –
KÖRPERKLANG habe ich versucht – ausgehend von den in diesem Text dargelegten
pädagogischen Leitideen – Bedingungen, die mir ‚ideal‘ erscheinen, bereits im Vorfeld
herzustellen. Zu diesem Zwecke habe ich Strukturen, wie sie den Schulbetrieb der
gymnasialen Oberstufe prägen, aufgebrochen. Nach Abschluss des Projektes gilt es,
diese Bedingungen hinsichtlich ihrer Nützlichkeit zu reflektieren. Mein besonderes
Interesse besteht in diesem Zusammenhang darin, die Bedeutung der
interdisziplinären Auseinandersetzung der Lernenden mit dem Begriff des
Experiments für deren experimentierend-schöpferisches Tätigwerden in den Blick zu
nehmen.
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*7 Langbehn, Andreas (2001): Experimentelle Musik als Ausgangspunkt für Elementares Lernen. Saarbrücken: Pfau.

*8 Langer, Armin (2008): Stell dir vor, es wird Musik vermittelt, aber keiner macht mit. Aspekte zu einem häufig
verwendeten Begriff. In: Malmberg, Isolde/ Wimmer, Constanze (Hg.): Communicating Diversity. Musik lehren und
lernen in Europa. Festschrift für Franz Niermann. Augsburg: Forum Musikpädagogik, S. 187–193.

*9 Schulz, Andreas/Wirtz, Markus/Starauschek, Erich (2012): Das Experiment in den Naturwissenschaften. In: Rieß,
Werner/Wirtz, Markus/Barzel, Bärbel/Schulz, Andreas (Hg.): Experimentieren im mathematisch-
naturwissenschaftlichen Unterricht. Schüler lernen wissenschaftlich denken und arbeiten. Münster u.a.: Waxmann
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Verlag, S. 15–38.

*10 Schwarzbauer, Michaela (2014): „Individuum – Collectivum“: der Forschungsprozess. In: Schwarzbauer,
Michaela/Hinterberger, Julia (Hg.): Individuum – Collectivum. Dokumentation eines Projekts im Rahmen des
Forschungsprogramms „Sparkling Science“. Wien: UE, S. 47–100.

*11 Stiller, Barbara (2008): Erlebnisraum Konzert. Prozesse der Musikvermittlung in Konzerten für Kinder. Regensburg:
ConBrio.

*12 Thiers, Bettina (2016): Experimentelle Poetik als Engagement. Hildesheim: Georg Olms Verlag.

*13 Wieneke, Julia (2016): Zeitgenössische Musik vermitteln in Kompositionsprojekten an Schulen. Hildesheim u.a.: Georg
Olms Verlag.

//Fussnoten

* 1  Vermittlung verstehe ich im Sinne von Barbara Stiller und Armin Langer als einen kommunikativen Prozess, an dem
Lernende gleichermaßen wie Lehrende und KünstlerInnen aktiv beteiligt sind (vgl. Stiller 2008: 41; Langer 2008:
187–193).

* 2  Ich meine damit experimentelle Kunst aus den Bereichen der Musik, des Tanzes, der bildenden Kunst sowie der
Literatur sowie auch intermediale Kunst.

* 3  „Es bleibt die reine Erfahrung, die, wenn sie zustößt, Zufall, wenn sie gesucht wird, Experiment heißt“ (Übersetzung
zit. nach Langbehn 2001: 38).

* 4  Dieses Projekt ist nur aufgrund von Sondergenehmigungen durch den Schulgemeinschaftsausschuss sowie
Kooperationspartner und finanzieller Unterstützung durch das Land Salzburg, Kulturkontakt Austria und den
Programmbereich ConTempOhr. Vermittlung zeitgenössischer Musik auf die in diesem Abschnitt skizzierte Weise
realisierbar. So kann es als Wahlpflichtfach – in den Regelunterricht integriert – stattfinden, es besteht die
Möglichkeit, die vorgegebenen Unterrichtszeiten flexibel zu gestalten und die Unterrichtsorte dürfen variieren. Alle
Kosten (Eintritte, Personal-, Material-, Fahrt- und Werbekosten) können mittels der finanziellen Zuwendungen
abgedeckt werden und die benötigten Räumlichkeiten werden von der Paris Lodron Universität sowie der Universität
Mozarteum Salzburg (welche als Kooperationspartnerinnen gewonnen werden konnten) zur Verfügung gestellt.

* 5  Folgende Kriterien haben mich bei der Auswahl dieser Beispiele geleitet: Die Werke werden in der Fachliteratur explizit
dem Genre experimentelle Poesie beziehungsweise experimentelle Musik zugeordnet (vgl. Blumröder 1981; Thiers 2016:
70–80). Sie eignen sich für eine Betrachtung im Rahmen des schulischen Unterrichts. Zudem sind sie in ihrer
Konzeption sehr unterschiedlich, beziehen sich aber alle auf unterschiedliche Weise auf das meinem Projekt
zugrundliegende Thema KLANGKÖRPER – KÖRPERKLANG.
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//Magdalena Marschütz

Open Space _   „It’s not a refugees’ orchestra. It’s

Syrian Expat Philharmonic Orchestra“

Analyse eines Gesprächs mit dem Orchestergründer Raed Jazbeh: erste Einblicke

Einleitung

Im Rahmen meines musikwissenschaftlichen Dissertationsprojekts ‘Das Syrian Expat
Philharmonic Orchestra: Über einige Perspektiven’ untersuche ich musikalische
Aktivitäten im Kontext gegenwärtiger Phänomene der Fluchtmigration. Mein
besonderes Interesse gilt dabei dem seit 2015 bestehenden Syrian Expat Philharmonic
Orchestra, das ich hinsichtlich seines Potenzials, gesellschaftliche Transformationen
von Teilsystemen anzustoßen, analysiere. Im Zentrum stehen Fragen nach den
Zielsetzungen der Orchester-AkteurInnen, nach der Zusammenarbeit mit anderen
AkteurInnen sowie nach der öffentlichen Rezeption.

Eine wissenschaftliche Beschäftigung mit dem Syrian Expat Philharmonic Orchestra
erscheint auf den ersten Blick kaum experimentell zu sein. Wird der Begriff
„Experiment“ in seiner etymologischen Bedeutung als „Versuch“ bzw. „Probe“
verstanden (vgl. DWDS 2017),  (*2) können jedoch im weiteren Sinne durchaus
experimentelle Aspekte angedeutet werden – und zwar in zweifacher Hinsicht.
Einerseits ist das Syrian Expat Philharmonic Orchestra selbst ein (neuartiger)
Versuch, insofern als die spezielle Form eines syrischen Exilorchesters *(1) meines
Wissens bislang ein Novum darstellt. Der Orchestergründer Raed Jazbeh betritt also
 unbekanntes Terrain und setzt dadurch einen Prozess in Gang, der oftmals durch
Ausprobieren, (Ver-) Suchen und Entdecken gekennzeichnet ist. *(2)

Andererseits begebe auch ich mich in ein neues Forschungsfeld, da eine (musik-)
wissenschaftliche Verknüpfung von Musik- und Migrationsphänomenen bis dato
selten ist. *(3) Daher kann mein Forschungsprojekt ebenso als Versuch begriffen
werden, Neues zu entdecken und zu erforschen. Dies trifft vor allem insofern zu, als
es bisher keine Vergleichsstudien zu dem syrischen Exilorchester gibt. Deshalb habe
ich das Forschungsdesign erst gegenstandsbezogen (neu) entwickelt und durch
mehrmaliges (Ver-)Suchen ausprobiert. Im Folgenden gebe ich einen ersten Einblick
in meinen Forschungsprozess, wobei ein besonderes Augenmerk auf dem Interview
mit dem Orchestergründer Raed Jazbeh und dessen Auswertung liegt.

Zugang zu einem neuen Forschungsfeld

Das Syrian Expat Philharmonic Orchestra (kurz: SEPO) wurde 2015 vom syrischen
Kontrabassisten Raed Jazbeh gegründet. Das Eröffnungskonzert des Orchesters fand
am 22. September 2015 im Bremer Sendesaal statt und war laut Medienberichten
bereits im Vorfeld ausverkauft. Es traten etwa 30 syrische MusikerInnen gemeinsam
mit Mitgliedern des Jugend-Symphonie-Orchesters Bremen unter der Leitung von
Martin Lentz auf. Das Orchester wurde bei diesem Projekt vom Bremer Rat für
Integration unterstützt. Ein Folgekonzert am 3. Oktober 2015 in Hitzacker bei
Lüneburg wurde zwar medial angekündigt, eingehende Recherchen ergaben jedoch
diesbezüglich keine genaueren Informationen. (Vgl. u.a. Amri 2015) (*1) Es blieb der
Eindruck eines einmaligen Projekts, weshalb die fortwährende Existenz des
Orchesters unsicher schien.
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Aus diesem Grund gestalteten sich die Kontaktaufnahme mit dem SEPO und damit
der Zugang zum (Forschungs-)Feld anfangs schwierig. Im Zuge der Arbeit an meiner
Dissertation – ebenfalls ab Herbst 2015 – begann ich, mich für den weiteren
Werdegang des Orchesters zu interessieren und versuchte, Kontakt aufzunehmen.
Ich kontaktierte sowohl den Bremer Rat für Integration als auch den
Orchestergründer Raed Jazbeh – vorerst aber ohne Erfolg. Erst nach einigen Wochen
erhielt ich vom Bremer Rat für Integration eine Nachricht mit dem Hinweis, dass
dieser für das SEPO nicht mehr zuständig sei. Aufgrund erneuter Recherche wurde
ich schließlich auf eine offenbar gerade im Aufbau befindliche Homepage des
Orchesters aufmerksam. *(4) Dieser konnte ich entnehmen, dass neben Raed Jazbeh
als künstlerischem Leiter nun ein Sänger namens Falko Hönisch für das Management
des Orchesters verantwortlich zeichnete. Ich unternahm daher einen weiteren
Versuch, Kontakt herzustellen – diesmal mit Erfolg. Ich führte ein längeres Gespräch
mit Hönisch und wurde zu den nächsten Konzerten des SEPO im September 2016
eingeladen.

Bei diesem ersten Forschungsaufenthalt verfolgte ich die Probenprozesse des
Orchesters und besuchte zwei Konzerte in Berlin/Deutschland und Malmö/Schweden.
Da ich – wie bereits erwähnt – im Vorfeld nur wenige Informationen zum Orchester
hatte ausfindig machen können, war es zunächst ungewiss, was mich vor Ort
erwarten würde. Daher reiste ich mit einer gewissen Unruhe und Nervosität, aber
auch mit großer Neugier sowie einem Aufnahmegerät und einigen Interview-Fragen
im Gepäck nach Berlin. Vor Ort wurde ich sehr herzlich empfangen, verspürte aber
auch seitens der Orchester-AkteurInnen eine gewisse Unsicherheit bezüglich meiner
Rolle ihnen gegenüber. Von Beginn an befand ich mich in einem Feld zwischen
wissenschaftlicher Forschung und sozialem Engagement und war gefordert, meine
Rolle als (europäische) Wissenschaftlerin stetig zu hinterfragen und neu zu
artikulieren. Es zeigte sich beispielsweise in informellen Gesprächen mit einigen
MusikerInnen, dass für diese meine Rolle im sozialen Gesamtgefüge trotz
mehrmaliger Erläuterungen häufig diffus blieb. So schwankten ihre Reaktionen
zwischen der Faszination über mein Interesse an ihrem Orchester und dem
Unbehagen, zu ‚Objekten‘ einer wissenschaftlichen Untersuchung gemacht zu
werden; zwischen der Hoffnung, tatkräftige (organisatorische) Unterstützung zu
erhalten und der Enttäuschung, in mir kein neues Orchestermitglied gefunden zu
haben. Dementsprechend wurde ich auch von Jazbeh zunächst primär als
unterstützende Organisatorin wahrgenommen, weshalb das Zustandekommen eines
Interviews mehrere Anläufe benötigte.

Raed Jazbeh im Gespräch: erste Lesarten

Das Interview mit Raed Jazbeh *(5) fand am 9. September 2016 im Rahmen der
Orchesterproben für die zwei bereits genannten Konzerte in Berlin statt. Da Jazbeh
mit der Organisation der Proben sowie der Konzerte sehr beschäftigt war, wurde ich
sogleich zur Mithilfe eingeteilt und vorerst kaum in meiner Rolle als
Wissenschaftlerin registriert. Das Interview kam erst zustande, nachdem ich Jazbeh
mehrmals höflich um ein Gespräch bat. Für das Interview selbst nahm er sich jedoch
relativ viel Zeit (knapp 40 Minuten) und war sehr aufgeschlossen, was unter anderem
in seinen ausführlichen Erzählungen deutlich wird. Da das Interview im selben
Gebäude wie die Proben, nur einen Stock tiefer, stattfand, war im Hintergrund
oftmals Musik zu hören. Das Interview wurde zudem einmal unterbrochen, als zwei
Musiker Jazbeh in arabischer Sprache etwas fragten.

MM: Okay, so, my first question: How did you come up with the idea of founding a symphony orchestra of Syrian refugees?
RJ: It’s not a refugees’ orchestra. It’s Syrian Expat Philharmonic Orchestra. Expat that means all the Syrians in Europe and diaspora if they are refugees like me – I’m a refugee – or if they are not refugees, for example, they are teachers or students or
musicians in some symphony orchestras. So, this to invite the Syrian musicians – professional and academic – to be together, have meetings, rehearsals and concerts to perform the Syrian symphonic music. Also, we can play the classical music, no
problem, because we studied all the classical music. But now we focus about the Syrian symphonic music. And how I started this idea: When I arrived at Germany in 2013 I noted that many, many Syrian musicians live in Europe – not just Germany, in
Europe in general. And every day more and more musicians, so our number bigger and bigger. So I say: We can  maybe start this project, so this… I mean, Syrian symphony orchestra in Europe. And this was the first thing. The second thing: I noted that
the media, the TV and radio journalists, every day say news about Syria. But all these news are about the war, about the fighting, destruction. And they don’t know the […] other face of Syria like culture, music, arts. I say: Okay, we are musicians. We
cannot help the situation in Syria, we cannot stop the war, we cannot stop the fighting, we cannot do anything. This is a very very big thing for us. But we can do something for Syria: Then when we do a symphony orchestra for the Syrian musicians
and introduce our Syrian symphonic music then the world understands that we are not just war. We are also for the life, for the peace, for the love, for the culture and arts and music. So, many reasons with many messages. They say: ‘Raed, you have to
start this project! It’s very important for us as Syrian musicians and to give hope for the people and to send a message for the world: That we can do something important and not just the war!’ I hope this message is arriving …
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Auf meine Einstiegsfrage, wie die Idee zur Gründung eines Symphonieorchesters für
aus Syrien geflüchtete Menschen entstand, erläutert Raed Jazbeh nicht sogleich die
Entstehungsgeschichte. Stattdessen korrigiert er zunächst die von mir eingangs
gewählte Bezeichnung des Orchesters. Ihm zufolge handelt es sich nicht um ein
Flüchtlingsorchester, sondern um das Syrian Expat Philharmonic Orchestra: „It’s not
a refugees’ orchestra. It’s Syrian Expat Philharmonic Orchestra.“ (B2, Z.3) (*7) Diese
Namensgebung scheint bedeutend und wohl durchdacht zu sein. Einerseits wird sie
durch Jazbeh selbst mehrmals im Interview zur Sprache gebracht. Andererseits
betont er das Wort ‚Expat‘ und erläutert direkt daran anschließend, dass er darunter
alle in Europa lebenden SyrerInnen versteht, unabhängig davon, ob diese
‚Flüchtlinge‘ sind.

Expat that means all the Syrians in Europe […] if they are refugees like me – I’m a
refugee – or if they are not refugees […]. (B2, Z.3-5) (*7)

In einer späteren Passage erklärt er sein Begriffsverständnis von ‚Expat‘ ex negativo,
das heißt in der Bedeutung, nicht im Heimatland zu leben: „Expat that means you
don’t live in your country.“ (B2, Z.140) (*7) Auffallend ist, dass beide Deutungen auf
nationalen Kategorien (Europa, Heimatland) gründen und derart in einem
interessanten Spannungsverhältnis zu Jazbehs Kulturbegriff stehen, wie ich noch
zeigen werde.

Bereits in diesem ersten Interviewabschnitt sowie im weiteren Gesprächsverlauf wird
deutlich, dass Jazbeh den Begriff ‚Flüchtling‘ nicht per se für problematisch hält. Im
Gegenteil, er positioniert sich diskursiv selbst als ‚refugee‘: „I’m a refugee“ (B2, Z.4).
(*7) Jazbehs zumindest neutrales, wenn nicht sogar positiv konnotiertes
Begriffsverständnis wird an späterer Stelle noch deutlicher, als er seine
Selbstpositionierung mit einem Gefühl von Stolz in Verbindung bringt: „I’m proud I’m
a refugee, I’m proud.“ (B2, Z.157) (*7)

MM:    […] It’s very interesting that you said at the very beginning that it’s not a refugees’ orchestra, it’s the Syrian Expat Philharmonic Orchestra.
RJ:      Expat that means you don’t live in your country.
MM:    Yeah, I know.
RJ:      So, some of them are refugees, like me, I’m a refugee. Some of them are not refugees, maybe students or teachers or musicians in some symphonic orchestras.
[…]
MM:    So, do you perceive yourself as a refugee or don’t you like to be termed a refugee?
RJ:      I’m proud I’m a refugee (MM: really?), I’m proud.
MM:    Because…?
RJ:      Because there is no difference between any human to any human, if I have a German ID or I’m a refugee or I’m Syrian or Indian, so it’s not any different.
MM:    Yes, that’s true, but I mean, you’re also …
RJ:      So, if they, I don’t know, say that we are refugees, okay, and I have my right to find a safer place to live, to save my life, to try to save the lives of my family. It is my right.
MM:    Yes, of course!
RJ:      Anyone in the world has rights to find a safer place to continue his life or her life. So if they would like to say that I’m a refugee, yes, I’m a refugee and I’m proud, no problem!
MM:    Okay, so, it’s not a problem for you (RJ: no), this term ‘refugee’ …
RJ:      No, why?
MM:    … because you’re also a musician and (RJ: no, no) you have, I don’t know …
RJ:      No, not any problem. I’m proud because people – I see what they do in their life. I don’t care if they are refugees or not refugees, if they are Germans or Syrians etcetera. I care about what they can do in their life. Good things, good aims, noble aims
or bad things. So, I care about this.

Es geht ihm einerseits darum, richtig zu stellen, dass nicht alle MusikerInnen erst
aufgrund des Krieges, sondern einige von ihnen bereits zuvor nach Europa kamen.
Andererseits zeigen einige Folgeaussagen von Jazbeh, so möchte ich argumentieren,
die Notwendigkeit einer kritischen Reflexion des Begriffs ‚Flüchtling‘, der oftmals zu
einer einseitigen Festschreibung von Menschen führt. So drückte er beispielsweise
seinen Ärger darüber aus, dass JournalistInnen häufig den Fluchtaspekt vorrangig
thematisierten, wodurch die einzelnen MusikerInnen sowie deren Musik in den
Hintergrund rückten.

[…] I don’t have a problem as a refugee. […] But the media they care about you
not because you’re a musician or because you do a great music or a great job.
They care about you because you are a refugee. And okay, no problem, care
about me because I’m a refugee, but also see my music! (B2, Z.240-246) (*7)

MM:    That’s a good point because the first concert it was sold out and there was extensive media coverage as you already told. The press wrote a lot of things. How did you feel about the media coverage, the praise and the criticism?
RJ:      You know, it’s very important, the media so people know you. So, all of us say ‘Thank you very much for the media, for the press!’ But we have one problem: Most of them they would like to write about us what they want and not what we are. For
example, some newspapers, they say ‘refugees’ orchestra’. What?! Why do you say ‘refugees’ orchestra’ if you know that not all of us are refugees?! But they need a title, their brilliant title to read, you know. So, and some of them, if they would like to do
an interview with you he or she – I mean the journalist – doesn’t care if you are a musician or not. If you are a refugee and if you have a story …
MM:    Yes, that was the reason why I asked you if you have a problem to be termed a refugee because …
RJ:      No, I don’t have a problem as a refugee.
MM:    Yeah, but the journalists …
RJ:      But the media they care about you not because you’re a musician or because you do a great music or a great job. They care about you because you are a refugee. And okay, no problem, care about me because I’m a refugee, but also see my music!
So they care about your story, how you came, arrived in Germany, they would like to find the story: ‘Oh, you came by sea? By Turkey to Greece blabla…’ Okay, and talk a little bit about my concert, talk about my music, talk about the music and the
soloists!
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Die (europäische) mediale Berichterstattung über Syrien war für Raed Jazbeh ein
Grund, das SEPO ins Leben zu rufen. Er möchte mit dem Orchester den medialen
Syrien-Bildern von Krieg, Zerstörung und Flucht ein ‚anderes Gesicht von Syrien’
entgegensetzen. Eines, das seiner Meinung nach hierzulande (weitgehend)
unbekannt ist und das er mit den Begriffen Kunst, Kultur, Musik, aber auch mit
Leben, Frieden und Liebe beschreibt.

I noted that the media, the TV and radio journalists, every day say news about
Syria. But all these news are about the war, about the fighting, destruction. And
they don’t know […] our other face of Syria like culture, music, arts. (B2, Z.12-15)
(*7)

Auffallend ist eine an dieser Stelle veränderte Intonation, wodurch der Klang der
Wörter „our other face of Syria“ weicher sowie etwas leiser ausfällt und
möglicherweise Jazbehs emotionale Betroffenheit zum Ausdruck bringt. Wichtig
scheint es ihm in diesem Zusammenhang zu sein, speziell die syrische Kultur und
Musik einem europäischen Publikum näher zu bringen, was unter anderem in seiner
häufigen Verwendung des Adjektivs ‚syrisch‘ deutlich wird.

Then when we do a symphonic orchestra for the Syrian musicians and introduce
our Syrian symphonic music then the world understands that we are not just
war. We are also for the life, for the peace, for the love, for the culture and arts
and music. (B2, Z.17-19) (*7)

Dieser Bezug des ‚Syrischen‘ zur syrischen Kultur wird in einem späteren
Textabschnitt von Jazbeh explizit hergestellt. Er argumentiert das Adjektiv ‚syrisch‘
zunächst ex negativo, insofern es ihm zufolge weder eine syrische Nationalität noch
syrische (Landes-) Grenzen bezeichne. Vielmehr rekurriere er damit auf die bereits
mehr als 7000 Jahre alte syrische Kultur.

[…] when I say Syrian musicians or Syrian music or Syrian orchestra I don’t
mean Syrian nationality and I don’t mean Syrian borders – I mean Syrian
culture! (B2, Z.92-94) (*7)

Dadurch deutet Jazbeh sein Kulturverständnis implizit an, das jedoch insoweit vage
bleibt, als dass es wiederum ex negativo anklingt. Es ist ihm zufolge nicht in
Verbindung mit Nationalität, Grenzen und – wie er später hinzufügt – Ländern, Visa
und Religion zu deuten. Interessant in diesem Zusammenhang ist, dass Jazbeh – wie
bereits dargelegt – den Begriff ‚(Syrian) Expat‘ hingegen gerade mit national-
eingrenzenden Kategorien (Europa, Heimatland) argumentiert und dadurch einen
Widerspruch zu dem hier von primär nationalen Kategorien abgegrenzten
Kulturbegriff aufwirft. Jazbehs Kulturbegriff bedarf daher einer weiteren
Untersuchung.

RJ:      […] You know, now we have many different ideologies in politics and the religions. And we would like to unite all the Syrians. So we put the war out, the fighting out and start to unite together. We focus about the culture, about the music. So, this
project I think is the first project for all the Syrians, so Syrians are welcome in this project. So, I don’t say: ‘Okay, if you are … if you have the same ideology you are welcome, if we are against each other you are not with us!’ No! (3) It’s open for all! It’s
not important if we are friends. It’s not important if we have the same ideologies. So, it is very important to (tabs with his fingers on the table) unite and it is very important to start a first step for the peace because if we don’t unite we’ll fight forever.
MM:    Yeah, that’s sure. So, and what about the cooperation with other musicians in Europe?
RJ:      Exactly. So sometimes we have an invitation from some orchestras, so like, for the second concert last year after the first concert we had an invitation from the Lüneburger Symphony Orchestra and they would like to do a cooperation, a concert
with two orchestras – half Syrians, half Germans – and two conductors – one Syrian conductor, one German conductor – and the program half German music and half Syrian symphonic music. And this is a kind of cooperation. And also sometimes we
do some, like, this cooperation with a chamber orchestra of us, like, fifteen to twenty musicians with other orchestras or other projects. So, we are open to work with any person, it’s not… when I say Syrian musicians or Syrian music or Syrian
orchestra I don’t mean Syrian nationality and I don’t mean Syrian borders – I mean Syrian culture. The Syrian culture’s age is more than 7.000 years. It’s very, very old. The first music notes were discovered in Syria. So, we focus about culture. It’s not
about the nationality, it’s not about the religion, it’s not about the borders because the borders always change. You know, Germany from one hundred years is different, Syria also, and after the war they may change. So, we care about culture because
this … we believe about humans and earth. We don’t believe about nationality or visa or countries or borders because the true fact is we don’t have borders.

Ein weiterer Auslöser, das SEPO zu gründen, lag für Raed Jazbeh in der täglich größer
werdenden Zahl in Europa lebender syrischer MusikerInnen. Das Orchester soll daher
für diese eine Plattform darstellen, um sich (wieder) zu treffen und (erneut)
gemeinsam zu musizieren.

When I arrived at Germany in 2013 I noted that many, many Syrian musicians
live in Europe – not just Germany, in Europe in general. And every day more and
more musicians, so our number bigger and bigger. So I say: We can maybe start
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this project, so this… I mean, Syrian symphonic orchestra in Europe. (B2, Z.9-12)
(*7)

Diesen verbindenden Aspekt des Orchesters hebt Jazbeh in einer weiteren Passage
hervor, die seinen scheinbar apolitischen Kunstbegriff vermuten lässt. So stellt er das
Trennende politischer Ideologien dem Verbindenden von Musik diskursiv gegenüber.
Dieses verbindende Moment von Musik greift ihm zufolge erst durch die
Ausklammerung (gesellschafts-)politischer Ereignisse.

[…] we would like to unite all the Syrians. So we put the war out, the fighting out
and start to unite together. (B2, Z.77-78) (*7)

Dies ist insofern bemerkenswert, als meines Erachtens Musik stets in einem
spezifischen gesellschaftspolitischen Kontext zu verorten ist. Folglich ist das SEPO
gerade durch die aktuellen gesellschaftspolitischen Geschehnisse bedingt zu
verstehen. Inwiefern dieses Orchesterprojekt tatsächlich dazu beitragen kann, im
Sinne einer Narration fernab von Krieg, Brücken zwischen SyrerInnen und zu
Menschen anderer Herkunft zu schlagen, bleibt abzuwarten.

//Literaturnachweise

*1 Amri, Samih (22. 09. 2015): Flüchtlinge musizieren gemeinsam im syrischen Exil-Orchester. Online unter
http://p.dw.com/p/1GaD1 (25. 08. 2016).

*2 DWDS (Digitales Wörterbuch der deutschen Sprache) (2017): Experiment. Online unter
https://www.dwds.de/wb/Experiment(30. 06. 2017).

*3 Kruse, Jan (2015): Qualitative Interviewforschung. Ein integrativer Ansatz. 2., überarb. u. erg. Aufl. Weinheim/Basel:
Beltz Juventa.

*4 Kruse, Jan/Schmieder, Christian (2012): In fremden Gewässern. Ein integratives Basisverfahren als sensibilisierendes
Programm für rekonstruktive Analyseprozesse im Kontext fremder Sprachen. In: Kruse, Jan/Bethmann,
Stephanie/Niermann, Debora/Schmieder, Christian (Hg.): Qualitative Interviewforschung in und mit fremden
Sprachen. Eine Einführung in Theorie und Praxis. Weinheim/Basel: Beltz Juventa, S. 248-295.

*5 Leopold, Silke (2013): Musikwissenschaft und Migrationsforschung. Einige grundsätzliche Überlegungen. In:
Ehrmann-Herfort, Sabine/Leopold, Silke (Hg.): Migration und Identität. Wanderbewegungen und Kulturkontakte in
der Musikgeschichte (= Analecta Musicologica; 49). Kassel [u.a.]:, S. 30‑39.

*6 o. V. (17. 09. 2015): Syrische Flüchtlinge gründen Exil-Orchester. Online unter
http://www.zeit.de/news/2015-09/17/musik-syrische-fluechtlinge-gruenden-exil-orchester-17075602 (03. 07. 2017).

*7 B2: Interview mit Raed Jazbeh, Gründer des Syrian Expat Philharmonic Orchestra, Berlin, 09. 09. 2016 (39:24).

//Fussnoten

* 1  Der Zusammenschluss von im Exil lebenden MusikerInnen per se stellt hingegen keine Neuheit dar, wie Ralf Döring
anmerkt. So sieht er die Formation des Syrian Expat Philharmonic Orchestra im Zusammenhang mit einer deutschen
Orchestertradition. Er nennt hierzu beispielhaft die Bamberger Symphoniker, die nach dem Zweiten Weltkrieg aus
dem Osten nach Deutschland ausgewanderte MusikerInnen vereinigten, sowie die Philharmonia Hungarica, die sich
aus ungarischen MusikerInnen zusammensetzte, die nach dem 1956 durch sowjetische Truppen niedergeschlagenen
Volksaufstand ihre Heimat verlassen hatten. (vgl. Döring 2017)

* 2  In einem Artikel der Zeit Online wird das Syrian Expat Philharmonic Orchestra explizit als „großes Experiment“ (o. V.
2015: o. S.) bezeichnet.

* 3  Die Musikwissenschaftlerin Silke Leopold beispielsweise stellt fest: „Musikwissenschaft und Migrationsforschung
sind zwei Bereiche, die bisher eher von gegenseitiger Nichtwahrnehmung als von Zusammenarbeit geprägt sind.“
(Leopold 2013: 30)

* 4  www.sepo-philharmonic.com

* 5  Bei der Auswertung meiner Interviews orientiere ich mich an der qualitativen Interviewforschung nach Jan Kruse.
Dieser plädiert für das sogenannte integrative Basisverfahren, das sich als ein „durch die genuin

http://p.dw.com/p/1GaD1
https://www.dwds.de/wb/Experiment
http://www.zeit.de/news/2015-09/17/musik-syrische-fluechtlinge-gruenden-exil-orchester-17075602
http://www.sepo-philharmonic.com
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sozialwissenschaftliche Zielperspektive gerahmtes gesprächs- bzw. textlinguistisches Verfahren“ (Kruse 2015²: 463)
versteht. Dementsprechend setzt es in einem ersten Schritt auf der sprachlichen Ebene an. Am Beginn der Analyse
stehen das Wie des Sprechens und damit die Frage nach Bedeutungszuschreibungen und -konstruktionen qua
sprachlicher Mittel. Dabei gilt das Prinzip der Offenheit und Verlangsamung, das heißt Deskription und
Interpretation werden „auseinandergezogen“. (vgl. Kruse/Schmieder 2012: 272f.; 277f. und Kruse 20152: 477–479) In
einem zweiten Schritt werden auf dieser Grundlage erste Lesarten bzw. Interpretationen formuliert und schließlich
nach und nach konkretisiert und verdichtet. (vgl. Kruse 2015²: 479)



p art icipate KULTUR AKTIV
GESTALTEN EXPERIMENT!

Seite 32

//Schwerpunkt Wissenschaft&Kunst, Universität Salzburg in Kooperation mit der Universität Mozarteum
//Focus area Science&Art, University of Salzburg in cooperation with University Mozarteum
//bergstr. 12 //5020 salzburg//T+43(0)662/8044-2383 // w-k.sbg.ac.at/conart

//Bettina Egger //Johanna Öttl

Open Space _   Graphic Novel. Zur Popularisierung

eines neuen Begriffs

Ein Wissenschaftslogbuch

Experimentierräume ermöglichen Begegnungen, konkret und metaphorisch. Das
vorliegende Wissenschaftslogbuch versteht sich als derartiger Experimentierraum
für eine Begegnung zwischen der Perspektive der Literaturwissenschaft und jener der
Comic Studies.

Graphic Novel und Autor_innenbild (15.3.2017)

Die letzten Jahre verzeichnen nicht nur in Buchhandlungen und im Feuilleton,
sondern beispielsweise auch in Literaturhäusern ein steigendes Interesse für jenen
Teil der Comicproduktion, der als ‚Graphic Novel‘ betitelt wird; davon zeugen die seit
2012 jährlich veranstalteten Hamburger Graphic-Novel-Tage ebenso wie der 2017
erstmals vom Freien Deutschen Autorenverband Thüringen vergebene Graphic-
Novel-Preis oder die steigende Anzahl von auf Graphic Novels spezialisierten
Verlagen (z.B. Reprodukt, avant-Verlag, Edition Moderne, Carlsen). So erfreulich
dieses Interesse ist – traditionelle Instanzen der Literaturvermittlung und -
distribution öffnen sich für weitere ästhetische Ausdrucksformen –, so sehr lohnt sich
eine Betrachtung einiger Implikationen dieses Interesses für den Comic im
Allgemeinen. Wir fragen nach Gründen für die neue Etikettierung der tradierten
Kunstform der Comics als ‚Graphic Novels‘: Handelt es sich hierbei um einen neuen
Begriff für bereits Bestehendes, oder bezeichnet der neu eingeführte Begriff ‚Graphic
Novel‘ ein neues Genre? *(1)

Um die Tragfähigkeit eines Begriffs zu befragen, lohnt sich in der Regel ein Blick auf
seine Wurzeln: Die erste breitenwirksame Etikettierung eines Comics als ‚Graphic
Novel‘ nahm Will Eisner mit A Contract with God (1978) vor *(2), das aus vier
Kurzgeschichten besteht und damit streng genommen nicht als ‚Novel‘ bezeichnet
werden kann, wenn man eine in der Literatur(wissenschaft) übliche Definition auf
den Comic überträgt. Der US-amerikanische Comicautor Eisner, der ab den 1940er-
Jahren Comics veröffentlichte, versuchte damit, eine unterschiedliche, als Neuerung
erkennbare Herangehensweise an Bild-Text-Narrationen begrifflich zu fassen: Eisner
verstand Graphic Novels als Erzählungen in Comicform, welche sich durch ihr Format
(Höhe, Breite, etc.), ihre Länge, ernste Themen („worthwile themes“, Eisner 1985: 141)
(*9) und ein neues Zielpublikum (Erwachsene) von Comics unterscheiden. Eisner
entwirft eine neuartige Konzeption künstlerisch anspruchsvollen Schreibens,
welches bestehende Konventionen im (amerikanischen) Comic hinterfragt.
Außerhalb der Comic-Community sowie der Forschung stieß Eisners neue
Etikettierung übrigens anfänglich auf scheinbar geringes Interesse (vgl. Baetens 2011:
1141),  (*1) erst Art Spiegelmans Maus (1986/1991) verhilft der Graphic Novel zu einer
gewissen öffentlichen Sichtbarkeit (vgl. Baetens 2011: 1141).  (*1)

Eine weitere Forderung, die Eisner ins Feld führt, stellt eine mediengeschichtliche
Verbindung zwischen der Konzeption von Autorencomics und der Entwicklung der
Graphic Novel dar: In Comics and Sequential Art (1985) (*9) präsentiert Eisner in
Comicform unterschiedliche Methoden und Prinzipien des Zeichnens von Comics
sowie auch theoretische Überlegungen zu Ästhetiken des Comics (die Neuauflage von
1990 ist erweitert um kürzere Passagen zur Verwendung von Computern sowie zu
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Druckverfahren). Außerdem plädiert er dafür, dass „the writer and the artist […] one
person“ (Eisner 1985: 132) (*9) sein sollen – dies ist auch ein Charakteristikum von
Autorencomics: Ähnlich wie das Label des ‚Autorenfilms‘ verweist es auf ein Comic
aus einer Hand, vom Entwurf des Handlungsstrangs über die Erstellung des Textes
sowie die Konzeption und künstlerische Realisierung der Bilder. Eisners Plädoyer für
eine Personalunion von Zeichner_in und Szenarist_in setzt er selbst in A Contract
with God um, denn Text und Bild stammen in allen vier Kurzgeschichten von ihm
selbst. Aus der Verbindung mit dem Untertitel ‚Graphic Novel‘ resultiert also eine
programmatische Forderung einer Personalunion für dieses Genre.

1998 greift Benoît Peeters auf Eisners Konzept zurück und entwickelt das Modell des
„kompletten Autors“ (Peeters 1998: 110):  (*17) Es hebt Comics, die von einem_r
Autor_in verfasst worden sind, von jenen ab, welche unter anderem die traditionelle
Arbeitsteilung zwischen Szenarist_in und Zeichner_in charakterisiert. Die
Vorstellung eines ‚kompletten Autors‘ bzw. einer ‚kompletten Autorin‘ untermauert
ein holistisches Verständnis von Bild und Text im Comic, ein Verständnis also, in dem
nicht ein vorrangiger Text ‚bebildert‘ wird oder vorrangige Bilder verbal ‚erklärt‘
werden. Peeters Verständnis eines_er ‚kompletten Autor_in‘ bedeutet, dass diese_r
an seinen/ihren Comics in einem ganzheitlichen Prozess arbeitet; darin bedient er/sie
sich verschiedener Ausdrucksmittel, die ineinander verschmelzen – Arbeit am Bild
und Arbeit am Text ergänzen einander also kontinuierlich.

Mit der Figur des_r ‚kompletten Autors_in‘ wurde die Autor_innenfunktion im Feld
der Comicproduktion merklich gestärkt. Folgt man Bart Beaty, bot dies den
Künstler_innen einer ‚illegitimen‘ Kunstform durch den Rekurs auf ein ‚bourgeoises‘
auteur-Verständnis die Möglichkeit, ihre Position zu verbessern (vgl. Beaty 2007: 143).
(*2) Auch Thierry Smolderen argumentiert, dass dieses neue Bild des ‚graphic
novelist‘ versuche, das Konzept der respektablen ‚Aura‘ literarischer Autor_innen
auch der Graphic Novel überzustülpen. Es sei folglich dem Klischee des Nerd-
Comicautors entgegenzustellen, der, wie der typische (meist männliche) Comic-Leser,
„asozial und schüchtern“ sei: Er habe die „Sexualität eines Akne-befallenen
Jugendlichen“, lebe „in einem unreifen Verhältnis mit einer künstlichen Welt“ und
führe dieses Leben in der Welt „der (oft künstlerisch minderwertigen) comic books“
weiter (Smolderen 2006: o.S.).  (*18) Eisner favorisiert als Produktionsmodell von
Graphic Novels eine Personalunion von Szenarist_in und Zeichner_in, die ihrerseits
Smolderens Beschreibung von einer klischierten Vorstellung vom ‚typischen‘
Comicleser sowie -autor gegenübersteht. Diese Gegenüberstellung impliziert eine
Aufwertung der Graphic Novel auch als wertbeständiges Kulturgut, schließlich
distanziert der Begriff die Graphic Novel damit von Comics als ‚Wegwerfprodukt‘ und
erhebt damit Anspruch auf einen Status als dauerhaftes Kulturgut.

Das neue gestärkte Autor_innenbewusstsein führte dazu, dass Autor_innen von
Comics stärker mit ihrer künstlerischen Produktion in Verbindung gebracht werden.
Damit findet Ähnliches statt wie im Bereich der Literaturproduktion: Wir
identifizieren künstlerische Produkte stärker als traditionellerweise im Feld der
Comics üblich mit ihren Urheber_innen. Diese Entwicklung ist ein weiterer Schritt
(die Zuschreibung ‚Autorencomics‘ ist ja bereits eine Form der Distinktion) hin zu
einer Differenzierung zwischen ‚high‘ und ‚low‘ insofern, als damit ein modernes
Autor_innenbild gestärkt wird, das aus der Literaturproduktion bekannt ist.

Graphic Novel und ‚high‘ vs. ‚low‘ (23.3.2017)

In unserem letzten Logbucheintrag haben wir erste Überlegungen zu einer
Parallelisierung des Feldes der Literatur- und jenem der Comicproduktion
angedeutet. Darauf kommen wir zurück, indem wir die derzeit zu beobachtende
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Differenzierung zwischen Graphic Novels und Comics als Spaltung in ‚high‘ und ‚low‘
verstehen, auf die unter anderem Thomas Hausmanninger bereits hingewiesen hat
(vgl. Hausmanninger 2013).  (*14) Die Etikettierung als Graphic Novel bewirkt eine
stärkere Assoziation mit dem Feld der Literatur als der Begriff ‚Comic‘; damit wollen
Graphic Novels gewissermaßen als Teil der Hochkultur legitimiert sein. Damit greift
das Feld der Comics auf die Sphäre des Literarischen zurück, um die eigene
hochkulturelle Legitimität zu betonen – und dies vor allem in Zusammenhang mit
jenen Comics, die als Graphic Novels firmieren: Als lettres de noblesse werden
beispielsweise Rezensionen in literarischen Rubriken und Prämierungen durch
Literaturpreise verstanden, so z.B. der Pulitzer-Preis 1992 für Spiegelmans Maus
sowie der Literaturpreis von The Guardian (Kategorie Roman) 2001 für Chris Wares
Jimmy Corrigan (vgl. Smolderen 2006: o. S.).  (*18) Mancherorts werden Graphic
Novels als eine neue Form von Literatur verstanden und (‚herkömmlichen‘) Comics
gegenübergestellt (vgl. Smolderen 2006) oder aber, wenn Graphic Novels doch noch
zum „breiteren Feld von Comics“ (Baetens 2011: 1138) (*1) gezählt werden, als das
aktuellste ‚Entwicklungsstadium‘ dargestellt. In diesen Zuschreibungen
manifestieren sich also zugrundeliegende Dichotomien, die durch die jeweiligen
Zuschreibungen weiter gefestigt werden.

Teil dieser Aufwertung von Graphic Novels ist die Abgrenzung gegenüber dem Gros
der Comicproduktion mit einer stark industriellen Prägung, für welche
beispielsweise US-amerikanische Mainstream-Superheldencomics paradigmatisch
sind: Sie werden oftmals unter dem Signum der Anonymität (unterschiedlichste
Menschen arbeiten gleichzeitig an den seriell gefertigten Comics) in großen Studios
und in Arbeitsteilung (Szenarist_innen/Zeichner_nnen/Kolorist_innen etc.)
produziert. Indem diese einer Aura im Benjamin’schen Sinn entbehren, stehen ihnen
die stärker kunsthandwerklich verstandenen Graphic Novels in der gegenwärtig
produzierten Dichotomie auch hinsichtlich des Aspektes der Fertigung gegenüber.
Eine oberflächliche Gegenüberstellung zwischen industriell geprägten Comics und
Graphic Novels lässt Unterschiede zwischen zahlreichen Nuancen der künstlerischen
Ausdrucksformen verschwinden. Der große Teil der Autorencomics wird dabei
indirekt ausgeblendet. Der ‚künstlerische Wert‘ von Autorencomics ist mittlerweile
unbestritten und wird beispielsweise mit Namen wie Alberto Breccia oder Robert
Crumb verbunden.

Durch die Annahme einer Dichotomie zwischen Graphic Novels und Comics werden
nun also nicht nur ästhetische Unterschiede behauptet, sondern auch
charakteristische Ästhetiken postuliert – mit Blick auf die vielfältige
Comicproduktion sind diese jedoch nicht haltbar. Die Website des Goethe-Instituts
führt beispielsweise folgende Definition Sebastian Oehlers aus dem Jahr 2010 an:
„Graphic Novels sind Comics. Aber eben nicht die lustigen, von einem Hauch des
Trivialen umgebenen Geschichten von Donald Duck, Asterix und Fix und Foxi, wie
man sie noch aus der eigenen Kindheit kennt: meist in Heftchen- oder Albenform
erschienen, am Kiosk erstanden und vielleicht verschämt vor Eltern und Lehrern
versteckt.“ (Oehler 2010) *(15) Wenngleich es sich hierbei nicht um eine
wissenschaftliche Definition handelt, ist doch ersichtlich, inwiefern die Einführung
der Kategorie Graphic Novel zu einer Wahrnehmung des Comic außerhalb von
Spezialdiskursen (z.B. in der Comicforschung) führt. In dieser Hinsicht ist dieser
Passus bemerkenswert, da in dreifacher Hinsicht Wertung erfolgt: ästhetisch,
psychologisch und materiell. Die ästhetische Frage betrifft das Attribut des Trivialen,
in die auch Strategien des Komischen (sie sind „lustig“) gerückt werden; die
psychologische Komponente spricht das Argument an, Comics müssen vor den Eltern
(vulgo literaturästhetisch kompetentere Autoritäten als Kinder) versteckt werden.
Schließlich insinuiert der Diminutiv „Heftchen“ eine materielle Komponente, die als
minder-wertig konnotiert ist. Comics bleiben – zumindest außerhalb von
Spezialdiskursen – also scheinbar nach wie vor in der „lowbrow“-Kultur (Baetens 2011:
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1140) (*1) verhaftet. In Thierry Groensteens Kritik an den „legitimizing authorities
(universities, museums, the media)” wird festgestellt, dass diese „still regularly
charge it [Comics] with being infantile, vulgar, or insignificant. This as if the whole of
the genre were to be lowered to the level of its most mediocre products – and its most
remarkable incarnations ignored.” (Groensteen 2009: 3) (*10) Die Problematik, die
Groensteen formuliert, wird durch die Einführung des Begriffs Graphic Novel als
explizites Qualitätskriterium insofern verstärkt, als damit dichotomische
Zuschreibungen verfestigt werden.

Graphic Novel und Materialität (31.3.2017)

Von jenen auf der Homepage des Goethe-Instituts genannten pauschalisierenden und
nicht trennscharfen Kriterien für Graphic Novels wollen wir uns heute jenem der
Materialität als weiteres implizites Charakteristikum von Graphic Novels
eingehender widmen.

Um bei Verleger_innen und Buchhändler_innen als Graphic Novel ‚durchzugehen‘,
verlangt das künstlerische Produkt, so zeigt ein Blick auf die Distributionspraxis,
nach einem denkbar einfachen Definitionskriterium – im Falle der Graphic Novels
beispielsweise jene von Umfang und Format. In der Literatur ist ‚der Roman‘ die wohl
wandelbarste Gattung im Spektrum literarischer Produktion – stehen doch Joyces
Ulysses, Okopenkos Lexikonroman sowie Tolstois Krieg und Frieden in dieser
Gattung zuerst einmal quasi gleichberechtigt nebeneinander. Angesichts der Fülle
und Komplexität von Gattungstheorien (vgl. Zymner 2010) (*20) erscheint es
zumindest überraschend, Länge als dominierendes Merkmal für eine Gattung
anzuführen – und doch lässt sich in der Distributionsstruktur von Graphic Novels
dieses Kriterium beobachten: Um als Graphic Novel ‚durchgehen‘ zu können, braucht
eine Bild-Text-Narration zunächst eine bestimmte Länge, und zwar mindestens 100
Seiten *(3). Als Vorbild dient einmal mehr Spiegelmans Maus, von dem der Autor
sagte, er wollte ein Comic schreiben, für das man ein Lesezeichen braucht (vgl.
Spiegelman 2011: 42).  (*19) Zweitens muss die Bild-Text-Narration zwischen zwei
Buchdeckel eingepasst werden, deren Seitenmaße rund A5 entsprechen, aber auf alle
Fälle kleiner als A4 sind, damit keine Verwechslungsgefahr mit Comicalben besteht.
Die Graphic Novel muss also ‚nach einem Buch aussehen‘, also Buchähnlichkeit
suggerieren, damit sie überhaupt am ‚konventionellen‘ Buchmarkt wahrgenommen
wird und damit für die Distribution in ‚herkömmlichen‘ Buchhandlungen nobilitiert
ist.

Als eines der ersten Comics, das dementsprechend wahrgenommen wurde und
folglich nicht primär den Comicmarkt, sondern allgemeiner den Büchermarkt
durchdrang, gilt nach wie vor Maus – es wurde zu einem Crossover-Hit. Sein Format
entspricht Konventionen des Buchmarkts, beispielsweise kann es in ein Bücherregal
eingeordnet werden. Damit rangiert die Materialität des Objekts sehr weit oben in
einem Kriterienkatalog. Umgekehrt bedeutet dies, dass eine Vielzahl von Comics von
vornherein von der Kategorisierung als ‚Graphic Novel‘ ausgeschlossen sind, da sie
scheinbar auf zu groß geschnittenem Papier veröffentlicht werden. Graphic Novels
adaptieren ein Buch-Design, welches sich von der Flüchtigkeit der Comichefte (als
‚Wegwerfprodukte‘, also als Produkte, die nach einmaligem Lesen entsorgt werden
*(4)) einerseits und von dem Comicalbum andererseits unterscheidet: Im franko-
belgischen Raum etablierte sich das Comicalbum in der Nachkriegszeit mit einem
fixen Format von 48 oder 64 Farbseiten, Hardcover-Umschlag und einer sich A4
annähernden Größe. Dieses besonders in den 1990er-Jahren als Mainstream-
Produktionen inkriminierte Format wurde von avantgardistischen Comicverlagen im
franko-belgischen Raum bereits ab den 1970er-Jahren aufgelöst. Interessant ist hier
beispielsweise die Linie 30 × 40 – der Name bezeichnet gleichzeitig das Format – des
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französischen Avantgarde-Verlags Futuropolis, der bereits in den 1980er-Jahren
Autorencomics in ungewöhnlichen Formaten vertrieb. Florence Cestac, Comicautorin
und Mitbegründerin von Futuropolis, beschreibt das ungewöhnliche
Publikationsformat von Futuropolis als UFO: „Während Comics nur im Format 48
Seiten, Hardcover, Farbdruck gedacht wurden, schufen wir ein UFO.“ (Cestac 2007:
32) (*4)

Während die Literaturwissenschaft in Gattungsfragen wenig Augenmerk auf Fragen
der Materialität legt, entscheiden im Feld der Comicproduktion Aspekte wie Länge,
Seitengröße, Farbdruck/Schwarzweiß-Druck über Klassifikationen. Damit zeigt sich,
dass Materialität Exklusion produziert. Aspekte der Materialität als normative
Kriterien zu zählen, ist aus unserer Sicht nicht zuletzt deshalb problematisch, da es
sich gegen die Geschichte des Mediums stellt: Während im Laufe der Jahre im
Comicbereich durchaus mit verschiedenen Formaten experimentiert wurde, wie das
Beispiel von Futuropolis zeigt, wird die Materialität des Objekts mittlerweile an
normgenerierende Bedürfnisse von Buchregalbesitzern und Buchhandlungen
angepasst. Das ursprünglich der Mainstream-Produktion entgegengesetzte und als
Neuerung gefasste Format der Graphic Novel erweist sich spätestens als normativ,
wenn man es mit Avantgarde-Produktionen aus dem Comicbereich vergleicht. Gegen
Jan Baetens Beschreibung einer Entwicklung des Comics hin zur Graphic Novel als
Evolution (vgl. Baetens 2011: 1140) (*1) lässt sich einwenden, dass dies eine Abwertung
der vorhergehenden Flexibilität des Mediums in Abrede stellen würde; Baetens
Sichtweise ist folglich mit Skepsis zu betrachten.

Graphic Novels sind nicht ‚lustig‘! (6.4.2017)

Nachdem wir uns im vorigen Beitrag der Frage der Materialität gewidmet haben,
betrachten wir ein zweites Kriterium, welches als Klassifikationsmerkmal für
Graphic Novels herhalten muss (wie z.B. aus obigem Definitionsversuch von
Sebastian Oehler auf der Webseite des Goethe-Instituts hervorgeht): die
Ernsthaftigkeit des Inhalts. Auch Jan Baetens postuliert in seinem Aufsatz Graphic
novels eine Gegenüberstellung von ‚lustigen Comics’ und ‚Graphic Novels’ und
verbindet damit das Kriterium der (Nicht-)Literarizität des Mediums: „[…] they
[Comics] focus less on storytelling than on comic effects, and this foregrounding of
gag and slapstick reinforces their anti-literary character.“ (Baetens 2011: 1139) (*1)
Diese Distanzierung zu allegierten Humorcomics bzw. Comics im Allgemeinen
verweist auf die Wurzeln des ‚Comics‘ im humoristischen Comicstrip, als Produkt der
Entertainment-Industrie und als Massenprodukt: Die amerikanischen funnies, die
Ende des 19. Jahrhunderts in der Presse auftauchten, tragen die Verzahnung von
Humor und kulturellem Massenprodukt in sich. Ein Beispiel wäre Richard F.
Outcaults berühmter Strip The Yellow Kid (1895), welcher der Yellow Press ihren
Namen gegeben hat. Yellow Kid ist ein Lausbub in gelbem Nachthemd, dessen Gang
sich in einem New Yorker Slum herumtreibt und der in einem eigenartigen Idiom
spricht. Die unterschwellige Sozialkritik in The Yellow Kid wurde in der Rezeption des
Comics oft vergessen: Der Comic avancierte zur Ikone des sogenannten yellow
journalism und wurde folglich mit der reißerischen Berichterstattung in der Yellow
Press, die geringen Wert auf Sozialkritik legt, in Verbindung gebracht (vgl. Harvey
2016).  (*13)

Indem Baetens in seiner Definition die Graphic Novel von ‚lustigen Comics‘ abgrenzt,
ohne dabei die gemeinsamen Wurzeln zu bedenken, konstruiert er verschiedene
Entwicklungen des Comics und der Graphic Novel – die Genese der Graphic Novel
bezieht er damit auf eine andere Tradition und zwar „that of visual print culture and
visual storytelling by way of engraving. This tradition is much older than the comics,
which started at the end of the nineteenth century […]“ (Baetens 2011: 1138).  (*1) Nun
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zeigt jedoch bereits ein erster kursorischer Blick, dass selbst Rodolphe Töpffer, den
Baetens als einen der Gründungsväter von „graphic literature“ nennt (ebd.: 1138),  (*1)
dem Humor nicht abgetan war: Seine Bild-Text-Erzählung Histoire de Monsieur Jabot
(1833) zeigt – von Molières Le Bourgeois gentilhomme inspiriert – die Abenteuer des
bürgerlichen Monsieur Jabot, eines eitlen Einfaltspinsels, der (vergeblich) versucht,
sich in aristokratische Kreise zu mengen. Indem Baetens das Kriterium der
‚Ernsthaftigkeit‘ (wohl gleichbedeutend mit ‚ernstzunehmend‘ bzw. ‚nicht komisch‘)
postuliert, disqualifiziert er eine Schreibweise als Marker für Literarizität.
Wenngleich eine derartige Distinktionsstrategie auf den ersten Blick überrascht,
zeigt sich hier eine gewisse Kontinuität innerhalb der Bewertung von Comics. So
wurden innerhalb des Bereichs des franko-belgischen Comics der 1960er und 1970er-
Jahre die als ‚literarisch‘ konnotierten Comics von Hergé (Tintin alias Tim und
Struppi) oder eines Edgar P. Jacobs (Blake und Mortimer) den als trivialer
dargestellten Humorcomics (Comics ‚mit großen Nasen‘ *(5)) gegenübergestellt.

So absurd diese Klassifikationsversuche auf den ersten Blick scheinen mögen, so
effizient sind sie auf den zweiten Blick: Die Nobilitierung des Comics vulgo Graphic
Novel als ernsthafte Kunstform, die sich auf ernsthafte Stoffe bezieht, in ästhetischer
Hinsicht von Trivialisierung absieht (Absenz von Humor) und sich in ihrer
Materialität an das konventionelle Buchformat angepasst hat, spiegelt sich in einem
rapiden Anstieg an Produktion: Am amerikanischen Buchmarkt hat sich der Anteil an
Graphic Novels zwischen 2001 und 2010 verfünffacht (Guilbert 2012: 97).  (*12)
Auffällig ist die Ähnlichkeit mit der vergleichbar rasch ansteigenden
Romanproduktion nach Etablierung des Genres: Franco Moretti hat in seinen
quantitativen Studien gezeigt, dass sich die Zahl der Romanveröffentlichungen in
Großbritannien, Japan, Spanien und Italien innerhalb von rund 20 Jahren zu
unterschiedlichen Zeitpunkten (18. bis Mitte des 19. Jahrhunderts) vervierfacht hat
(Moretti 2013: 68ff.).  (*15)

Ausblick …

Diese Überlegungen führen uns zu der Feststellung, dass sich der Begriff ‚Graphic
Novel‘ im Sinne der oben angestellten Beobachtungen als exkludierender Terminus
erweist, der dazu beitragen kann, bestehende (ästhetische, formale, inhaltliche, etc.)
Nuancen im Comicbereich zu nivellieren. Gleichzeitig kann das Medium des Comic
jedoch für Neuerungen in genannten Bereichen geöffnet werden. Punktuelle
Vergleiche mit Entwicklungen in der Literaturgeschichte könnten weiter dazu
beitragen, Debatten um die Graphic Novel zu erhellen. Dazu werden wir zu einem
späteren Zeitpunkt weiterarbeiten.
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//Fussnoten

* 1  Zu einer sozioanalytischen Perspektivierung des Begriffs ‚Graphic Novel‘ sowie zu Prozessen der Autonomisierung
innerhalb des Feldes der Comicproduktion siehe Becker 2010.

* 2  Die von Richard Kyle bereits 1964 vorgenommene Verwendung des Begriffs war Eisner nicht bekannt. (Groensteen
2012)

* 3  Es gibt keine wissenschaftlichen Untersuchungen zu diesem Aspekt; diese Schätzung basiert auf Beobachtungen und
Erfahrungsberichten von österreichischen Comicschaffenden.

* 4  Ein zeitgenössisches Beispiel ist jener Teil der japanischen Manga-Produktion, den Leser_innen unter anderem am
Morgen in der U-Bahn am Weg zur Arbeit lesen und anschließend entsorgen – ähnlich wie im Falle von kostenlosen U-
Bahn-Zeitungen hierzulande.

* 5  Die humoristischen Comics aus dem Umfeld der  Revue Spirou bzw. der sogenannten Marcinelle-Schule werden
oftmals als ‚Comics mit großen Nasen‘ bezeichnet. Die Comicrevue Journal de Tintin, welche sich in Konkurrenz zu
Spirou befand und vornehmlich Comics von Hergé und Edgar P. Jacobs veröffentlichte, setzte hingegen auf einen
ernsteren, ‚literarischen‘ Ton (Delisle 2007: 131).
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//Xenia Kopf

Open Space _   StadtViertel, KunstQuartier

Wie (städtische) Räume entstehen und welche Rolle Kunst und Kultur dabei spielen

Städte gleichen ‚räumlichen Kaleidoskopen‘: Zahlreiche räumliche Settings und
Modalitäten, Orte und Nutzungen überlagern sich in der Stadt und greifen
ineinander. StadtbewohnerInnen sind so heterogen wie städtische Nutzungen,
Widersprüchliches findet sich eng beieinander, Konflikte sind häufig
vorprogrammiert. Der folgende Text *(1) widmet sich aus der Perspektive einer
kulturwissenschaftlichen Stadtforschung der Frage, wie städtische
Raumkonfigurationen entstehen und in welcher Wechselwirkung sie mit
künstlerischen und kulturellen Praxen stehen. Zunächst skizziere ich einen Teil der
Begriffsgeschichte des Raumes, anschließend stelle ich eine spezifische Definition von
Stadt vor, die dieser Heterogenität Rechnung trägt. Abschließend widmet sich der
Text urbanen Transformationsräumen – Orte, die sich im Umbruch befinden und an
denen die Verwobenheit von Kunst, Kultur, Raum und Stadt sichtbar wird. Das
KunstQuartier in der Bergstraße 12 in Salzburg dient hierfür als Fallbeispiel.

Einen von mir im Mai 2017 gestalteten Vortrag im KunstQuartier *(2) leitete ich mit
einem Experiment zum Thema Raumproduktion ein: Ich bat die TeilnehmerInnen der
Ringvorlesung, sich jeweils einen Sessel vom Stapel an der hinteren Wand des
Zimmers zu nehmen, sich einen Platz im Zimmer auszusuchen und sich dort zu
platzieren. Ziel dieser einfachen Intervention: Die TeilnehmerInnen sollten sich ihr
eigenes räumliches Setting für die Vorlesung schaffen. Sie griffen dabei auf
materielle Gegebenheiten und physische Strukturen zurück, auf räumliche ‚Marker‘
wie z.B. das Vortragspult an einem Ende des Zimmers, aber auch auf
Wissensbestände (Wie sieht üblicherweise ein ‚Vorlesung‘ aus?) und Erfahrungen
(Wie ist diese Lehrveranstaltung in den letzten zwei Wochen abgelaufen?). Während
einige der Anwesenden das in akademischen Kontexten meist übliche
Vortragssetting einforderten – frontale Ausrichtung auf die Vortragende –, richteten
sich andere stärker an der Gruppe aus. Während also einige TeilnehmerInnen
konventionalisierte Wissensbestände abriefen und realisierten, wählten andere eine
Alternative dazu. Entstanden ist dabei eine eigentümliche Mischung aus Sitzkreis und
frontal angeordneten Sitzreihen, in relativ großem Abstand zum Vortragspult.
TeilnehmerInnen, die später kamen, mussten sich in dieser Anordnung zunächst
zurechtfinden und sich dann ebenfalls einen Platz suchen. Auch ich als Vortragende
musste mich zu dieser Anordnung verhalten und positionieren, den Konventionen
entsprechen oder sie irritieren. Ich testete zunächst verschiedene ungewöhnliche
Positionen (seitlich an der Wand stehend, durch die Anordnung der Sessel
hindurchgehend, unter den TeilnehmerInnen sitzend), um zu verdeutlichen, wie sich
auch dadurch das räumliche Setting jeweils stark verändert. Schließlich begab ich
mich in die übliche Position hinter das Vortragspult, um mich, wie angekündigt, der
Vorlesung zu widmen. Dieses Experiment sollte die TeilnehmerInnen für das Thema
Raum sensibilisieren und im eigenen Tun aufzeigen, dass Räume nicht lediglich
starre Behälter sind, sondern dass sie im Handeln hergestellt werden und dabei auch
immer veränderbar bleiben. Ebenso sollte ersichtlich werden, dass räumliche
Settings umgekehrt Handlungsmöglichkeiten beeinflussen, eröffnen oder
beschränken können. Die Praxis des Experiments – hier verstanden als eine Form von
geplantem Probehandeln *(3) – ermöglichte die konkrete Erfahrung von Prozessen
und leistete damit einen Beitrag zum Erkenntnisgewinn.
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 Vom statischen Raum …

Wie kann man also den Begriff ‚Raum‘ verstehen und mit welchem Raum-Begriff lässt
sich in der kulturwissenschaftlichen Stadtforschung arbeiten? Hierzu lohnt ein Blick
in die Begriffsgeschichte. *(4) Der Raum-Begriff hat eine grundlegende Wandlung
erfahren und sich dabei, vereinfacht ausgedrückt, von einem statischen hin zu einem
relationalen entwickelt. *(5) Raum wurde lange als statisch und homogen verstanden,
als starrer oder gar toter Container-Raum, als ein Behälter, der befüllt werden kann ‑
mit Menschen, Dingen, Handlungen, etc. Stephan Günzel, Professor für
Medientheorie an der Berliner Technischen Kunsthochschule, hat sich eingehend mit
dem Raum-Begriff und seiner Geschichte beschäftigt. Im interdisziplinären Metzler-
Handbuch Raum schreibt er: „Solcherart galt Raum bis Anfang des 20. Jh. gemeinhin
als eine starre Form oder eine unbelebte Substanz, derer sich Geschichte oder Kultur
zu bemächtigen habe (…).“ (Günzel 2010: 79) (*4) Dieser Raum galt als Apriori, als
Voraussetzung von Erfahrung, und wurde dadurch vom Subjekt abgekoppelt.

Mit dem Aufkommen der experimentellen Wissenschaft wurde diese Vorannahme
hinterfragt und an der Wende vom 19. zum 20. Jahrhundert wurde Raum als
Gegenstand subjektiver Erfahrung untersucht, als eine subjektiv erlebte, sinnliche
Qualität. Dem entsprach eine Entwicklung in den bildenden und darstellenden
Künsten, die eine Art ‚Verräumlichung‘ erfuhren: Raum wurde als eigenständiges
Gestaltungsmerkmal entdeckt, z.B. im Dadaismus bei Kurt Schwitters, der unter dem
Titel Merzbauten ganze Zimmer zu Collage-artigen Installationen umfunktionierte
(vgl. Oßwald-Hoffmann 2003).  (*12) Oder auch bei dem Theaterregisseur Max
Reinhardt, der – u.a. anschließend an die katholische Tradition des Mysterienspiels –
neue Spielorte für das Theater erschloss und Aufführungen vor Kirchen, in
Schlossparks oder in Zirkushallen inszeniert (Marx 2006). (*11)

Dennoch herrscht im deutschsprachigen Kontext bis nach 1945 eine statische
Vorstellung von Raum vor, Zeit und Geschichte werden dem Raum weiterhin
übergeordnet. Ein Grund dafür ist auch der durch den Nationalsozialismus belastete
Raum-Begriff, der v.a. für die nationalsozialistischen Expansionsbestrebungen stand
(vgl. Wolter 2003).  (*15) *(6) Politische Bezugnahmen auf Raum blieben im
deutschsprachigen Kontext daher lange tabu. Etwa ab den 1960er Jahren kommt es in
den Sozial- und Kulturwissenschaften jedoch zu einer Neubewertung und
Aufwertung des Raumes.

… zum relationalen Raum …

So formuliert u.a. der Soziologe Henri Lefebvre seine Idee, dass Raum ein
gesellschaftliches Produkt ist (vgl. Lefebvre 1974).  (*8) Wiederum zeigt sich parallel
dazu auch in den bildenden und darstellenden Künsten ein neues Verhältnis zum
Raum, im Aufkommen der Aktions- und Performancekunst, die linear-narrative
Strukturen verwirft und stattdessen auf raumzeitliche Kopräsenz setzt. Mit der
Bezeichnung „spatial turn“ durch den Kulturgeographen Edward Soja wird diese
‚Wende zum Raum‘ in den Sozial- und Kulturwissenschaften begrifflich gefasst (Soja
1989).  (*13) Mit ihr geht auch der Übergang zu einem relationalen Raum-Begriff
einher.

http://www.p-art-icipate.net/cms/wp-content/uploads/2017/09/KQ_1_web.jpg
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Lefebvre ist einer der auch heute noch einflussreichsten Theoretiker zur Stadt und
zum relationalen Raum – avant la lettre, denn er selber nutzt diese Bezeichnung noch
nicht. Sojas „spatial turn“ beispielsweise fußt maßgeblich auf einer intensiven
Rezeption von Lefebvres Arbeiten. Lefebvres Grundgedanke lässt sich
folgendermaßen kurzfassen: Gesellschaften produzieren ihre je eigenen Räume; der
(soziale) Raum ist ein (soziales) Produkt. (Vgl. Schmid 2005) (*16) Um den Dualismus
von mentalem und physischem Raum zu überwinden, fokussiert Lefebvre auf die
Praxis – d.h. auf die gegenständliche Tätigkeit, die einen handelnden Körper
voraussetzt und mit leiblicher Erfahrung verbunden ist. Er entwickelt ein komplexes,
dreipoliges Verständnis des Raums. Für den hier verfolgten Gedankengang sind seine
so genannten Ebenen der Raumproduktion wichtig, da sie als unterschiedliche
Perspektivierungen von Raum bis heute wichtige Bezugspunkte darstellen (vgl.
Löw/Steets/Stoetzer 2008: 53f).  (*10) Lefebvre unterscheidet den „erfahrenen Raum“,
wo er alltägliche, nicht-reflexive Raum(re)produktionen, das ‚Raumverhalten‘
ansiedelt. Diese Ebene, so führt die Stadt- und Raumsoziologin Martina Löw aus,
bezieht sich auf das nicht-reflektierte Handeln, weshalb sie diese Ebene auch als
„erlittenen“ Raum bezeichnet. Des Weiteren definiert Lefebvre den „konzipierten
Raum“ (Löw schreibt: „erdachter“ Raum) als die Ebene der ‚Raumbilder‘ in
Philosophie, Architektur, Stadtplanung und -soziologie etc.; und schließlich den
„gelebten Raum“, der die Räume des Ausdrucks, der Symbolik umfasst. Hier siedelt
Lefebvre das reflektierte und bewusste Handeln an, das die Möglichkeit beinhaltet,
widerständig zu handeln und gesellschaftliche Verhältnisse – wie sie etwa auf der
Ebene des konzipierten Raums repräsentiert sind – zu hinterfragen.

Martina Löw (vgl. Löw 2001) (*9) baut auf diesem Raum-Begriff auf und entwickelt
ihn weiter zu ihrem Begriff des relationalen Raums: „Wir begreifen Räume als
relationale (An)Ordnungen von Lebewesen und sozialen Gütern an Orten.“
(Löw/Steets/Stoetzer 2008: 63) (*10) Sie beschreibt das prozessuale Hervorbringen
von Raum als Teil einer Wechselwirkung zwischen Handeln und Strukturen und hebt
damit die Wirkmächtigkeit gesellschaftlicher Strukturen hervor. Ebenso diskutiert
sie konkurrierende Raumkonstruktionen und daraus resultierende
Aushandlungsprozesse und veranschaulicht damit, wie Machtverhältnisse die
Produktion von Raum beeinflussen.

Aus der Perspektive der kulturwissenschaftlichen Stadtforschung, wie ich sie in
meinem Dissertationsvorhaben wähle, ist der relationale Raum-Begriff zwar
fruchtbar, weist jedoch m.E. noch einen blinden Fleck auf, und zwar in Bezug auf die
kulturelle Dimension von Raum, wie ich im Folgenden ausführe.

… zum performativen Raum?

Der primär soziologisch definierte relationale Raum-Begriff eignet sich m.E. nur
unzureichend, um die Rolle von Kunst und Kultur in Prozessen der Raumproduktion
zu beschreiben. Inwiefern haben auch kulturelle Praxen, d.h. Handlungsformen, die
Wahrnehmungs- und damit (Be-)Deutungsangebote schaffen, Anteil an diesen
Prozessen? Um diese Frage zu klären, schlage ich eine Verknüpfung des Raum-
Begriffs mit jenem der Performativität vor. Das Performative bezeichnet, kurz
gefasst, das Hervorbringen von Bedeutungen im konkreten Handlungsvollzug. Es
kann sich für AkteurInnen sowohl als aktive Wirkmächtigkeit wie auch als
ohnmächtige Widerfahrnis äußern. *(7) Die Theaterwissenschaftlerin Erika Fischer-
Lichte, die sich intensiv mit diesem Konzept auseinandergesetzt hat (vgl. Fischer-
Lichte 2004), (*2) beschreibt in einem Aufsatz die künstlerische Aneignung und
Produktion von Räumen. Sie hält dabei fest, wie Räume zugleich als
Ausdrucksmedien oder Gestaltungsmaterialien wie auch als eigene ‚Akteure‘
fungieren können, indem sie beispielsweise über Atmosphäre, Proportionen oder
Materialität eine eigene Wirkmächtigkeit entfalten (Fischer-Lichte 2015).  (*3) Durch
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die Erweiterung um das Konzept des Performativen wird der relationale Raum-Begriff
um die kulturelle Dimension ‚reicher‘, da er den Blick für die Produktion und
Wahrnehmung von Bedeutungen in Prozessen der Raumproduktion öffnet. Wie
Fischer-Lichte in ihrem Aufsatz bereits deutlich macht, sind städtische Räume
besonders intensiv von diesen Prozessen geprägt.

Städtische Räume

Je nachdem, aus welcher Perspektive Stadt erforscht wird, fällt die Definition des
Gegenstandes sehr unterschiedlich aus. Grundsätzlich sei hier festgehalten, dass
Stadt immer ein konkreter Lebenszusammenhang ist, d.h. eine gegenwärtige
‚Ganzheit‘ oder Gesamtheit, mit einem eigenen Erscheinungsbild, gesellschaftlichen
Rahmenbedingungen und kulturellen Eigenheiten.

Basierend auf zahlreichen (Teil-)Definitionen aus anderen Bezugsfeldern, v.a. der
(historischen) Stadt- und Raumsoziologie, schlage ich unter Bezugnahme auf den
Begriff des relationalen Raums folgende kulturwissenschaftliche Arbeitsdefinition
von Stadt vor. Der Ausgangsbegriff ist dabei der relationale Raum: Ich verstehe Stadt
als eine lokal realisierte Raumkonfiguration, bestehend aus einer Vielzahl von
Räumen an einem Ort. Diese weist zumindest drei ineinander verschränkte
Dimensionen auf: eine materiell-körperliche, eine sozial-politische und eine kulturell-
ästhetische, wobei diese Dimensionen nur theoretisch zu trennen und in jedem
beobachtbaren Phänomen erkennbar und miteinander verschränkt sind. Die
Verankerung der Stadt-Definition im relationalen Raum-Begriff hebt den
prozessualen Charakter, die ‚Gemachtheit‘ der (städtischen) Räume hervor; das oben
skizzierte Verständnis von Raum bzw. Stadt als performativem Raum unterstreicht
wiederum den Anteil kultureller Praxen an Prozessen der Raumproduktion. Dies trifft
auf Räume generell zu und beschränkt sich nicht auf städtische Räume. Wodurch
unterscheiden sich also städtische Räume von anderen Raumkonfigurationen?

Hier lassen sich verschiedene Merkmale festhalten, die eine Stadt kennzeichnen –
nämlich strukturelle, funktionale und relationale. Die strukturellen Merkmale von
Stadt sind u.a. Größe, Dichte und Dauerhaftigkeit. Diese sind relative Parameter, d.h.
sie funktionieren nur im Verhältnis zu einem bestimmten Kontext, z.B. einem Staat
oder Territorium in einer bestimmten Epoche. Das bedeutendste funktionale
Merkmal von Stadt ist die Zentralität: Städte fungieren als ‚Knotenpunkte‘ in
verschiedener Hinsicht. Sie sind Zentren von regionalen oder auch transnationalen
Gebieten, Zentren der Produktion, Konsumption oder auch der Kunstproduktion. Für
den hier entwickelten Gedankengang sind die relationalen Merkmale von Stadt die
wichtigsten. Als zentrales relationales Merkmal von Stadt erweist sich die intensive
Heterogenität, also die dichte Andersartigkeit, die große Nähe zwischen
Andersartigem. Sie resultiert aus der starken Aus-Differenzierung vieler Bereiche auf
engem Raum, wie beispielsweise:

physisch/bauliche Differenzierung (historisch variable Architekturstile,
Entstehung verschiedener Stadtlandschaften),
ökonomische Differenzierung (Arbeitsteilung, sich ausdifferenzierendes
Wirtschaftssystem),
sozioökonomische Differenzierung (Prozesse der Stratifikation, Bildung von
Schichten),
soziokulturelle Differenzierung (Entstehung von Gruppen, Milieus,
Lebensstilen), sowie
kulturell-ästhetische Differenzierung (städtische Kunstproduktion und
Alltagskulturen, die sich u.a. in Moden oder zeitgenössischen ‚Ritualen‘
äußern).
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Die intensive Heterogenität ist folgenreich – sie führt u.a. zur Ausdifferenzierung so
genannter ‚öffentlicher‘ und ‚privater‘ Sphären, zur Herausbildung von
verschiedenen Lebensbereichen, von Interaktions- und Kommunikationssphären, die
von unterschiedlichen Modi der individuellen und kollektiven Bezugnahme geprägt
sind. Ebenso resultiert aus der Heterogenität der manifeste Antagonismus, d.h. das
Zutagetreten von Konfliktlinien, von widerstreitenden Interessenslagen und den
Aushandlungsprozessen, die sie verursachen. Die intensive Heterogenität und andere
aus ihr resultierende Merkmale verstehe ich als relational, da sie auf das
Hervorbringen von Räumen im Handeln verweisen und umgekehrt darauf, wie
Räume Handeln strukturieren.

Viele dieser Merkmale werden in urbanen Transformationsräumen konkret sichtbar
und erfahrbar. Diese ‚Möglichkeitsräume‘ sind Orte im städtischen Gefüge, deren
Funktion, Nutzung und Deutung zur Debatte stehen und die Gegenstände
unterschiedlichster Aneignungsstrategien sind. An ihnen lässt sich ablesen, wie
Handeln und Räume zusammenhängen, welche kulturellen Praxen der Aneignung
und Strategien der Raumproduktion zum Einsatz kommen, und wie ausschlaggebend
die Positionen der AkteurInnen im Machtgefüge bzw. ihre Ressourcenausstattung
dabei sind. Je nachdem, wer über welche Räume verfügen kann und von wem sie
beansprucht werden, führt dies oft zu Konflikten.

Ortsbegehung: KunstQuartier

Die oben diskutierten Prozesse möchte ich anhand des KunstQuartiers illustrieren,
einem Transformationsraum, der aus einer vergleichsweise ressourcenstarken
Position umgenutzt und umgedeutet wurde vom industriellen Produktionsstandort
(Druckerei) zu einem Standort immaterieller Wissens- und Kulturproduktion. Diese
Umdeutung wird schlussendlich auch in der ‚Marke‘ KunstQuartier expliziert und
festgeschrieben.

Um Raum und Raumproduktion konkret zu erfahren, führten wir im Anschluss an die
Vorlesung eine Ortsbegehung im KunstQuartier durch. Die TeilnehmerInnen wurden
angewiesen, diese Begehung als einen ‚Wahrnehmungsspaziergang‘ zu verstehen
und sich mit voller Aufmerksamkeit den Räumen zuzuwenden, die sie dabei
durchschritten. Sie sollten alle Sinneseindrücke möglichst bewusst registrieren und
reflektieren, was zu sehen, hören, spüren oder riechen war: wie sich die bauliche
Struktur der Gebäudeteile veränderte, welche Materialien vielleicht auch haptisch zu
ertasten waren, wie das Licht einfiel, welches Geräusch die Schritte auf dem Boden
verursachten und welche Gerüche wahrnehmbar waren. Denn das KunstQuartier
bietet bei solch bewusster Aufmerksamkeit eine Vielzahl an Eindrücken.

Die Bergstraße 12, im Kern ein mittelalterliches Haus, ist urkundlich belegt
mindestens seit dem 15. Jahrhundert und war seit dem 19. Jahrhundert ein Standort
industrieller Druck-Produktion (vgl. Klonner 2015).  (*6) *(8) Im Lauf der Jahrhunderte
und vor allem der letzten Jahrzehnte wurde das Haus unzählige Male erweitert und
adaptiert (z.B. Anbau einer Produktionshalle, Dachausbauten), und auch derzeit
laufen Aus- und Umbauarbeiten. Diese Veränderungen schlagen sich nieder in
baulichen Strukturen, etwa an der Fassade oder im Foyer, wo beispielsweise eine
ehemalige Portiersloge steht. Sie sind ablesbar in dem Wechsel der Materialien wie
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der Bodenbeläge, in denen zum Teil noch Verankerungen für schwere Maschinen
erkennbar sind, während an anderen Stellen frischer Estrich die alten Böden ersetzt
oder überlagert; oder in der Form der Stiegenaufgänge, die stellenweise eng und
gewunden, stellenweise breit und rechtwinkelig angelegt sind. So gesehen erscheint
mir das KunstQuartier heute wie eine Verschachtelung und Aufschichtung von
Geschichte, Nutzungen und Bedeutungen.

Die Einbettung des Hauses in das städtische Gefüge lässt auf engem Raum sicht- und
erfahrbar werden, was weiter oben theoretisch entwickelt wurde, nämlich die
intensive Heterogenität, die dichte Andersartigkeit, die aus baulicher, ökonomischer,
sozialer und kultureller Differenzierung resultiert: Die Bergstraße selbst wird sowohl
als Transitraum (für Fahrräder) und Parkplatz (für Autos) wie auch als
Kommunikations- und Aufenthaltsraum von AnwohnerInnen, Geschäftsleuten und
BesucherInnen der angrenzenden Lokale genutzt. Auf wenigen Metern rund um den
Haupteingang des KunstQuartiers finden sich in der Bergstraße eine
Gebrauchtbuchhandlung (früher Reformhaus), die seit 1928 besteht und heute
bisweilen ein Treffpunkt von LiteratInnen und KünstlerInnen ist; ein Uhrmacher, der
laut Besitzer seit mindestens fünfzig Jahren hier ansässig ist und vor sieben Jahren
neu übernommen wurde; ein moderner Zubau mit großflächiger Glasfassade, in dem
sich eine Galerie für zeitgenössische Kunst findet; ein leer stehendes mittelalterliches
Haus mit teils bereits zerbrochenen Fenstern und bröckelnder Fassade voll Graffiti
und Street Art sowie einem gusseisernem Ausleger, der, wie anzunehmen ist, früher
als Aufhänger für ein Zunftzeichen diente; ein kleines Geschäft für Kindermoden,
eine Supermarkt-Kette, eine Bank, ein Hotel etc. Im Gehsteig auf Höhe der Nr. 21 ist
ein ‚Stolperstein‘ eingelassen, der an das Schicksal von Josef Gron erinnert: Er wurde
1938 als politisch Verfolgter nach Dachau deportiert und 1942 auf Schloss Hartheim
ermordet. *(9) Von hier ist es nicht weit zum Sitz der Akademischen Sängerschaft
Hohensalzburg einige Meter die Bergstraße hinauf, „eine farbentragende,
akademische Korporation“, *(10) deren Couleur Schwarz-Rot-Gold ist. Und direkt
gegenüber dem Haupteingang des KunstQuartiers – wo sich heute unter anderem der
Programmbereich „Zeitgenössische Kunst und Kulturproduktion“ des Schwerpunkts
Wissenschaft und Kunst (Universität Mozarteum Salzburg und Paris Lodron
Universität Salzburg) aus einer kritischen und feministischen Sicht mit dem
emanzipatorischen Potenzial von Kunst und Kultur beschäftigt – befindet sich ein
Bordell, das mit „neuen Mädchen“ und „neuen Preisen“ wirbt und in seinem
Schaufenster eine problematisch-klischeehafte Darstellung so genannter ‚schwarzer
Musiker‘ ausstellt. Rund um das KunstQuartier wird so eine Heterogenität an
Nutzungen, Symboliken und Handlungsoptionen erfahrbar. Materiell ‚eingelagerte‘
Geschichte wird ebenso ablesbar wie konfligierende politische Positionierungen oder
die Interventionspotenziale künstlerischer Ausdrucksformen.
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Aber nicht nur seine städtische Umgebung, sondern auch das KunstQuartier selbst
kann als heterogen und historisch ‚aufgeladen‘ gedeutet werden. Wie etwa kulturelle
Praxen Räume produzieren und verändern, lässt sich an der Geschichte der
Druckproduktion im Haus ablesen. Seit 1910 befindet es sich im Eigentum des
Salzburger Pressvereins (vgl. Spatzenegger 2003/2013),  (*14) dessen Vereinsziel „die
Verbreitung und Vertiefung christlicher Werte auf Basis ethischer Grundsätze“ ist.
*(11) Bis 2008 wurden hier Zeitungen, Bücher und andere Druckwerke produziert,
*(12) die in einem engeren oder loseren Verhältnis zum Vereinszweck standen:
Darunter waren z.B. die katholische Salzburger Chronik (vom Salzburger Pressverein
bereits ab seiner Gründung 1908 herausgegeben, produziert von der hauseigenen
Druckerei 1910 bis 1938) und – zumindest zeitweise – ihr Nachfolge-Blatt, die
Salzburger Volkszeitung (ab 1968 herausgegeben von und ab 1990 im Eigentum der
ÖVP). Einer der größten und wichtigsten Kunden waren die Salzburger Nachrichten
(hier produziert 1947 bis 1994), für die der Salzburger Pressverein jedoch nie als
Eigentümer oder Herausgeber fungierte. Der Druckereibetrieb musste schließlich
2008 trotz einiger Sanierungsbemühungen auf Grund von wegbrechenden Aufträgen
und den daraus resultierenden Umsatzeinbußen stillgelegt, das Druckerei-
Unternehmen liquidiert werden. Für den Salzburger Pressverein, der in der
Bergstraße 12 nach wie vor zwei vereinseigene Verlage betreibt (Anton Pustet Verlag
und Verlag der Salzburger Druckerei, letzterer verlegt Schulbücher *(13)), bedeutete
dies eine Neuorientierung – ebenso für das Haus in der Bergstraße 12.

In einem Durchgangsraum hinter dem Foyer steht heute eine einzelne Linotype-
Setzmaschine, mit der vom späten 19. Jahrhundert bis in die 1970er Jahre mittels
Bleisatz Druckstöcke für die Zeitungsproduktion hergestellt wurden. Als
musealisiertes Stück zeugt sie einerseits vom materiellen, fordistischen
Produktionsmodus, der heute in weiten Teilen durch immaterielle und
postfordistische Produktion verdrängt wurde. Zum anderen verweist sie auch auf
Druckwerke, allen voran die Zeitung, als führende ‚massenmediale‘
Kommunikationsmittel, die nicht nur Informationen, sondern vor allem auch
Weltanschauungen transportier(t)en.
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Der Wandel des Produktionssystems hat nicht nur massive Auswirkungen auf die
Medienlandschaft, sondern auch auf die Stadtlandschaft. Innerstädtische
Produktionsorte wie die Bergstraße 12 sind größtenteils verschwunden oder wurden
an die Stadtränder verlagert. An ihre Stelle sind im KunstQuartier Einrichtungen wie
das Orchester Camerata Salzburg, der Salzburger Community-TV-Sender FS1, das
Theater im Kunstquartier *(14) oder der schon genannte Kooperationsschwerpunkt
Wissenschaft und Kunst (W&K) getreten. Neben vielen anderen (Klein-
)Unternehmen wie Architektur- oder Coaching-Büros hat der Salzburger Pressverein,
ebenso wie die beiden vereinseigenen Verlage, seinen Sitz nach wie vor im
KunstQuartier.

Diese Einrichtungen mit ihren vielfältigen Nutzungsweisen sind untergebracht in den
Redaktionsräumlichkeiten im mittelalterlichen Gebäudeteil, in späteren Zubauten
oder auch im neu ‚parzellierten‘ Erdgeschoß, der ehemaligen Maschinenhalle. *(15)
Hier findet sich auch der Ausstellungsraum enter: Raum für Kunst , wo regelmäßige
Ausstellungen zu Lehr-, Praxis und Forschungsprojekten von W&K stattfinden. Im
Mai 2017 waren beispielsweise die Ergebnisse des Projektes pARTicipate! Kunst und
Kultur in Salzburg zu sehen, das sich just mit der künstlerischen und partizipativen
Aneignung von Stadträumen beschäftigte. Sowohl die Ausstellungsgestaltung selbst
als auch das Thema verwiesen auf künstlerische und kulturelle Strategien der
Aneignung von Stadt und der Raumproduktion. Verschiedene Salzburger
Kulturinitiativen wurden hier präsentiert, wie etwa 7hoch2 ein ‚Festival für zivile
Auftragskunst‘, das sich der aktiven künstlerisch-kulturellen Mitgestaltung der
eigenen Lebenswelt widmete; oder auch Interlab, ein Festival für transdisziplinäre
Kunst und Musik, das Leerstände zwischennutzt – 2016 beispielsweise die
Rauchmühle im Salzburger Stadtteil Lehen. Einer der Kuratoren, Christian Winkler,
beschreibt im Interview, wie durch kulturelle Aneignungen Räume definiert und
verändert werden können:

„Wir wollen neue Räume definieren und selbst, wenn diese dann auch nur temporär
genutzt werden können, ist es doch auch immer wieder dieses Aufzeigen: Was gibt es
da überall für Flächen, die brach liegen und die man quasi transformieren kann?“
(Köstner/Kranawitter 2016: 5f)  (*7)

http://www.p-art-icipate.net/cms/wp-content/uploads/2017/09/KQ_6b_web.jpg
http://www.camerata.at/de/
http://fs1.tv/
http://schauspiel.moz.ac.at/seiten/veranstaltungen/theater-im-kunstquartier.php
http://www.w-k.sbg.ac.at/
http://www.w-k.sbg.ac.at/
http://www.w-k.sbg.ac.at/
http://www.w-k.sbg.ac.at/
http://www.p-art-icipate.net/cms/wp-content/uploads/2017/09/KQ_5c_web.jpg
http://www.w-k.sbg.ac.at/ueber-wk/enter.html
http://www.w-k.sbg.ac.at/ueber-wk/enter.html
http://www.w-k.sbg.ac.at/ueber-wk/enter.html
http://www.w-k.sbg.ac.at/zeitgenoessische-kunst-und-kulturproduktion/aktuelles/details/article/1062/participate.html
http://www.w-k.sbg.ac.at/zeitgenoessische-kunst-und-kulturproduktion/aktuelles/details/article/1062/participate.html
http://www.w-k.sbg.ac.at/zeitgenoessische-kunst-und-kulturproduktion/aktuelles/details/article/1062/participate.html
https://www.7hoch2.net/
http://www.p-art-icipate.net/cms/wp-content/uploads/2017/09/KQ_7a_web.jpg


p art icipate KULTUR AKTIV
GESTALTEN EXPERIMENT!

Seite 47

//Schwerpunkt Wissenschaft&Kunst, Universität Salzburg in Kooperation mit der Universität Mozarteum
//Focus area Science&Art, University of Salzburg in cooperation with University Mozarteum
//bergstr. 12 //5020 salzburg//T+43(0)662/8044-2383 // w-k.sbg.ac.at/conart

Die letzte Station der Ortsbegehung führte uns in den ‚Hinterhof‘ des KunstQuartiers
– eine Mischung aus Parkplatz, Garten, Baustelle und Freilicht-Museum. Asphaltierte
Flächen wechseln hier mit grobem Kies, Wiesenstücken und Bäumen, begrenzt hin
zur Paris-Lodron-Straße durch einen der wenigen erhaltenen Teile der
mittelalterlichen Stadtmauer. Was auf den ersten Blick wie ein wenig einladender
‚Nicht-Ort‘ wirken mag (vgl. Augé 2012),  (*1) erweist sich auf den zweiten Blick als
Übergangsbereich, der von stark begrenzten und klar markierten hin zu
nutzungsoffeneren Räumen führt und in dem vieles möglich wird: heckenbegrenzte
Grünflächen ermöglichen Verweilen; eine Marienstatue in einer künstlichen Grotte
an der seitlichen Begrenzungsmauer lässt religiöse Andacht zu; und der hoch
aufragende Baukran ist ein Ziel für ‚Urban Explorer‘. *(16) Jede dieser Nutzungen
eignet sich Räume anders an – und hat das Potenzial, dabei gänzlich andere Räume zu
schaffen.
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Resümee

In der Begehung des KunstQuartiers wurden viele begriffliche Aspekte, die in diesem
Artikel diskutiert werden, anschaulich und konkret erfahrbar: Im Wandel vom
Druckerei-Standort zu einem facettenreichen Ort immaterieller (Wissens-)Produktion
wurde ersichtlich, wie kulturelle Praxis Räume hervorbringt und gestaltet; aber
auch, wie umgekehrt räumliche Gegebenheiten Handlungsspielräume eröffnen oder
beschränken können. Räume als performativ zu verstehen, lenkt die Aufmerksamkeit
auf ihre Veränderbarkeit und stetige Neu-Konfiguration sowie auf die Bedeutung von
Kunst und Kultur in diesem Prozess. Künstlerische und alltagskulturelle
Ausdrucksformen prägen den Raum entscheidend mit, auch im KunstQuartier. Das
Experiment im Sinne eines planvollen Probehandelns kann gewinnbringend als
Erkenntnisinstrument zur Untersuchung dieser Prozessen der Raumproduktion
eingesetzt werden – in wissenschaftlichen Kontexten, wie etwa im Rahmen des
beschriebenen Vortrages; aber auch in künstlerischen, wie zahlreiche Projekte
zeigen, die sich nicht nur in Salzburg mit den Themen Raum und Stadt beschäftigen.

Fotos © Ute Brandhuber Schmelzinger
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Salzburg im enter: Raum für Kunst im KunstQuartier (Kopie liegt der Autorin vor).

*8 Lefebvre, Henri (1974): La Production de l’Espace. Paris: Anthropos.

*9 Löw, Martina (2001): Raumsoziologie. Frankfurt a. M.: Suhrkamp.

*10 Löw, Martina / Steets, Silke / Stoetzer, Sergej (2008): Einführung in die Stadt- und Raumsoziologie. Opladen: Budrich.

*11 Marx, Peter W. (2006): Max Reinhardt. Vom bürgerlichen Theater zur metropolitanen Kultur. Tübingen: Francke.

*12 Oßwald-Hoffmann, Cornelia (2003): Zauber… und Zeigeräume: Raumgestaltungen der 20er und 30er Jahre. Die
„Merzbauten“ des Kurt Schwitters und der „Prounenraum“ sowie die Räumlichkeiten der Abstrakten des El Lissitzky.
München: Akad.-Verl.

*13 Soja, Edward (1989): Postmodern Geographies. London (u.a.): Verso.

*14 Spatzenegger, Hans (2003/ergänzt 2013): „Der Kirche und der Gesellschaft zu dienen“ Geschichte des Salzburger
Pressvereins. Salzburg: Salzburger Pressverein.

*15 Wolter, Heike (2003): „Volk ohne Raum“ – Lebensraumvorstellungen im geopolitischen, literarischen und politischen
Diskurs der Weimarer Republik. Münster (u.a.): Lit.

*16 Schmid, Christian (2005): Stadt, Raum und Gesellschaft. Henri Lefebvre und die Theorie der Produktion des Raumes.
Stuttgart: Steiner.

//Fussnoten

* 1  Der Text basiert auf meinem Dissertationsprojekt, in dessen Rahmen ich die Rolle von Kunst und Kultur in
Stadtentwicklungsprozessen untersuche, vgl.
http://www.w-k.sbg.ac.at/doktoratskolleg/kollegiatinnen-und-projekte/xenia-kopf.html (23.06.2017)

* 2  Gehalten im Rahmen der Ringvorlesung Experimentierraum Wissenschaft und Kunst, vgl.
http://www.w-k.sbg.ac.at/doktoratskolleg/oeffentliche-ringvorlesung.html (31.05.2017)

* 3  Zur näheren Definition vgl. die Ausführungen von Wolfgang Gratzer und Katharina Anzengruber in der vorliegenden
Ausgabe des eJournals p/art/icipate.

* 4  Dieser Abriss bezieht sich auf die Verwendung des Begriffs im Kontext des ‚globalen Nordens‘ (Mitteleuropa,
Nordamerika) und ist daher nicht als universell zu verstehen.

* 5  Hierbei handelt es sich nicht um eine lineare und bruchlose Entwicklung. Auch der statische Raum-Begriff findet nach
wie vor Verwendung (z.B. in der Alltagssprache), in den Kulturwissenschaften hat sich jedoch in weiten Teilen eine
relationale Perspektive durchgesetzt.

* 6  Hierfür stehen einschlägige politische Wendungen wie ‚Volk ohne Raum‘ oder ‚Lebensraum im Osten‘.

* 7  Arbeitsdefinition des Performativen im Rahmen des Dissertationsvorhabens. Vgl. Hempfer/Volbers 2011.

* 8  Die Verfasserin dankt Gerald Klonner, Geschäftsführer des Salzburger Pressvereins, für die Bereitstellung dieser
Informationen

* 9  Josef Gron, in: Stolpersteine Salzburg,
http://www.stolpersteine-salzburg.at/de/orte_und_biographien?victim=Gron,Josef (01.06.2017)

http://www.w-k.sbg.ac.at/doktoratskolleg/kollegiatinnen-und-projekte/xenia-kopf.html
http://www.w-k.sbg.ac.at/doktoratskolleg/oeffentliche-ringvorlesung.html
http://www.p-art-icipate.net/cms/kunst-und-wissenschaft-als-experiment/
http://www.p-art-icipate.net/cms/schulische-experimentierraume-im-spannungsfeld-von-kunst-und-wissenschaft/
http://www.stolpersteine-salzburg.at/de/orte_und_biographien?victim=Gron,Josef
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* 10  Akademische Sängerschaft Hohensalzburg, http://www.hohensalzburg.at/_hsbg2/index.php (01.06.2017)

* 11  Wochenzeitung Die Furche: Offenlegung gemäß § 25 Mediengesetz,
http://www.furche.at/index.php?page=offenlegung (31.05.2017)

* 12  Ab 1802 firmierte die Druckerei als Zaunrith’sche Buchdruckerei. Sie stand ab 1910 im Eigentum des Pressvereins. Ab
1938 firmierte das Unternehmen als Salzburger Druckerei, die Umbenennung durch die NationalsozialistInnen wurde
beibehalten. Insgesamt war das Haus also über 200 Jahre lang ein Druckerei-Standort.

* 13  Verlag Anton Pustet, https://www.pustet.at/Der-Verlag_22.html (23.06.2016)

* 14  Es handelt sich um die Bühne des Thomas Bernhard Instituts, der Schauspiel-Abteilung der Universität Mozarteum
Salzburg.

* 15  Im Rahmen des Handwerk- und Designfestivals Hand.Werk.Kopf gibt es regelmäßige Tage der offenen Tür im
KunstQuartier, zuletzt im Mai 2017
(http://www.salzburg-altstadt.at/nc/pressemeldungen/details/news/das-war-handkopfwerk/, 23.06.2017). Das
nächste Festival findet voraussichtlich im Jänner/Februar 2018 statt.

* 16  ‚Urban Exploring‘ bezeichnet eine Art Stadterkundung, bei der durch Einzelpersonen oder Gruppen versteckte,
vergessene (so genannte ‚lost places‘) und nicht öffentlich zugängliche Räume erforscht werden. Häufig werden dabei
spektakuläre Fotos angefertigt, die in sozialen Netzwerken geteilt werden. Einige informelle Gruppen haben sich auch
einen ‚Kodex‘ auferlegt, der das Verhalten der Urban Explorer regelt (z.B.: http://www.vedevo.org/codex/, 23.06.2017).
Die Grenzen zu ähnlichen Phänomenen wie ‚Urban Climbing‘ sind fließend. Vgl.
https://de.wikipedia.org/wiki/Urban_Exploration (23.06.2017)

http://www.hohensalzburg.at/_hsbg2/index.php
http://www.furche.at/index.php?page=offenlegung
https://www.pustet.at/Der-Verlag_22.html
http://www.salzburg-altstadt.at/nc/pressemeldungen/details/news/das-war-handkopfwerk/
http://www.vedevo.org/codex/
https://de.wikipedia.org/wiki/Urban_Exploration
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//Romana Hagyo //Silke Maier-Gamauf

Open Space _   Ins Bild setzen: an der Schnittstelle von

privaten und öffentlichen Räumen Platz

nehmen

Das Projekt „Test.Test.Liegen“
Text: Romana Hagyo, Fotografien: Romana Hagyo und Silke Maier-Gamauf

„Nimm Platz“ fordert nicht nur dazu auf, sich zu setzen, sondern auch, sich den
angebotenen Platz oder Raum zu nehmen. Im Duden Online-Wörterbuch finden sich
unter „Platz“ neben den Wortbedeutungen „Stelle, Ort“ auch „zur Verfügung
stehender Raum für etwas, jemanden“ und die „für eine Person vorgesehene
Möglichkeit, an etwas teilzunehmen“. Daran anschließend stellt sich die Frage, wo
und für wen im öffentlichen Raum Platz ist und für welche Tätigkeiten dieser
vorgesehen ist. Ich werde im ersten Teil meines Beitrags auf den Begriff des
öffentlichen Raums eingehen, duale Konzeptionen des Öffentlichen bzw. Privaten
zum Thema machen und zur Diskussion stellen, auf welche Weise Ungleichheiten in
der Konstitution öffentlicher Räume wirksam werden. In diesem Zusammenhang soll
die Wechselwirkung zwischen räumlichen Strukturen, sozialen Praktiken und ihrer
visuellen Repräsentation deutlich werden. Repräsentation konzipiere ich nicht als
Abbildung von Realität, sondern als Bedeutungsproduktion im Rahmen von
Prozessen der Realitätskonstitution, und zwar als einen Faktor im Prozess der
Raumkonstitution *(1). Aus diesem Grund werde ich im zweiten Teil des vorliegenden
Textes das Projekt Test.Test.Liegen zur Diskussion stellen, das ich gemeinsam mit
Silke Maier-Gamauf seit 2015 erarbeite. In fotografischen Inszenierungen wird hierbei
die Suche nach Orten im öffentlichen Raum von Städten zum Thema gemacht und
nach Möglichkeiten und Grenzen des Aufenthalts im öffentlichen Raum gefragt. Das
Projekt versteht sich in Tom Holerts Sinne als „Arbeit an der Veränderung und
Redefinition dessen, was im öffentlichen Raum zeigbar und machbar ist“ (2015: 8),
(*10) als Erprobung von Strategien, den Handlungsspielraum im Feld des Visuellen zu
erweitern. Dieser Ansatz wird abschließend erörtert, indem die künstlerische
Vorgangsweise aus einer repräsentationskritischen Perspektive beleuchtet wird.
Mein Anliegen ist es, die theoretische Auseinandersetzung mit Konzeptionen des
Öffentlichen bzw. Privaten und mit der Wechselwirkung zwischen räumlichen
Strukturen und ihrer visuellen Repräsentation in der Arbeit am Projekt
Test.Test.Liegen zu überprüfen und weiterzuentwickeln.

Öffentlicher Raum

In der Auseinandersetzung mit dem Begriff des öffentlichen Raums ist es sinnvoll,
sowohl Konzeptionen des Öffentlichen bzw. Privaten als auch den Prozess der
Konstitution sozialer Räume ins Blickfeld zu rücken. Sozialer Raum wird nicht nur in
der Platzierung von Lebewesen und „sozialen Gütern an Orten“, sondern auch im
wiederholten Handeln und in der Wahrnehmung und Darstellung desselben
hergestellt (Löw 2001: 225).  (*16) Zwischen räumlichen Anordnungen und
Handlungsweisen besteht eine Wechselwirkung: Die Nutzung von Räumen orientiert
sich an gesellschaftlichen Regeln, räumliche Ordnungen werden im Prozess der
Raumnutzung aktualisiert oder in Frage gestellt (vgl. Siebel/Werheim 2003: 4).  (*32)
Auf diese Weise wird der soziale Raum von Bedingungen, Relationen und
Möglichkeiten geprägt, die in Bezug zu institutionalisieren Strukturen stehen (vgl.
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Löw 2001: 272).  (*16) Das Potential, Räume zu konstituieren ist vielfach abhängig von
der sozialen Situation, den körperlichen und finanziellen Möglichkeiten der
Handelnden und von „strukturell organisierten Ein- und Ausschlüssen“ (ebd.).  (*16)

Beginnend mit der Etablierung des Haushalts der bürgerlichen Kernfamilie wurden
Öffentlichkeit und Privatheit als Gegensätze konzipiert (vgl. Häußermann/Siebel
2004: 59).  (*11) *(2) Die Produktion und Distribution von Waren sowie der Austausch
von Nachrichten und die Auseinandersetzung über das Zusammenleben in der
Gesellschaft fanden in stärkerem Maße in außerhäuslichen, sogenannten
öffentlichen Räumen statt. *(3) Die Grenze des Öffentlichen und Privaten aber war
immer schon durchlässig. In Eingangs- und Gangbereichen der Häuser wurden
Nachrichten ausgetauscht, Salons und sogenannte gute Stuben fungierten als (halb-
)öffentliche Bereiche. Historische Forschungen, wie beispielsweise im Sammelband
Das Haus in der Geschichte Europas (Eibach/Schmidt-Voges 2015) (*3) dokumentiert,
zeigen, dass nicht nur der Salon einen Ausgangspunkt bürgerlicher Öffentlichkeit in
Europa darstellte, sondern das Haus speziell für Frauen einen Raum der
Erwerbsarbeit bot (vgl. Eibach 2015: 23; (*4) Joris 2015: 355 (*12)). Die Historikerin
Elisabeth Joris zeigt anhand der Biografien zweier Schweizerinnen, die ihre Häuser
für die Tätigkeiten als Lehrerin bzw. Homöopathin nutzten, wie „für die bürgerliche
Gesellschaft des 19. Jahrhunderts konstitutive Zuordnungen“ durchbrochen wurden
(vgl. Joris 2015: 355).  (*12)

Die eingangs beschriebene hegemoniale Konzeption von Öffentlichkeit und Privatheit
als räumlich konnotierte Gegensätze (die in einem hierarchischen Verhältnis stehen)
ist verbunden mit räumlichen Zuweisungen: Abhängig von Geschlecht*, sozialem
Status, Herkunft, Ability, Religion und weiteren Faktoren *(4) wird bestimmten
Personengruppen die Nutzungskompetenz der jeweiligen Räume zugeschrieben oder
abgesprochen. Dieser Vorgang strukturiert nicht nur Aufgaben im Zusammenleben,
sondern auch Ein- und Ausschlüsse. Die Möglichkeiten der Nutzung des öffentlichen
Raumes sind folglich abhängig von den genannten Faktoren (Geschlecht*, sozialer
Status, Herkunft, Ability, Religion u. a.). Auf diese Weise wirken Ungleichheiten in
dualen Konzeptionen des Öffentlichen und Privaten konstitutiv. Zugänglichkeit wird
immer von Machtverhältnissen strukturiert, Menschen sprechen und handeln aus
unterschiedlichen sozialen Positionen (vgl. Fraser 1996: 154f.)  (*5) *(5). Ich teile die
Vorannahme, dass Menschen mit unterschiedlichen Bedürfnissen gleichberechtigter
Zugang zur Auseinandersetzung über das Zusammenleben ermöglicht werden soll.
Die Nutzung des öffentlichen Raumes wird prozessual verhandelt. Es steht in Frage,
wie für Menschen mit unterschiedlichen Bedürfnissen und Ressourcen eine
gleichberechtigte Beteiligung an der Konstitution öffentlicher Räume möglich ist.
Zudem können die Adjektive ‚öffentlich’ und ‚privat’ als „kulturelle Klassifikationen“
fungieren, um Bereiche zu markieren und sie mangels Legitimierung von einer
allgemeinen Diskussion auszugrenzen (vgl. Fraser 2001: 141):  (*5) Die Markierung
bestimmter Themenbereiche als ‚privat’ dient dazu, Personen von der Diskussion
ihrer Anliegen auszuschließen. *(6)

Hervorzuheben ist die Forderung der zweiten Frauenbewegung, das Private sei
politisch. *(7) Sie löste eine Auseinandersetzung aus, in deren Rahmen der
Zusammenhang von Privatheit und Politik bis heute zur Diskussion steht. Aus
aktueller Perspektive sind zwei Denkrichtungen feministischer Ansätze festzustellen
(vgl. Bartl 2014: 205):  (*1) Einerseits wird die Dualität von Öffentlichkeit und
Privatheit in Frage gestellt, um veränderte Konzeptionen des Öffentlichen zu
erarbeiten (vgl. Klaus 2001),  (*13) anderseits wird vorgeschlagen, den Fokus auf den
„Wert des Privaten“ zu richten (Rössler 2001).  (*20) Der Vorschlag der Aufwertung
des Privaten steht in Zusammenhang mit der oben konstatierten Durchdringung der
beiden Bereiche: Im häuslichen Raum wird infolge mobiler Kommunikation und
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Social Media mit Arbeitgeber_innen und medialen Öffentlichkeiten kommuniziert,
während im Außenraum private Telefongespräche durchgeführt werden. Der
zunehmende Einsatz von Technologien der Überwachung verstärkt diese
Entwicklung.

Bedingt durch flexible Arbeitzeiten und Mobilität wird etwa der Stadtraum vielfach
für Pausen und Verpflegung genutzt. Die aktuelle Zunahme der Obdachlosigkeit und
der Mangel an Unterkünften für geflüchtete Menschen haben zur Folge, dass weitere
privat konnotierte Tätigkeiten wie Übernachtung und körperliche Verrichtungen
verstärkt im so genannten öffentlichen Raum ausgeführt werden (vgl.
Siebel/Werheim 2003: 5).  (*32) Die Notwendigkeit, eine Bleibe zu finden, wird aber als
privates Problem der jeweiligen Personen bezeichnet. Anstatt gemeinschaftliche
Lösungen zu suchen und die Zahl an Unterkünften zu erhöhen, werden
Stadtmöblierungen entfernt oder potentielle Schlafplätze unbrauchbar gemacht: *(8)
Im März 2017 wurden die Bänke am Vorplatz des Wiener Westbahnhofs entfernt, um
das angebliche Lagern unerwünschter Personen zu verhindern (vgl. Rebenwein 2017).
*(9) Im Winter 2016 wurden in der Innsbrucker Innenstadt die Schlafplätze
obdachloser Personen abends mit Wasser bespritzt, um das Übernachten unmöglich
zu machen. Die Bürgermeisterin Christine Oppitz-Plörer äußerte die Hoffnung, dass
ein Teil der obdachlosen Personen die Stadt verlassen würde, während der Verein für
Obdachlose auf den Mangel an Notschlafplätzen und günstigem Wohnraum als
Ursache der Übernachtungen im Stadtraum verwies und die Schaffung zusätzlicher
Angebote forderte (vgl. Arora 2016; (*24) o.V. 2016 (*27)).

Ausstellungsansicht “Test.Test.Liegen 2”, 2017

Test.Test.Liegen

Im Folgenden liegt der Fokus auf dem künstlerischen Projekt Test.Test.Liegen, das
Silke Maier-Gamauf und ich seit 2015 gemeinsam erarbeiten. *(10) Das Vorgehen an
der Schnittstelle zwischen Wissenschaft und Kunst impliziert, in meiner Forschung
*(11) mit künstlerischen und kulturwissenschaftlichen Zugängen an die gewählten
Fragestellungen heranzugehen, vergleichbar mit Wegen entlang einer Fragestellung,
die sich immer wieder kreuzen. Ich nutze sowohl das Lesen, Denken und Schreiben als
auch die körperliche Wahrnehmung und die künstlerische Arbeit an den Fotografien
als Erkenntnisquellen. Am Boden liegend und die Blicke der Vorbeigehenden
spürend, platziere ich mich selbst und nehme die Blicke der Vorbeigehenden wahr.
Ich schreibe also nicht nur über den Prozess der Platzierung von „Lebewesen und
sozialen Gütern an Orten“ (Löw 2001: 225) (*16), sondern ich platziere mich an einem
Ort und nehme die Kälte des Asphalts wahr.

Einer kulturwissenschaftlichen Position liegt zugrunde, die untersuchten

http://www.p-art-icipate.net/cms/wp-content/uploads/2017/09/InsBildsetzen2.jpg
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Kunstwerke – im Regelfall die Arbeiten anderer – aus der Distanz analytisch zu
betrachten. *(12) Ist dieser Abstand – so möchte ich fragen – tatsächlich gegeben,
wenn ich auf den Fotografien des Projektes Test.Test.Liegen selbst abgebildet bin und
die überlebensgroßen Fotos (gemeinsam mit Silke Maier-Gamauf) weiter bearbeite,
indem ich sie entlang meiner eigenen Körperkonturen ausschneide? *(13) Meine
Involvierung hat zur Folge, dass meine Erfahrungen in das Schreiben einfließen. Hat
meine Beteiligung gleichfalls zur Folge, dass die Distanznahme nicht mehr so einfach
möglich ist (im Vergleich zum Schreiben über die Werke anderer im Rahmen meiner
Dissertation)? Im Formulieren dieses Gedankengangs wird deutlich, dass ich meine
Überlegung, die Position als über die eigenen Fotografien Schreibende sei eine
weniger distanzierte, differenzieren muss: Wenn in der fotografischen Arbeit mit
dem eigenen Körper ein Changieren zwischen der Konfrontation mit der körperlichen
Wahrnehmung und der radikalen Distanzierung von ebendieser Wahrnehmung
möglich ist, dann kann diese Distanz auch im Schreiben eingenommen werden. *(14)
Über die eigene Arbeit zu schreiben, impliziert folglich, sowohl körperliche
Wahrnehmung als auch die Möglichkeit der Distanzierung von den Effekten dieser
Wahrnehmung zu nutzen.

Liegen im Stadtraum

Test.Test.Liegen ist ein längerfristiges Projekt: Wir wählen jeweils eine Gegend *(15)
und machen uns dort auf die Suche nach Plätzen, an denen es möglich ist zu liegen.
Der erste Projektteil hatte die Wiener Bezirke 7, 15 und 16 zum Thema (2015), der
zweite, 2016 begonnene Teil beschäftigt sich mit dem 5. und 15. Bezirk in Wien. Es ist
geplant, in weiteren Städten zu arbeiten. Der Akt des Liegens fokussiert in unserem
Verständnis zwei Bedeutungsebenen: Den Aufenthalt im öffentlichen Raum abseits
von konsumorientierter Nutzung und die Notwendigkeit, im Stadtraum zu
übernachten. *(16) Die fotografische Arbeit bildet die Grundlage für
Rauminstallationen, die Collagen, Objekte und Einzelfotos umfassen. *(17) Sowohl der
Titel als auch die Arbeitsform der Collage verweisen auf die Inszenierung als
Ausdruck unserer privilegierten Situation, nicht auf der Straße übernachten zu
müssen. Die Suche nach Orten, an denen ein Aufenthalt ohne Konsumzwang möglich
ist, kennen wir jedoch aus eigener Erfahrung: In den Pausen des Fotografierens ist es
nötig, Sitzplätze zu finden, um die Fotografien am Display zu kontrollieren. Da wir
aus unserer eigenen Perspektive und nicht stellvertretend für andere Menschen
arbeiten, wählen wir ausschließlich Gegenden, an denen wir uns im Alltag selbst
aufhalten. Der Stadtraum ist als sozialer Raum von (Un-)Möglichkeiten und (Un-
)Gleichheiten strukturiert. Der Prozess seiner Nutzung wird prozessual verhandelt
(vgl. Löw 2001: 225).  (*16) In unserer Arbeit möchten wir zu einem
Aushandlungsprozess beizutragen, der für unterschiedliche Nutzer_innen des
öffentlichen Raums auf ihre jeweils eigene Weise relevant ist.

Die jüngste Entwicklung zeigt, dass Stadtraum in Europa sukzessive als produktiver
Faktor im Standortwettbewerb genutzt wird und als Raum des Konsums und der
Produktpräsentation dient (vgl. Ronneberger 2010) (*31) *(18). Die problematische,
dualistische Konzeption von öffentlichen und privaten Räumen zeigt sich etwa daran,
dass Orte in Privatbesitz wie Einkaufszentren und Vergnügungsparks, deren
Regulierungsstrukturen nicht demokratisch legitimiert sind, heute wichtige Orte
öffentlicher Begegnung sind. Stadtraum fungiert in Zeiten von Globalisierung,
mobiler Kommunikation und flexibler Arbeitszeiten verstärkt als Raum
strukturierter Fortbewegung. Aufenthaltsmöglichkeiten sind (vor allem in zentralen
Lagen) häufig konsum- und/oder eventorientiert gestaltet (Festivals, Gastgärten,
Einkaufsstraßen). Stadtmöblierungen werden in österreichischen Städten auf eine
Weise gestaltet, die das Sich-Hinlegen verhindern soll. Die Sitzflächen sind in solchen
Fällen zu kurz zum Liegen, werden von Armlehnen unterbrochen oder gebogen
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gestaltet. Alternativ werden Sitzgelegenheiten von bestimmten Orten entfernt, um
unerwünschte Personen fernzuhalten, beispielsweise auf den Vorplätzen des Wiener
Westbahnhofs und des Salzburger Hauptbahnhofs (vgl. Reibenwein 2017).  (*30)
Dagegen bietet die umgebaute Wiener Mariahilferstraße (einer der Orte des Projekts)
Sitzmöbel, übernachtet wird nach wie vor in Hauseingängen. *(19) Zum Im-Freien-
Schlafen wird ebenfalls der Grünstreifen zwischen den Fahrbahnen am Lerchenfelder
Gürtel und am Margaretengürtel (in 1070 Wien und 1050 Wien) genutzt. Am
Lerchenfelder Gürtel nächtigen Menschen, die auf tageweise Arbeit warten (vgl. o.V.
2012).  (*26) Auf Jobs gewartet wird auch an der Straßenecke und im Park Ecke
Herbststraße/Neumayrgasse (in 1160 Wien). Diesen kleinen Park nutzen auch Mütter
mit Kindern, Jugendliche, alte Menschen und Drogenkonsument_innen.

Die Auseinandersetzung mit den ausgewählten Orten wird in Form von Rundgängen
fortgeführt, beispielsweise im Rahmen der Wiener Bezirksfestwochen 2017. *(20)
Gemeinsam zu gehen kann unserer Erfahrung nach die Wahrnehmungsebenen des
Sehens, Hörens, Riechens und Spürens aktivieren und einen Austausch ermöglichen.
Auf diese Weise setzen sich die Teilnehmenden mit den Orten auseinander und
tauschen Eindrücke und Informationen aus. Wir bekommen im Rahmen der
Rundgänge wichtige Informationen über die Gegenden, die in unsere Weiterarbeit
einfließen. *(21)

Ausstellungsansicht “Test.Test.Liegen 2”, 2017

Zur künstlerischen Arbeitweise, Repräsentationskritik

Ausgehend von der Beschreibung des Vorgehens soll die Arbeit aus einer
repräsentationskritischen Perspektive zur Diskussion gestellt werden. Wir testen die
Möglichkeiten des Liegens *(22) an den ausgewählten Orten mit unseren Körpern.
Beim Liegen auf dem Asphalt treten die Empfindungen von Kälte, Wärme, des
Unwohlseins über den Schmutz auf (und die Künstlerin wird sich des Luxus bewusst,
ein Zuhause und eine Dusche zu haben). Es handelt sich um eine sogenannte private
Tätigkeit *(23), deren Durchführung im Stadtraum die Blicke der Vorbeigehenden auf
sich zieht. Die Konfrontation mit dem eigenen Körper findet ihre Fortsetzung, wenn
wir beim Gestalten der großformatigen Collagen mit dem Stanleymesser entlang
unserer eigenen Körperkonturen schneiden.

Das Liegen im öffentlichen Raum impliziert, den Blicken der Passant_innen
ausgesetzt zu sein und von unten auf die Umgebung zu blicken – um kurze Zeit später
als Fotografierende hinter der Kamera zu stehen und auf die Szene zu blicken, sie zu
gestalten. Dieser Wechsel der Position intendiert die Weigerung, sich auf einen der
beiden Plätze festlegen zu lassen: Menschen werden sich ihrer „Positionierung im

http://www.p-art-icipate.net/cms/wp-content/uploads/2017/09/InsBildsetzen3.jpg
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Feld des Sichtbaren“ in dem Moment gewahr, in dem sie „sich selbst in Gestalt einer
phantasmatischen Fotografie wahrnehmen“ (Silvermann 1997: 43).  (*22) Die
„alltäglichen Prozesse des Blickens und des Angeblickt-Werdens“ (Mitchell 2012: 67)
(*17) sind Teil des Prozesses der Subjektkonstitution (vgl. Silvermann 1997: 42f).  (*22)
Räumliche Anordnungen weisen Blickrichtungen zu. Diesen Blickverhältnissen als
räumlichen Verhältnissen sind Machtrelationen inhärent, indem im Rahmen der
räumlichen Ordnung gesellschaftliche und geschlechterspezifische Positionen
zugewiesen oder auch überschritten werden (vgl. Colomina 1992: 178; (*2) Kuhlmann
2003: 144-168, 204 (*14)).

Der Wechsel zweier Personen zwischen der liegenden und der stehenden Position ist
gleichzeitig ein Wechsel zwischen dem Platz vor und hinter der Kamera. Damit wird
auf die Räumlichkeit von Blickverhältnissen verwiesen und intendiert,
Wechselverhältnisse des Blickens deutlich zu machen, zu unterbrechen oder zu
verschieben und auf diese Weise Handlungsmöglichkeiten im „Feld des Sichtbaren“
zu nutzen (Silvermann 1997: 41).  (*22) Die Präsentationsform der Collage, die
gemeinsame Autorinnenschaft und die Verschmelzung von Körpern und
Umgebungsraum folgen ebenfalls dieser Intention. Handlungsspielraum im „Feld des
Sichtbaren“ impliziert, dass Menschen die Eignung und den Wunsch haben, ihre Pose
an ein imaginäres Bild anzupassen (vgl. ebd.: 46ff.)  (*22) *(24). In gleicher Weise
besteht die Möglichkeit, den Akt der Anpassung zu verweigern, das Bild zu stören
oder zu verunklären. *(25) Die „Gewissheit, gesehen zu werden“ (ebd. 1997: 43) (*25)
ist in einem Spannungsfeld situiert, das einen Handlungsspielraum eröffnet, in das
Wie des Zeigens einzugreifen (vgl. Schade/Wenk 2011: 111).  (*21) *(26)

Ins Bild setzen

Sozialer Raum wird – wie ich eingangs ausgeführt habe – nicht nur in der Platzierung
und im Handeln, sondern auch in seiner Darstellung und Wahrnehmung hergestellt
(vgl. Löw 2001: 165).  (*16) Die Konstitution von Räumen erfolgt prozessual und wird
kontinuierlich verhandelt. Im Rahmen dieses „Ausverhandlungsprozesses“ (ebd.: 225)
 (*16) werden räumliche Setzungen vorgenommen und wieder verändert. Diese
Platzierungen orientieren sich an der Art und Weise, wie Räume wahrgenommen und
dargestellt werden, das Raumhandeln der Menschen wird von ihrer eigenen
Wahrnehmung (Synthese) der Räume bestimmt (vgl. Löw 2001: 165, 225, 265).  (*16)
Auf diese Weise sind visuelle Äußerungen an der Herstellung sozialer Räume beteiligt
und wirken formend auf ihre Adressat_innen ein.

Aus dieser repräsentationskritischen Perspektive gehe ich davon aus, dass visuelle
Darstellungen nicht Gegebenes abbilden, sondern soziale Wirklichkeit
(mit)konstituieren. Dem Begriff der Repräsentation wohnen die Bedeutungen der
„Darstellung, Vorstellung und Vertretung“ inne (Holert 2000: 23; (*9) vgl. auch
Schade/Wenk 2011: 105 (*21)) *(27). Das Zeigen fungiert als Zu-Sehen-Geben (vgl.
Schade/Wenk 2011: 9).  (*21) Dem Akt der Darstellung wohnt nicht nur ein normatives
Potential sondern auch ein Handlungsspielraum inne, eine „Politik des Sehens“ lässt
sich konzipieren als „Veränderung und Redefinition dessen, was gesehen und gesagt
werden kann“ (Holert 2015: 8).  (*10) Das Vorgehen im Projekt Test.Test.Liegen
versteht sich als „Arbeit an der Veränderung und Redefinition dessen“, was im
öffentlichen Raum „gesehen“ und getan werden kann (ebd.).  (*10) Als Reaktion auf
Ungleichheiten in der Zugänglichkeit des öffentlichen Raumes und als Versuch einer
Erweiterung des Handlungsspielraums im Visuellen.
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Konzeption für Stadtmöblierung
am Kardinal Rauscher Platz, Wien,
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23.3.2017. Online unter https://kurier.at/chronik/wien/oebb-baenke-am-westbahnhof-abmontiert/253.910.729
(26.6.2017).

*31 Ronneberger, Klaus (2010): Der öffentliche Raum als gesellschaftliche Idee. Shared Space Symposium Graz. Online
unter http://www.verkehr.steiermark.at/cms/dokumente/11258746_36307654/1935e97c/Ronneberger.pdf (Stand:
26.6.2017).

*32 Siebel, Walter/Wehrheim, Jan (2003): Öffentlichkeit und Privatheit in der überwachten Stadt. In: DISP, Heft 153/2003.
Online unter
https://www.wiso.uni-hamburg.de/fileadmin/sowi/kriminologie/Publikationen/Siebel_Wehrheim_2003_ueberwach
te_Stadt.pdf (1.7.2017).

//Fussnoten

* 1  Siehe hiezu den Abschnitt „Zur künstlerischen Arbeitsweise, Repräsentationskritik“.

* 2  Die Grundlagen der räumlichen Trennung zwischen Produktion und Reproduktion als Basis hegemonialer
Konzeptionen des Öffentlichen und Privaten, im Speziellen des Haushaltes der bürgerlichen Kernfamilie in
europäischen Städten, finden ihren Ursprung in Prozessen der (Früh-)Industrialisierung im 18. Jahrhundert. Teil
dieses Prozesses ist die räumliche Trennung von Produktion und Reproduktion entlang geschlechtlicher Parameter als
Basis des Haushaltes der bürgerlichen Kernfamilie. Anhand dieses Entwicklungsprozesses zeigt sich die historische
Veränderlichkeit von räumlichen Konzeptionen des Öffentlichen und Privaten.

* 3  Ein Überblick über die angesprochene Entwicklung findet sich bei Häussermann/Siebel 2004: 59f; Eibach 2015: 22.

* 4  Die genannten Faktoren stehen untereinander in einer Wechselwirkung.

* 5  Nancy Fraser setzt sich mit Jürgen Habermas’ Konzeption einer singulären Öffentlichkeit als gleichberechtigt
zugängliche Sphäre der Auseinandersetzung über das Zusammenleben auseinander. Sie macht unter anderem
deutlich, dass die soziale Position einer Person Einfluss darauf hat, welches Gewicht ihren Aussagen zukommt.

* 6  Es würde den thematischen Rahmen dieses Textes überschreiten, die Entwicklung darzustellen, die Nancy Frasers
Ansatz vorangegangen oder nachgefolgt ist. Einen Überblick bieten Hohendahl et al. 2002: 637f; Landes 1998.

* 7  Heike Sander 1968 in einer Rede auf der 23. Delegiertenkonferenz des SDS (Sozialistischen Deutschen
Studentenbundes).

* 8  Eine weitere Methode, um Übernachtungen zu verhindern ist die Anbringung von Gittern vor Nischen oder
Hauseingängen.

* 9  Die Flächen der entfernten Bänke waren bereits von Armlehnen unterbrochen, so dass es nicht möglich war, sich
hinzulegen (vgl. Rebenwein 2017).

* 10  Test.Test.Liegen ist ein fortlaufendes Kunstprojekt seit 2015. Siehe auch die Abbildungen dieses Beitrages. Vgl. auch:
o.V., o.J.: Test.Test.Liegen.

* 11  Meine Dissertation beschäftigt sich mit Konzeptionen des Öffentlichen und Privaten im Wohnen. Sie ist als Forschung
an der Schnittstelle von Wissenschaft und Kunst konzipiert. Die gewählten Fragestellungen werden anhand
ausgewählter Kunstwerke und in der eigenen fotografischen Arbeit erörtert. Das Projekt Test.Test.Liegen ist Teil der
Dissertation.

* 12  Diese Aussage soll nicht unterstellen, dass wissenschaftliche Arbeit Objektivitätsansprüche stellen könnte, Forschen
und Schreiben geht immer auf Basis der eigenen, kulturell bedingten Position vor sich (vgl. Haraway 1995: 78f).
Vielmehr ist hier gemeint, im Sinne Donna Haraways die eigene Position als Schreibende und die eigene Verortung im
Feld der Untersuchung deutlich zu machen.

* 13  Das Ausschneiden mit dem Stanleymesser dient der Fertigung der Collagen.

* 14  Die Distanzierung ist vonnöten, um sich auf die professionelle und technisch korrekte Durchführung der
fotografischen Arbeit konzentrieren zu können.

* 15  Wir wählen Gegenden, die uns bekannt sind, fallweise steht die Auswahl der Gegend auch in Zusammenhang mit
einer geplanten Ausstellung.

* 16  Im ländlichen Raum besteht diese Notwendigkeit ebenfalls, das Projekt konzentriert sich aber auf Stadträume.

* 17  Siehe Abbildungen.

* 18  Klaus Ronneberger spricht in diesem Zusammenhang von der „unternehmerischen Erlebnisstadt“, die die „industrielle
Vorsorgestadt“ abgelöst hat (vgl. ebd.: 7).

* 19  Diese Aussage beruht auf meiner Beobachtung in den Jahren 2014 bis 2017.

* 20  Die Rundgänge werden auf eine Weise geplant, dass keine Menschen gestört oder angestarrt werden.
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* 21  Am Rundgang im Juni 2017 haben unter anderem die Bezirksvorsteherin als auch deren Stellvertreterin und der
Geschäftsführer eines Kunstortes des Bezirkes teilgenommen, ihr Wissen zur Verfügung gestellt und gemeinsam mit
uns und den anderen Teilnehmenden die Sitzgelegenheiten getestet.

* 22  Es werden nicht ausschließlich liegende Positionen eingenommen, sondern auch stehende oder gebeugte Haltungen.
Immer aber formt sich der Körper entlang der baulichen Gegebenheiten, so dass eine Auseinandersetzung mit der
Materialität der gewählten architektonischen Elemente vor sich geht (Beton, Holz etc.).

* 23  Gemeinhin wird daheim im eigenen Bett geschlafen oder auf der eigenen Couch gelegen, nicht auf der Straße.

* 24  Kaja Silvermann folgt in dieser  ihrer Argumentation Jaques Lacan und Roger Caillois.

* 25  Die Frage nach dem Handlungsspielraum im „Feld des Sichtbaren“ (Silvermann 1997: 41) ist Gegenstand diverser
Forschungen und künstlerischer Arbeiten, für einen Überblick siehe Adorf/Brandes 2008. Wichtig war in diesem
Zusammenhang auch Laura Mulveys (älterer) Vorschlag, an Blickverhältnissen im Raum Kino zu arbeiten (vgl.
Mulvey 1975).

* 26  Sigrid Schade und Silke Wenk sprechen aus einer repräsentationskritischen Perspektive vom Zeigen als Zu-Sehen-
Geben, siehe unten.

* 27  Darstellung wird nicht als Abbildung von etwas Vorgängigem, bereits Bestehendem konzipiert, sondern als Prozess
der Realitätskonstitution.
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//Brigitte Kovacs

Open Space _   Feldgänge

Das (Be)Zeichnen des Felds der Walking Art

Das Gehen als Modus der Alltagsbewegung hat im 21. Jahrhundert in der Kunst, aber
auch in der Wissenschaft vermehrt an Bedeutung gewonnen. Um der Frage
nachzugehen, was die besondere Faszination an der analogen Aktivität des Gehens in
unserer durch Digitalisierung zusehends entkörperten Welt ausmacht und mit
welchen Konzeptionen es in der zeitgenössischen Kunstproduktion eingesetzt wird,
performe ich Walking Interviews *(1) mit KünstlerInnen, die das Gehen zu einem
intrinsischen Teil ihrer künstlerischen Praxis gemacht haben. Dabei verstehe ich das
Gehen neben und mit meinen GesprächspartnerInnen als ein „Denken durch den
Körper“ (Braidotti 2002: 5).  (*3) Erkenntnis wird durch ‘Erfahrung, Intuition und
Sinneswahrnehmung’, *(2) aber auch durch einen sprachlichen Austausch in
Korrelation zur körperlichen Bewegung generiert. Gleichzeitig weist mein Gehen
auch eine gestalterische Dimension auf. Durch die Bewegung meines eigenen Körpers
von Walking Interview zu Walking Interview zeichne ich die Kontur des Felds *(3) der
Walking Art. *(4) Erst durch und in meiner Praxis findet der Begriff der Walking Art
eine räumliche Ausformulierung und wird als Handlungsraum erfahrbar. In seiner
konkreten Realisierung verstehe ich dabei das Feld als Modell der performativen
Wirklichkeitserfassung und Wissensbildung zwischen künstlerischer und
wissenschaftlicher Praxis, so wie es die deutsche Kunsttheoretikerin Elke Bippus in
ihrem Text Landschaft-Karte-Feld *(5) konzipiert hat.

“Die mit dem Modell des Feldes einhergehende Verschiebung des Interesses auf
die Handlung trägt der Performanz der Darstellung Rechnung, also dem
Machen, Konstruieren, dem Hervorbringen von Wirklichkeit in einer
konstellativen Anordnung, in der man nicht alleiniger Herr ist. Eine
performative Darstellung lässt deutlich werden, dass sie keine bloß konstative
Abbildung ist, sondern Wirklichkeiten, Bilder, Vorstellungen hervorbringt. In
zweierlei Hinsicht ist eine performative Darstellung selbstreferentiell:
Einerseits liefert sie eine Selbstbeschreibung dessen, was sie tut, und
andererseits ist sie Teil dessen, was dargestellt wird.” (Bippus 2005: 21)  (*1)

Mit Bezug auf Bippus‘ performativen Feldbegriff, der auf Prozesse der
Hervorbringung fokussiert, verstehe ich meine künstlerisch-forschende
Herangehensweise als eine Praxis, die ‚Handlungswissen‘ generiert. Indem ich mich
ins Feld begebe und dieses durch meine Praxis erweitere, werde ich Teil der
‚konstellativen Anordnung’, deren einzelne Standpunkte durch mein Gehen in
Beziehung zueinander gesetzt werden. Im Zusammenspiel räumlicher, zeitlicher,
körperlich-sinnlicher und sozialer Komponenten in der Performance der Walking
Interviews und auch in der Frage nach der Mediatisierung des performativen Geh-
Akts in Artefakte zeigen sich Parallelen zu den künstlerischen Werken, die auf dem
Gehen als künstlerische Praxis basieren. Der Vollzug und die Beschreibung meiner
eigenen Bewegungen ermöglichen somit grundlegende Rückschlüsse auf das
beschriebene Feld. Dabei wird die multisensorische Dimension des Geh-Akts
in Artefakte übertragen, die auch für RezipientInnen sinnliche Wahrnehmung und
damit einen Erkenntnisgewinn ermöglichen. Im Sinne von Elke Bippus kann daher
argumentiert werden, dass meine performative Darstellung in hohem Maß
selbstreferentiell ist. Gleichermaßen untersucht und erweitert sie das zeitgenössische
Feld der Walking Art. Mein körperliches Zeichnen des Felds ist somit immer auch ein
wissenschaftliches Bezeichnen desselben und vice versa. *(6) Im vorliegenden Text
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stelle ich die Performance eines Walking Interviews und deren Mediatisierung in
verschiedene Artefakte vor. Im Anschluss daran möchte ich anhand der
verschiedenen Mediatisierungen des Walking Interviews mit Daniel Belasco Rogers
(plan b) und Daniela Hahn (2017) (*11) einen exemplarischen Einblick in mein Handeln
ermöglichen.

Walking Interview mit Daniel Belasco
Rogers und Daniela Hahn. Foto: Daniela
Hahn, © Daniela Hahn und Brigitte
Kovacs

Von der Performance eines Walking Interviews zum Artefakt

Meine Performance eines Walking Interviews beginnt mit der Einladung einer
Künstlerin bzw. eines Künstlers. Diese kann auf mündlichem oder schriftlichem Weg
erfolgen. Der/die KünstlerIn muss eine aktive künstlerische Praxis aufweisen, bei der
das Gehen einen intrinsischen Bestandteil darstellt. Es ist mir wichtig, dass nicht nur
KünstlerInnen der gleichen Generation und mit ähnlichen konzeptuellen Setzungen
eingeladen werden. Vielmehr soll ein möglichst breites Spektrum an
unterschiedlichen künstlerischen Herangehensweisen und
Mediatisierungsverfahren aufgezeigt werden. Bereits in der Einladung skizziere ich
die spezifischen Rahmenbedingungen für die Performance eines Walking Interviews.
Um Bezüge zur jeweiligen künstlerischen Praxis und dem zu untersuchenden Feld
herzustellen sowie den freien Fluss von Gedanken und Kreativität zu stimulieren (vgl.
Oppezzo/Daniel 2014 (*8) und Jabr 2014 (*7)), findet jedes Interview im Gehen statt.
Der Treffpunkt und die Wegroute werden von den eingeladenen KünstlerInnen
festgelegt. Dabei soll das gewählte Setting in Referenz zum künstlerischen Schaffen
der jeweiligen Künstlerin bzw. des Künstlers ausgewählt werden. So schuf
beispielsweise der niederländische Künstler Jeroen Jongeleen auf Basis der während
des Walking Interviews gelaufenen Kreisform eine eigene künstlerische Arbeit, der er
den Namen Running 15 Kilometers On A 5 Meter String (2015) gab.

http://www.p-art-icipate.net/cms/wp-content/uploads/2017/08/Walking-Interview-mit-Daniel-Belasco-Rogers-und-Daniela-Hahn_3-Füße_web.jpg
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Jeroen Jongeleen, Running 15 Kilometers On A 5 Meter String,
Vroesenpark, Rotterdam NL, 2015. © Jeroen Jongoleen

Weiters soll ein Walking Interview mindestens zehn Minuten und maximal zehn Tage
lang sein. Innerhalb dieser Zeitspanne ist es der/dem Interviewten überlassen, die
konkrete Dauer zu bestimmen. Mit diesen Bedingungen wird bereits im Vorfeld des
Walking Interviews eine Situation geschaffen, die es außerhalb der Alltagsroutine
situiert und durch die Verortung im öffentlichen Raum für Unvorhersehbares öffnet.
Sollte die/der eingeladene KünstlerIn mit diesen Bedingungen einverstanden sein,
wird ein Treffpunkt innerhalb Europas vereinbart. Meine Anreise zu den oftmals
entlegenen Orten, wie beispielsweise Penryn im Südwesten Englands *(7), sehe ich
dabei als ersten Schritt meines ‚Feldgangs’ und somit als ein Segment der Kontur des
zu zeichnenden Felds. Bereits am Weg zu dem vereinbarten Treffpunkt dokumentiere
ich meine Gedanken, indem ich sie während des Gehens auf Band spreche. Diese
Tonaufnahmen bleiben jedoch unveröffentlicht und dienen lediglich dazu, den
inneren Monolog, der meine Perspektive auf das Walking Interview darlegt und Teil
des Transkripts wird, zu einem späteren Zeitpunkt erfahrungsgetreu verfassen zu
können. Auch während des Walking Interviews selbst werden Tonaufnahmen
gemacht. Durch die Verkabelung sind meine InterviewpartnerInnen und ich während
der gesamten Dauer des Walking Interviews in enger Gehdistanz miteinander
verbunden. Dies bewirkt oftmals eine Anpassung des Gehrhythmus.

http://www.p-art-icipate.net/cms/wp-content/uploads/2017/08/Jeroen-Running-circle-Vroesenpark_Rotterdam-2015_web.jpg


p art icipate KULTUR AKTIV
GESTALTEN EXPERIMENT!

Seite 65

//Schwerpunkt Wissenschaft&Kunst, Universität Salzburg in Kooperation mit der Universität Mozarteum
//Focus area Science&Art, University of Salzburg in cooperation with University Mozarteum
//bergstr. 12 //5020 salzburg//T+43(0)662/8044-2383 // w-k.sbg.ac.at/conart

Walking Interview mit Daniel Belasco
Rogers und Daniela Hahn. Foto: Daniela
Hahn, © Daniela Hahn und Brigitte
Kovacs

Im Gleichklang der Schritte entwickelt sich ein Gedanken- und Redefluss, der zwar
durch meine Fragen gelenkt, jedoch nicht von ihnen dominiert wird. Vielmehr ist es
mein primäres Anliegen, der Künstlerin bzw. dem Künstler eine (Rede-)Plattform zu
bieten, um ihren/seinen spezifischen Standpunkt bzw. Zugang zum Gehen zu
erläutern. Während ich im Gespräch die inhaltliche Richtung mitbestimme, verlasse
ich mich räumlich völlig auf meine GesprächspartnerInnen, die die Route, das Ziel,
die Geschwindigkeit *(8) und die Länge unseres Gangs vorgeben. Indem ich mich von
– mir bis dato – Fremden an unbekannte Orte führen lasse, stellt jedes Walking
Interview eine Vertrauensübung dar. Wie lange wir gehen und wo der Walk endet,
wird oftmals erst im Gehen entschieden. In der Umkehrung der Rollen von
Interviewerin und Interviewten wird das Walking Interview für mich zu einem
Forschungs-Dérive *(9), in dem das Unvorhersehbare eine konstituierende Funktion
bekommt (vgl. Bippus 2005: 24).  (*1) Während ich mich neben meinen
GesprächspartnerInnen durch eine unbekannte Umgebung treiben lasse, wird
unsere Unterhaltung von dieser beeinflusst. Wie sich bei der Durchführung der
Walking Interviews in verschiedenen räumlichen Umgebungen in unterschiedlichen
europäischen Ländern gezeigt hat, erweist es sich schwieriger, sich in lauten und
verkehrsreichen Umgebungen einem Gedankengang hinzugeben, als das in
menschenleeren Naturlandschaften der Fall ist. Dennoch kommt es auch in
ländlichen und nicht nur in urbanen Umgebungen zu unvorhersehbaren Störungen
oder Ablenkungen, die zu Unterbrechungen des Gesprächs führen oder dieses in
völlig neue Bahnen lenken indem aktuelle Begebenheiten besprochen bzw. neue
Gedankenstränge und Fragen aufgegriffen werden. Während markante Einflüsse –
wie beispielsweise der Straßenverkehr oder die Observierung durch die Polizei *(10) –
bereits beim Gehen bewusst wahrgenommen werden, bleiben Randerscheinungen
oftmals unbemerkt, da die Konzentration zu sehr auf die/den jeweiligen
GesprächspartnerIn fokussiert ist. Dass jedoch auch scheinbar unbedeutende
Ereignisse, das Kreischen von Möwen oder das Scheppern von Geschirr Einfluss auf
das Gespräch nehmen können, wird oftmals erst in den Tonaufnahmen deutlich.

http://www.p-art-icipate.net/cms/wp-content/uploads/2017/08/Walking-Interview-mit-Daniel-Belasco-Rogers-und-Daniela-Hahn_Schritt_web.jpg
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Indem die Aufmerksamkeit auf diese unerwarteten Ereignisse gelenkt wird, finden
inhaltliche Ausführungen oftmals ein abruptes Ende. Somit kann festgestellt werden,
dass sich erst im nachträglichen Hören die zwei bedeutungsgenerierenden
Handlungsstränge, die Unterhaltung einerseits und die (Klang-)Landschaft der
durchschrittenen Umgebung andererseits, in ihrer vollen Dimension und
wechselseitigen Verquickung eröffnen. Die Aufnahmen werden im Normalfall *(11)
nicht nachbearbeitet oder gekürzt, um die Performance in ihrer tatsächlichen Dauer
und situativen Einbettung wiederzugeben. Gleichzeitig wird in den Tonaufnahmen
der Einfluss der Umgebung auf den Gang bzw. auf das Gespräch, die Auswirkung der
physischen Betätigung auf den Körper – beispielsweise durch schweres Atmen – und
die spezifische Atmosphäre zwischen den Sprechenden hörbar. Die
zwischenmenschliche Komponente zeigt sich unter anderem in Form der Tonhöhe,
des Tonfalls und der Wortwahl, aber auch in den nicht transkribierten
Nebengeräuschen, wie beispielsweise Lachen. Da die Walking Interviews zumeist in
einer intimen Atmosphäre zu zweit *(12) stattfinden, ermöglichen es die
Tonaufnahmen, die individuellen Begegnungen nachzuerleben bzw. in die
Situationen miteingebunden zu werden. Im Akt des Zuhörens werden die
RezipientInnen – zumindest imaginativ – Teil der Begegnung *(13). In ihrer
Gesamtheit stellen die Tonaufnahmen eine Bandbreite an unterschiedlichen Stimmen
zum Thema des Gehens in der zeitgenössischen Kunst dar, die den aktuellen
künstlerischen Diskurs prägen.

Philipp Grein zeichnet das Walking Interview mit Thabi
Mooi. © Brigitte Kovacs

Der Diskurs in seiner etymologischen Bedeutung von lat. Discursus, ‚das
Auseinanderlaufen, Umherrennen‘ bzw. lat. Currere, ‚laufen, rennen, eilen‘ *(14)
findet in der Performance von Walking Interviews eine konkrete Ausformulierung als
Zahl der ergangenen Schritte. Während der Performance eines Walking Interviews
nehme ich mit einer Schrittzähler-App die Anzahl der gegangenen Schritte auf. Diese
Zahl findet Eingang in das Transkript jedes einzelnen Walking Interviews. Sie wird
gemeinsam mit der Zeit- und Ortsangabe in der Überschrift angeführt und steht für
die Dauer bzw. körperliche Intensität der jeweiligen Begegnung. Die Summe aller
Schritte symbolisiert auf der Metaebene aber auch den Prozess, den es braucht, um
die Kontur des Feldes der Walking Art mit meinen Füßen zu zeichnen. Sie steht somit
für den Verlauf des Forschungsprojekts per se.

Im Anschluss an ein Walking Interview zeichne ich mit der Hand und aus meiner
Erinnerung den Weg, den ich mit meiner/m GesprächspartnerIn gemeinsam
gegangen bin. Da diese Zeichnungen aus einer einzelnen Line bestehen, nenne ich sie
one-line-drawings. Wie das Gehen und das Denken ist auch das Zeichnen
prozessorientiert. In den Zeichnungen wird der gedankliche Prozess des Sich-
Zurückerinnerns an die ephemere Bewegung sichtbar. Anstatt die geographische

http://www.p-art-icipate.net/cms/wp-content/uploads/2017/08/Philipp-Grein-zeichnet-das-Walking-Interview-mit-Thabi-Mooi_wenb.jpg
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Wegstrecke vermeintlich authentisch wiederzugeben, zeigt sich in den Zeichnungen
die Verschiebung zwischen der Erinnerung an einen Ort bzw. an eine ephemere
Bewegung im Verhältnis zum realen Ort bzw. der realen Bewegung. Das wird
beispielsweise im Vergleich zwischen meiner aus der Erinnerung gefertigten
Handzeichnung und der digitalen GPS-Zeichnung, die Daniel Belasco Rogers aus den
während unseres Walking Interviews gesammelten GPS-Daten kreierte, besonders
deutlich.

Daniel Belasco Rogers: GPS
Drawing. © Daniel Belasco Rogers

One-line-drawing, Walking
Interview mit Daniel Belasco

http://www.p-art-icipate.net/cms/wp-content/uploads/2017/09/GPS-Drawing-Daniel-Belasco-Rogers_web.jpg
http://www.p-art-icipate.net/cms/wp-content/uploads/2017/09/One-line-drawing_Walking-Interview-Daniel-Belasco-Rogers-und-Daniela-Hahn_web2.jpg
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Rogers und Daniela Hahn. ©
Brigitte Kovacs

In der etymologischen Bedeutung von ‚zeichnen‘ als ‚mit einem Zeichen versehen‘
*(15) fungieren die one-line-drawings auch als visuelles Symbol für jeden einzelnen
Walk. In der Gegenüberstellung der verschiedenen Zeichnungen zeigt sich die
Vielfalt der geschaffenen ‚Gesprächsräume‘.

One-line-drawings © Brigitte Kovacs

In einem letzten Mediatisierungsschritt transkribiere ich die Tonaufnahmen, wobei
ich am Anfang und am Ende der Transkription einen Monolog als inhaltliche
Klammer einfüge. Während bei den Walking Interviews die Stimme der/des
Interviewten im Zentrum steht, ist es meine eigene Stimme in Form eines inneren
Monologs, die Einblick in die räumliche, zeitliche, emotionale Einbettung des
Interviews und in meine persönlichen Erfahrungen gibt. Die zentralen Erkenntnisse
meines Forschungsprojekts beruhen somit auf Körperwissen, das durch meine
eigenen Bewegungen generiert wird. Um das subjektiv gewonnene und in meinem
‚Körperarchiv‘ gespeicherte Wissen auch anderen zugänglich zu machen,
transformiere ich die für mich wesentlichsten Aspekte jeder Begegnungen in
Artefakte. So finden sich in den Gesprächstranskriptionen inhaltliche Aussagen, in
den Tonaufnahmen kann die spezifische Atmosphäre einer Begegnung
nachempfunden werden und die Zeichnungen zeigen meine Erinnerungen an die
ergangenen Wegstrecken und geben gleichermaßen Auskunft über das vom
Künstler/von der Künstlerin gewählte Setting. Dabei ermöglichen die
unterschiedlichen audiovisuellen Qualitäten der verschiedenen Medien das Feld der
Walking Art auf mehreren sinnlichen Ebenen zu erfahren. Was für mich als
Performerin zutrifft, gilt somit auch für die RezipientInnen: „Es geht nicht um einen
Überblick, sondern um die Erfahrungen, die man machen kann, wenn man sich in ein
Feld begibt.“ (Bippus 2005: 20) (*2) In diesem Sinn erhebt mein Forschungsprojekt
nicht den Anspruch eines allumfassenden Überblicks über das bis dato noch vage
definierte und sich stetige in Bewegung befindliche Feld der Walking Art. Vielmehr
soll RezipientInnen ermöglicht werden, durch die von mir angefertigten Artefakte
Einblicke in diese spezifische künstlerische Praxis nehmen zu können.

http://www.p-art-icipate.net/cms/wp-content/uploads/2017/08/Auswahl_one-line-drawings_web.jpg
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Epilog: Einblicke in das Walking Interview mit Daniel Belasco Rogers und
Daniela Hahn

Walking Interview mit Daniel
Belasco Rogers und Daniela Hahn.

Foto: Daniela Hahn, © Daniela
Hahn und Brigitte Kovacs

Walking Interview mit Daniel
Belasco Rogers und Daniela Hahn.

Foto: Daniela Hahn, © Daniela

http://www.p-art-icipate.net/cms/wp-content/uploads/2017/08/Walking-Interview-mit-Daniela-Belasco-Rogers-und-Daniela-Hahn_Weg_web.jpg
http://www.p-art-icipate.net/cms/wp-content/uploads/2017/08/Walking-Interview-mit-DBR-und-DH_DB_web-1.jpg
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Hahn und Brigitte Kovacs

 

Am 28. April 2017 unternahm ich mit dem englischen Künstler Daniel Belasco Rogers
und der deutschen Theater- und Tanzwissenschaftlerin Daniela Hahn ein Walking
Interview in Berlin. Ausgangspunkt war das Atelier des Künstlerduos plan b, das
Daniel Belasco Rogers gemeinsam mit seiner Lebensgefährtin Sophia New bildet.
Unser mehr als zwei Stunden dauernder Gang durch belebte Stadtgebiete und eine
beinahe ländlich wirkende Kleingartensiedlung wurde von Daniel Belasco Rogers mit
GPS aufgezeichnet, wobei jede/r von uns ein eigenes GPS-Gerät mit sich führte.
Weiters zeugen die von mir produzierten Artefakte von unserer Begegnung. Diese
werden in der Dissertation wissenschaftlich ausgewertet, sollen hier jedoch lediglich
als Einladung gesehen werden, sich ins Feld der Walking Art zu begeben und eigene
multisensorische Erfahrungen in der Auseinandersetzung mit den Artefakten
zuzulassen.

Link zum Auszug aus dem Gespräch mit Daniel Belasco Rogers und Daniela

http://www.p-art-icipate.net/cms/wp-content/uploads/2017/08/final_pdf_BeispielWalkingInterviewBrigitteKovacs.pdf
http://www.p-art-icipate.net/cms/wp-content/uploads/2017/08/final_pdf_BeispielWalkingInterviewBrigitteKovacs.pdf
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Hahn.

 

Hörproben aus den Tonaufnahmen
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//Fussnoten

* 1  Ich verwende den Begriff des Interviews, da ich mit konkreten Fragestellungen in die Begegnungen mit den
eingeladenen KünstlerInnen hineingehe. Da diese Begegnungen jedoch in ihrer Konzeption sowie Durchführung offen
für Unerwartetes bleiben, wobei sich die tradierten Rollenzuschreibungen zwischen Interviewerin und Interviewten
aufzulösen beginnen, handelt es sich vielmehr um gleichberechtigte Gespräche, die im Gehen stattfinden. So sind die
Interviewten beispielsweise eingeladen, auch mir Fragen zu meiner Praxis zu stellen.

* 2  Hier sei auf Jasmine B. Ulmer verwiesen, die rekurrierend auf C.E. Moustakas festhält: „Within phenomenology,
knowledge is produced through perception, intuition, and experience.” (Ulmer 2015: 38)

* 3  Auch wenn das Feld im kulturwissenschaftlichen Kontext primär von Pierre Bourdieus Begriff des sozialen Feldes
geprägt ist, stellt Bourdieus Werk The Field of Cultural Production (1993) keine zentrale Referenz für mein
Forschungsprojekts dar, da es mir weniger um Subjektivierung, soziale Rahmung und um die Analyse eines
bestimmten Habitus geht als um ein ‚Spiel’ mit den diversen Bedeutungsebenen des Felds als Alltagsbegriff (vgl. u.a.
http://www.duden.de/rechtschreibung/Feld oder https://www.merriam-webster.com/dictionary/field). So beziehe
ich mich beispielsweise auf das Feld als spezifisches Forschungs- bzw. Fachgebiet, das Feld als abgegrenzte
Bodenfläche oder auch als Spielfeld. Gleichzeitig stellen meine Feldgänge eine Modifizierung der empirischen
Forschungsmethode der Feldforschung hin zu einer performativen Forschungsmethode dar.

* 4  Im Rahmen des Walking Interviews mit dem britischen Künstler Hamish Fulton (2016) gab dieser an, den Begriff der
Walking Art bzw. der Walking Artists 1977 in Abgrenzung zu anderen Kunstformen wie der Land Art begründet zu
haben. Obwohl es bis dato keine eindeutige Definition gibt, was genau darunter zu verstehen ist, so fand der Begriff
doch in künstlerischen sowie wissenschaftlichen Diskursen internationale Verbreitung. Als Beispiel wäre hier die
Publikation Walking Artists. Gehen in den performativen Künsten (2010) des deutschen Kulturwissenschafters Ralph
Fischer zu nennen oder die Ausstellung Walk on. 40 Years of Art Walking (UK/2013). Für mich steht der Begriff der
Walking Art für eine Vielzahl an künstlerischen Praktiken, bei denen das Gehen die Grundlage der Kunstproduktion
darstellt.

* 5  Der Text Landschaft-Karte-Feld basiert auf einem Vortrag von Elke Bippus und der Künstlerin Katharina Hinsberg
zum Thema Felder zeichnen im Kontext des Forschungsprojekts Kunst des Forschens.

* 6  Sowohl in ihrem Aufsatz Landschaft-Karte-Feld als auch in dem mit mir geführten Gespräch am 2.5.2016, das in
Auszügen in diesem eJournal veröffentlicht wird (Felder zeichnen als künstlerisch-wissenschaftliche Praxis),
assoziiert Bippus das Bezeichnen mit einer wissenschaftlich-beschreibenden Tätigkeit, währenddessen das Zeichnen
eine performativ-selbstagierende Dimension aufweist. „Die Tätigkeit eines Wissenschaftlers, einer Wissenschaftlerin
wird weniger mit einem Zeichnen denn mit einem Bezeichnen assoziiert. Etwas liegt vor und wird analysiert,
klassifiziert, benannt und bestimmt. Die Beschreibung eines Feldes ist dabei abhängig von spezifischen Interessen,
Objekten und Spielregeln, die von den Akteuren angenommen werden.“ (Bippus 2005: 5)

* 7  Walking Interview mit Moira Williams (2015).

* 8  Die Walking Interviews mit den niederländischen Künstlern Jeroen Jongoleen (2015) und Guido van der Werve (2016)
wurden beispielsweise im Laufen durchgeführt, da die erhöhte Geschwindigkeit ihren künstlerischen Praxen
entspricht.

* 9  Der Dérive (wörtlich: driften) ist eine von der Situationistischen Internationalen entwickelte, auf dem Gehen

http://www.cddc.vt.edu/sionline/si/theory.html
http://www.newyorker.com/tech/elements/walking-helps-us-think?utm_source=tny&utm_campaign=generalsocial&utm_medium=facebook&mbid=social_facebook
http://www.newyorker.com/tech/elements/walking-helps-us-think?utm_source=tny&utm_campaign=generalsocial&utm_medium=facebook&mbid=social_facebook
https://www.apa.org/pubs/journals/releases/xlm-a0036577.pdf
http://planbperformance.net/
http://www.duden.de/rechtschreibung/Feld
https://www.merriam-webster.com/dictionary/field
http://www.p-art-icipate.net/cms/felder-zeichnen-als-kunstlerisch-wissenschaftliche-praxis/
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basierende Technik zur Erforschung einer Stadt. Unter dem Schlagwort ‘Umherschweifen’ wurde sie von den
Situationisten wie folgt definiert: „Mit den Bedingungen der städtischen Gesellschaft verbundene experimentelle
Verhaltensweise: Technik des eiligen Durchquerens abwechslungsreicher Umgebungen. Im besonderen Sinne auch:
die Dauer einer ununterbrochenen Ausübung diese Experiments.“ (Gallissaires 1995: 51)

* 10  Beim Walking Interview mit Jeroen Jongeleen wurden wir rund 15 Minuten von Polizisten kritisch observiert.

* 11  Aufgrund der technischen Vorgaben dieses eJournals werden im Rahmen dieses Beitrags nur exemplarische
Hörproben zur Verfügung gestellt.

* 12  Bis jetzt fand nur ein Walking Interview zu dritt statt, nämlich jenes mit Daniel Belasco Rogers und Daniela Hahn.

* 13  Um herauszufinden, wie sehr die spezifische Atmosphäre und durchwanderte räumliche Umgebung des Walking
Interviews in den Tonaufnahmen hörbar wird, bat ich den Künstler Philipp Grein seine Eindrücke während des Hörens
eines Walking Interviews fortlaufend auf eine Papierrolle zu zeichnen. Dabei zeigte sich, dass das Setting des Walking
Interviews realitätsnah erfasst und wiedergegeben wurde.

* 14  Zur etymologischen Bedeutung von Diskurs siehe: https://www.dwds.de/wb/Diskurs.

* 15  Zur etymologischen Bedeutung von zeichnen siehe: https://www.dwds.de/wb/zeichnen.

https://www.dwds.de/wb/Diskurs
https://www.dwds.de/wb/zeichnen
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//Anja Golob

Practice _   Die Helle kommt von unten

Die Helle kommt von unten,
neben dir der Körper schläft und sieht nicht,
wie sie draußen lauert, an die Scheibe schlägt,
sich unter der Tür durchtastet,
aus dir heraussickert.

Dein Körper ist kühl und gewunden
wie ein flackernder Draht im Glas,
er zwinkert reglos einen harten Takt
(stell dir einen ganz präzisen Leuchtturm vor)
für die schläfrige Crew auf einem Überseeschiff.

Die Helle kommt von unten.
Sie wusste nicht, dass ich ein Glühwurm bin, dass
ich aber auch lange Fühler und ein Wachsnest hab –
es steht auf meinen Fingern, doch sie bemerkte es nicht.

Vielleicht halten meine Hände, egal was sie liebt,
doch hab ich wohl nur Feuerstein und Späne
und weiß nicht, wie ich sie anzünden soll.

Doch sie dreht sich im Schlaf, sagt meinen Namen
und nimmt mich, obwohl
sich Licht nicht nähren soll von Licht.

Dann spielen wir
lang, atemlos
auf der Haut der Luft,
bis ihr düsterer Glanz die Nacht erhellt
und ihr Körper das dichte Dämmern
mit Licht durchdringt.

„Schlaf ein, schlaf wieder ein“, flüstere ich leise,
sie soll blind sein, bitte ich, soll niemals sehen,
was ich wirklich bin, soll nicht verstehen,
dass nichts, was ich habe, mein ist,
weil alles, all die Schönheit,
wie die Helle,
von unten kommt.

Svetloba prihaja od spodaj

Svetloba prihaja od spodaj,
telo ob tvojem spi in ne vidi,
kako preži zunaj, razbija po oknih,
tiplje pod vrati,
polzi iz tebe.

Tvoje telo je hladno in zvito
kot pregorela žička v steklenki,
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negibno mežika v ostrem ritmu
(predstavljaj si tak res natančen svetilnik)
zaspanim krmarjem na čezoceankah.

Svetloba prihaja od spodaj.
Ni vedela, da sem kresnica, a da imam
tudi dolge tipalke in gnezdo iz voska –
na prstih mi piše, a ni opazila.

Morda nosim v rokah, karkoli že ljubi,
a bolj verjetno imam le kremen in trske
in ne znam z njimi, da bi bile ogenj.

Kljub temu se v spanju obrne, izreče ime
in si me vzame, četudi se
luč ne hrani iz luči.

Nato skupaj dolgo,
zasoplo igrava
na kožo zraka, da
žari v noč s temotnim sijajem in
preseva počasi v gostem polmraku
njeno telo luč iz teme.

»Zaspi, zaspi nazaj,« ji šepečem,
naj oslepi, nemo prosim, naj nikdar ne vidi,
kaj sem v resnici, in naj ne razume,
da nič, kar imam, ni zares moje,
ker vse, vsa lepota,
kakor svetloba,
prihaja od spodaj.

Anja Golob: ab und zu    neigungen. Wien: hochroth 2015.



p art icipate KULTUR AKTIV
GESTALTEN EXPERIMENT!

Seite 76

//Schwerpunkt Wissenschaft&Kunst, Universität Salzburg in Kooperation mit der Universität Mozarteum
//Focus area Science&Art, University of Salzburg in cooperation with University Mozarteum
//bergstr. 12 //5020 salzburg//T+43(0)662/8044-2383 // w-k.sbg.ac.at/conart

//Daniela Hahn

Practice _   Are 100 Words Enough to Represent

Artistic Research?

Ein Selbstinterview

Nachdem ich gefragt wurde, für dieses eJournal einen Beitrag im Rahmen des Themas
Experimentierraum Wissenschaft und Kunst zu schreiben, das im Sommersemester
2017 Ausgangspunkt für eine durch das Interuniversitäre Doktoratskolleg Die Künste
und ihre öffentliche Wirkung: Konzepte – Transfer – Resonanz organisierte
Ringvorlesung war, entstand in meinen Konversationen mit der Kollegiatin Brigitte
Kovacs schnell die Idee, die Form des Selbstinterviews zu erproben, um sich jenen
künstlerischen Ansätzen anzunähern, die für sich reklamieren, ,forschend‘ zu sein,
und zugleich meine eigene Position gegenüber den Debatten um Forschung in der
Kunst zu befragen. Als Wegweiser für diesen Zugang dienten mir fünf Begriffe –
Wissen, Experiment, Körper/Praxis, Spur, Dokumentation –, die im Doktoratskolleg
immer wieder zu Diskussionen über die Relationen von Kunst und Wissenschaft
geführt haben. Der Anspruch des folgenden Selbstinterviews ist es dabei nicht, die
vorgeschlagenen Begriffe so umfassend wie möglich darzustellen, um so einen
Überblick zum Stand der Diskussion zu geben. Es geht vielmehr darum, durch
assoziativ angelegte und an Beispielen orientierte Zugänge eine Diskussion zu
eröffnen. Der Titel dieses Selbstinterviews versteht sich dabei als paraphrasierende
Anspielung auf den von Janine Schulze herausgegebenen Band mit dem Titel Are 100
Objects Enough to Represent the Dance? (2010) (*13) – eine rhetorische Frage, die ihre
Verneinung bereits vorwegnimmt. Mit ihr soll zum einen auf die Heterogenität von
forschenden Praktiken in den Künsten verwiesen werden, die es unmöglich macht,
von der künstlerischen Forschung zu sprechen, und zum anderen soll auf den
Umstand aufmerksam gemacht werden, dass sich ein Schreiben über künstlerische
Forschungsprozesse – im Zeichen einer Proliferation der über sie interdisziplinär
geführten und teils kontroversen Diskurse – im Exemplarischen und Offenen
bewegen muss, um das Exemplarische und Offene dieser Praktiken selbst sichtbar
werden zu lassen.

Was ist der Ausgangspunkt deines Interesses für Praktiken künstlerischer
Forschung?

Ein erster Ausgangspunkt war meine Auseinandersetzung mit den Interferenzen
zwischen Künsten und Wissenschaften, die ich, bezogen auf Bewegungsexperimente
im 19. Jahrhundert, auch zum Thema meines Dissertationsprojektes gemacht habe.
Mehr und mehr hat sich die hierin behandelte Frage nach dem Wechselverhältnis
zwischen Kunst und Wissenschaft mit Fokus auf Wissensproduktion in
experimentellen Settings dann auf die Frage verlagert, wie in künstlerischen
Praktiken, insbesondere im Tanz, Wissen generiert wird. Dies hing auch damit
zusammen, dass einer meiner zentralen Forschungsschwerpunkte die Bewegung des
Gehens war, die seit den 1960er Jahren Gegenstand und Verfahren zahlreicher
performativer, insbesondere ortsbezogener Arbeiten geworden ist, sodass man heute
sogar von einer Walking Art spricht. Diese Arbeiten zeichnet zumeist aus, dass sie das
Gehen nicht nur als kulturelle und ästhetische Praxis, sondern auch als explorative
Vorgehensweise verstehen. Dieser Spur bin ich seither gefolgt. Aber auch wenn in
den letzten Jahren zunehmend Themen wie Wissensproduktion im Tanz, Tanz als
Wissenskultur oder das Verhältnis von Körper, Bewegung und Archiv in der
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deutschsprachigen Tanzwissenschaft verhandelt werden, ist es doch bemerkenswert,
dass der Diskurs zu künstlerischer Forschung im Tanz immer noch viel stärker im
englischsprachigen und skandinavischen Kontext vorangetrieben wird. Historisch
lässt sich als Grund dafür zum einen eine spezifisch deutsche Trennungsgeschichte
zwischen Kunst und Wissenschaft ausmachen. Zum anderen zeigt sich aber auch ein
gewisser Widerstand von akademischer Seite und zugleich eine kritische Skepsis auf
Seiten von KünstlerInnen, die darin eine Tendenz zur Akademisierung künstlerischer
Praxis erkennen. Was hier erkennbar wird, ist eine Wissenspolitik, also die
Auseinandersetzung über Wissensansprüche und Konflikte zwischen
unterschiedlichen Wissensformen. Ich denke, dass eine Untersuchung der Verfahren
künstlerischen Arbeitens, wie ich sie aktuell unternehme, dazu beitragen kann, diese
Trennungen differenzierter zu betrachten, sie zu historisieren und zu
kontextualisieren.

Von welchen Positionen und Fragen gehst du in dieser Untersuchung aus?

Ein Knackpunkt der Kontroversen um künstlerische Forschung scheint der Begriff
der Forschung selbst zu sein, der unter anderem auf den Anspruch zielt, dass
Wissensproduktion methodengeleitet vonstattengeht. Anders als Verfahren, die als
Techniken in einem breiten Bereich von Phänomenen angewandt werden können und
auf das konkrete Tun bezogen sind, sind Methoden methodologisch fundiert und in
spezifischen Forschungszusammenhängen legitimiert und deshalb in bestimmten
Fällen anwendbar oder eben nicht. Auch wenn man anerkennt, dass künstlerisch
Forschende nicht einfach nur intuitiv vorgehen, ist einer der Hauptkritikpunkte an
künstlerischer Forschung, dass sie gerade keine Methoden besäße und aus diesem
Grund auch keine Forschung im engeren Sinne sein könne. Man kann das als
konzeptuelle Frage abtun; es trifft im Kern aber auch ein Legitimations- und
Relevanzproblem der (Geistes-)Wissenschaften selbst. Mir geht es jedoch darum,
künstlerische Forschung nicht ex negativo, also im Vergleich zum ‚Vorbild‘
wissenschaftlicher Praxis und wissenschaftlicher Methoden zu begreifen, sondern
diese als eigenständige Praxis mit eigenen Verfahren und Methoden ernst zu
nehmen, diese zu explizieren und dadurch auch unsere Methoden als
WissenschaftlerInnen zu bereichern. Im Rahmen des Forschungsprojektes „Writing
Movement“, bestehend aus einer Gruppe von Tanz- und TheaterwissenschaftlerInnen
und KünstlerInnen aus dem Bereich der darstellenden und visuellen Künste,
geschieht dieser Austausch derzeit vor allem mit Blick auf Praktiken des Schreibens:
also Fragen nach den Verfahren und Methodologien, Materialitäten und Medialitäten
des Schreibens in künstlerischen wie wissenschaftlichen Praktiken. Wie lassen sich
künstlerische und wissenschaftliche Schreibpraktiken durch eine Assemblage von
Objekten darstellen? Wie würde diese Assemblage für meine eigene Schreibpraxis
aussehen, wie für eine Choreographin im Bereich des zeitgenössischen Tanzes?
Welche Materialitäten umgeben uns, während wir schreiben? In welcher Weise
beeinflussen sie das Schreiben und wie verändern Verschiebungen in dieser
Anordnung die jeweilige Schreibpraxis? Welche Formen der Aufzeichnung benutzen
wir und warum? Kurz gesagt: Wie lässt sich Schreiben selbst beschreiben?



p art icipate KULTUR AKTIV
GESTALTEN EXPERIMENT!

Seite 78

//Schwerpunkt Wissenschaft&Kunst, Universität Salzburg in Kooperation mit der Universität Mozarteum
//Focus area Science&Art, University of Salzburg in cooperation with University Mozarteum
//bergstr. 12 //5020 salzburg//T+43(0)662/8044-2383 // w-k.sbg.ac.at/conart

Arbeitsplatz, Foto: © Daniela Hahn

Die Frage nach den Materialitäten und Instrumentalitäten des Schreibens
scheint dir dabei besonders wichtig. Inwiefern?

Wissen ist immer ein situiertes, verortetes. Es entsteht in unterschiedlichen
historischen, kulturellen und diskursiven Kontexten, die den Denk- und Arbeitsstil
eines oder mehrerer ForscherInnen prägen (und von ihnen zugleich ,verkörpert‘
werden) sowie ihre Interaktionen mit Objekten, Dingen, Materialien, Apparaturen,
die, wie Bruno Latour gezeigt hat, selbst auch ein Eigenleben entfalten und zu
Aktanten in Prozessen der Wissensproduktion werden können. Wissen ist darüber
hinaus gebunden an spezifische Orte, sei dies ein Labor, Atelier, Studio, Seminarraum
oder eine Bibliothek, wie auch an die Körperlichkeit des Forschenden und seine
Bewegungen. Gebunden also an eine Situation, wie sie sich herstellt, wenn ich hier an
meinem Schreibtisch – mit Computer, Büchern, Zetteln, Stiften vor mir – Platz
genommen habe, vielleicht von Rückenschmerzen geplagt vom langen, unbequemen
Sitzen, mit Blick auf Pflanzen und aus dem Fenster, unter dem der Berliner
Feierabendverkehr vorbeirauscht und dessen monotones Brummen sich mal mehr,
mal weniger in mein Aufmerksamkeitsfenster drängt. Dass wir diese Situiertheit von
Wissen und dessen ,stumme‘ Aspekte, wie man mit Michael Polanyi sagen könnte,
bemerken, dazu hat die Wissenschaftsgeschichte seit Beginn der 1980er Jahre
beigetragen. Sie entlarvte bekanntlich das positivistische Ideal einer auf Fortschritt
ausgerichteten, universellen, neutralen Objektivität, in dem unter anderem die
Körperlichkeit und soziale Positionierung des Forschenden und die eigenwillige
Materialität seiner Instrumente und Gegenstände keine Rolle spielen, als normatives
Narrativ, das bis heute nachwirkt.

Und künstlerische Forschung knüpft dort an?

Ja, denn durch die Erforschung der „Unordnung“ (Mersch o.J.: 1)  (*10) der konkreten
Forschungspraktiken, der vom Unvorhersehbaren durchzogenen und durch
Kreativität geprägten Interaktionen des Forschenden mit seinen Gegenständen und
Apparaturen sowie der Transformationsprozesse von epistemischen Objekten in
Aufzeichnungen ging einerseits eine Revision überkommender Begriffe wie Wissen,
Forschung, Archiv, Dokument einher. Andererseits rief sie die Frage auf, ob und auf
welche Weisen Praktiken in Feldern jenseits einer angestammten
Wissenschaftspraxis als Forschungstätigkeit und Erkenntnispraxis begriffen werden
können. In gewissen Hinsichten scheint Kunst immer schon Forschung zu sein, indem
sie erkundet, recherchiert, interveniert, untersucht, kritisiert, analysiert,

http://www.p-art-icipate.net/cms/wp-content/uploads/2017/08/Abb1_Arbeitsplatz_FotocDaniela-Hahn.jpg
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experimentiert, Neues erzeugt, ausstellt, installiert. Seit den 1990er Jahren bezeichnet
‚künstlerische Forschung‘ aber ein, wie Dieter Mersch formuliert hat, „neues und
eigenständiges künstlerisches Format im Kontext des Postavantgardismus“ (Mersch
2015: 27).  (*12) Dieses Format bringt damit jene Tendenzen in den Künsten auf den
Begriff, die durch das Insistieren auf einem genuin künstlerischen
Erkenntnispotenzial sowie in und durch performative Verfahren der
Wissensgenerierung nicht etwas über gesellschaftliche, historische oder politische
Zusammenhänge aussagen, sondern in diese als Wissensinstanz intervenieren.

Wäre dies eine Definition ‚künstlerischer Forschung‘?

Dies scheint zumindest der kleinste gemeinsame Nenner in einer Debatte, in der keine
einheitliche Position zu erkennen ist, vor allem weil diese Diskussionen erstens
medienspezifisch geführt werden, also die Spezifika der unterschiedlichen Künste in
Rechnung stellen, und zweitens weil die Debatte um Kunst als Forschung eine hybride
ist und sowohl epistemologische, ästhetische als auch bildungspolitische und
institutionelle Fragen umfasst. Elke Bippus hat in diesem Zusammenhang darauf
hingewiesen, dass in der ersten Phase künstlerischer Forschungen noch ein
spielerisches Moment im Vordergrund stand, während die Reformierung der
universitären Ausbildung im Zuge des Bologna-Prozesses einen zunehmenden
Legitimierungsdruck künstlerisch Forschender erzeugte (Bippus 2009: 8f.).  (*2)
Dieser Umstand führte in der anschließenden Reflexion über künstlerische
Forschungen dazu, vor allem nach den Gemeinsamkeiten mit wissenschaftlichen
Laborpraktiken zu suchen, um die Bezeichnung künstlerischer Produktionsprozesse
als ,Forschung‘ zu legitimieren. Ein Beispiel für diese Nähe ist Xavier Le Roys Lecture-
Performance Product of Circumstances von 1999, wohingegen – so meine
Beobachtung – in jüngeren Auseinandersetzungen mit dem Phänomen eher das
Bemühen überwiegt, die Differenzen zwischen Kunst und Naturwissenschaft und
ihrem jeweiligen Vorgehen herauszuarbeiten, mit dem demokratisierenden Ziel,
Kunst nicht dichotomisch auf Wissenschaft zu beziehen, sondern die Relationierung
beider Felder – anstelle von Formulierungen wie Interferenz, Austausch,
Durchdringung – als „gleichberechtigtes Spiel“ (Mersch 2009: 46) (*11) zu
konzeptualisieren.

Geht es also darum, die ‚Andersheit‘ künstlerischer Forschung vis-à-vis
wissenschaftlicher Forschung zu betonen?

Ich denke, dass forschende künstlerische Praktiken durch den Hinweis, dass es sich
um die Produktion eines ‚anderen‘, von wissenschaftlichem Wissen unterschiedenem
Wissen handelt, nur unzureichend beschrieben sind. Das Gleiche trifft zu auf eine
Beschreibung, die vor allem auf die Verschiebung von einer werkorientierten hin zu
einer prozessorientierten Ästhetik abhebt. Die Problematik, die damit einhergeht, hat
Giulia Palladini kürzlich in einem Vortrag auf den Punkt gebracht, nämlich dass die
Verabschiedung des Produkts und ihres Gebrauchswerts in der Kunst auch dazu
führt, künstlerische Produktion nicht mehr als Arbeit wahrzunehmen. Anstatt den
Begriff des Produkts zugunsten des Prozesses aus der Kunstproduktion zu
verbannen, sollte es also eher um die Frage gehen, im Rahmen welcher Logiken und
unter welchen Bedingungen künstlerisch gearbeitet wird. Dazu gehören
ökonomische Logiken ebenso wie eine Neuaufteilung des epistemischen Feldes, die
auch zu einer Sichtbarkeit von Praktiken künstlerischen Forschens beigetragen hat.
Diese Neuaufteilung kann als Teil eines programmatischen Übergangs der heutigen
Wissensgesellschaften verstanden werden: von einer – gemäß Bruno Latour – „Kultur
der Wissenschaft“ zu einer „Kultur der Forschung“. Latour porträtiert Wissenschaft
als Gewissheit, Forschung als Ungewissheit. Wissenschaft werde als kühl, geradlinig
und isoliert wahrgenommen; Forschung als warm, involvierend und riskant (Latour
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1998: 208).  (*7) Man könnte argumentieren, dass es diese wissenschaftliche
Gewissheit, von der Latour spricht, nie gegeben hat, und im Grunde ist diese
Gegenüberstellung auch problematisch, weil sie wieder dichotomisch daherkommt.
Für mich ist aber ein anderer Punkt von Interesse: Die Zuschreibung ,Forschung‘ als
die Generierung von neuem Wissen wird hier zu einem Angelpunkt, um den sich die
Wissensökonomie dreht. Anderes, also künstlerisches Wissen könnte in diesem
Kontext einen strategischen Vorteil bedeuten oder aber auch zu Abwertung führen.
Aber die eigentlich interessante Frage ist doch: anders – in welchem Sinne? Denn mit
dem Prädikat ,anders‘ ist weder etwas gesagt über die konkreten Verfahrensweisen
und Bedingungen der Wissensproduktion noch darüber, wodurch dieses ,andere
Wissen‘ denn charakterisiert ist. Die Bestimmung ,anders‘ provoziert vielmehr die
Frage ,anders als …?‘ und ruft damit wieder den Vergleich zur Wissenschaftspraxis
als Bezugspunkt auf, der künstlerisch generiertes Wissen tendenziell ebenso
essentialisiert wie wissenschaftliches Wissen und gerade verhindert, künstlerische
Forschung in its own right wahrzunehmen.

Kannst du ein Beispiel dafür geben, was ‚künstlerische Forschung in its own right
wahrnehmen‘ bedeutet?

Ich denke für den zeitgenössischen Tanz lässt sich festhalten, dass es vordergründig
nicht um eine Intervention in oder gar die Durchkreuzung der Ergebnisse
wissenschaftlicher Forschung geht, wie Dieter Mersch argumentiert hat, sondern
vielmehr darum – und dies hat Bojana Cvejic in ihrer Studie Choreographing
Problems von 2014 (*3) gezeigt –, dass Choreografie durch ihre eigenen
kompositorischen Mittel sich selbst zum Medium ihrer Selbstreflexion macht, und
zwar in und durch eine Verflechtung von Denken und Tun. Choreografie als Praxis
zwischen Philosophie und Tanz zu verstehen, wie Cvejic es tut, welche die moderne
Koppelung von Bewegungen (als komponierbare Elemente) und Körper (als
Instrument des Selbstausdrucks) unterläuft und theoretische Ansätze choreografisch
weiterdenkt, weist jedoch in die Richtung eines anderen Vorschlags von Dieter
Mersch, und zwar den, künstlerische Forschung gerade nicht mit Forschung in den
Naturwissenschaften in Relation zu setzen (vgl. Mersch 2009), (*11) sondern als eine
Art des Philosophierens mit anderen Mitteln zu begreifen. Es bleibt aber die Frage:
Welches Wissen entsteht in künstlerischen Forschungsprozessen, ohne auf die
Oppositionen von singulär versus universell, subjektiv versus objektiv
zurückzugreifen? Mein Vorschlag ist, dieses Wissen als ein ökologisches zu begreifen,
in dem Sinne, dass es eine Sensibilisierung für die Verortetheit, für die
,embeddedness‘ und die Wechselbeziehungen zwischen Körper(n) und Umwelt(en),
Menschlichem und Nicht-Menschlichem schafft und diese durch Wahrnehmungs-
und Sprechakte erzeugt, erfahrbar macht und kommuniziert. Dies entspräche einer
Ästhetik, wie sie Latour im Sinne eines ‚Sensibel-Werdens für etwas‘ verstanden hat.
Tanzperformance in diesem Sinne würde zu einem Ort, an dem diese
Wechselbeziehungen sowie die Historizität und Politizität der Interdependenz von
menschlichen wie nicht-menschlichen Körpern zur Verhandlung stehen. Diese
Ästhetik würde einerseits an Ansätze eines Wissens „from below“ (vgl. Haraway 1988)
(*6) anschließen – ohne jedoch einen primären Fokus auf eine feministische Version
wissenschaftlicher Objektivität und auf ein Paradigma des Visuellen beizubehalten.
Und andererseits würde sie anknüpfen an ein Denken „minoritärer Gesten“ im Sinne
Erin Mannings, ihrer Mobilität und Rhythmizität, als neue Politik von Relationen und
Relationierungen (vgl. Manning 2016).  (*9)

Wie erforscht Tanz diese Körper/Umwelt-Relationen?

Grundsätzlich begreife ich künstlerische Forschungspraktiken im Tanz als „Feld“ im
Sinne von Elke Bippus, das sich selbst immer wieder neu zeichnet, indem es sich – in
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Bewegungsvollzügen – performativ be-zeichnet (vgl. Bippus 2005).  (*1) Aber auch als
ein Feld im ganz buchstäblichen Sinne, als etwas, das beackert werden muss, wo man
sich draußen dem Wetter aussetzt und in Kontakt mit Materialitäten kommt, die
nicht-menschlich sind und von denen wir teilweise nicht viel wissen bzw. die wir nie
ganz verstehen werden. Deshalb richtet sich mein Interesse vor allem auf outdoor
dance practices. Der Begriff des Feldes führt mich dabei zu einem weiteren
grundlegenden Begriff, dem der Spur.

Es ist in den letzten Jahren viel über Spuren geschrieben worden. Über ihre
Materialität und Medialität, die Relation von Erinnerung und Gegenwart,
Anwesenheit und Abwesenheit (mit Derrida), über Spuren als medientheoretisches
Instrument (mit Krämer), Spuren als Fährten und Indizien (mit Ginzburg), Spuren als
Symptome (mit Freud), Aufzeichnungen als Spuren (mit Rheinberger). Was
interessiert dich am Begriff der Spur?

Der Eintrag zu ,Spur‘ im Grimm’schen Deutschen Wörterbuch  (*3)erinnert uns
daran, dass ,Spur‘ und ,spüren‘ etymologisch zusammengehören. Interessant an
dieser Definition erscheint mir, dass sie Spur in einer substantivischen Bedeutung als
einen durch Geh-Akte erzeugten Eindruck bzw. Abdruck und zugleich als Verb
versteht, als Handlung des Spürens, des Aufspürens. Eine Spur wird durch eine
Bewegung und Wahrnehmungshandlung produziert, die auf dem Gespür als
Verrechnungsstelle sinnlicher Aufmerksamkeit basiert. Diese Aufmerksamkeit ist
erstmal nicht gerichtet; sie ist explorierend und weniger ein Lesen oder making sense
denn vielmehr ein sensing – ein Zusammenspiel von Aufmerksamkeit und
Materialitäten, insofern als das Aufspüren von Spuren uns, wie Sybille Krämer
schreibt, mit der „Dinghaftigkeit, Körperlichkeit und Materialität der Welt“ (Krämer
2007: 13) (*8) verbindet. Die Tänzerin und Theoretikerin Paula Kramer hat zu diesem
Zusammenhang eine spannende künstlerische Dissertation vorgelegt, mit dem Titel
Dancing Materiality. Ihre Arbeit, aber auch die Projekte von Baz Kershaw, Professor
emeritus für Theaterwissenschaft an der University of Warwick (UK) und
künstlerisch Forschender, der den Diskurs über ‚künstlerische Forschung‘ in
Großbritannien mit ins Rollen gebracht hat, stellen für mich Ausgangspunkte für
meine Forschung dar, auch weil beide über Arten und Weisen eines Schreibens über
künstlerische Forschung reflektiert haben. Im Juli 2013 habe ich auf dem Tempelhofer
Feld in Berlin den Workshop A Meadow Meander organisiert, den Baz geleitet und an
dem auch Paula teilgenommen hat.

“A Meadow Meander” mit Phil Smith, Foto:
© Baz Kershaw,
http://performancefootprint.co.uk/projects
/earthrise-repair-shop/

Baz Kershaw ist Gründer des Earthrise Repair Shop, einer ortsbezogenen (oder
ortssensiblen), nachhaltigen Performancepraxis. Am Beginn dieses Workshops stand
die Suche nach einem geeigneten Ort in Berlin, an dem im Sommer das Gras hoch

http://www.p-art-icipate.net/cms/wp-content/uploads/2017/08/Abb2_-A-Meadow-Meander_mit-Phil-Smith_FotocBaz-Kershaw.jpg
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genug war, um darin – geleitet von Stäben – einen Pfad ,einzutreten‘. Über zwei Tage
hinweg wurde dieser Pfad zum Raum eines sensorisch-bewegten Explorierens, wobei
die Gestalt des Pfades nur von oben sichtbar war, aber nicht aus der Perspektive
derjenigen, die sich in Nähe zum Boden auf ihm bewegten. Die Aufmerksamkeit galt
dabei nicht nur der Wahrnehmung der nächsten Umgebung, ihren unterschiedlichen
Oberflächen, Temperaturen, Organismen und Hindernissen, sondern auch den
Qualitäten der Bewegung entlang des Pfads, der gehend, springend, kriechend,
liegend, rollend erkundet wurde. Durch solcherart spürende Praktiken
materialisierte sich eine Spur im Gras, aber zugleich auch Erinnerungsspuren im
Körper, die in einem anschließenden Dialog verbalisiert wurden. Interessant dabei
war, dass in diesem Gespräch die Erfahrungen von mehreren Beteiligten mit
Metaphern des Fließens und Strömens verknüpft und mit Worten wie ‚Energien‘ und
‚Kräften‘ beschrieben wurden, die beim Ergehen des Pfades auf den Körper in
Bewegung wirken und die umgekehrt vom Körper – als geologische Kraft – auf das
Umfeld ausgehen. Auch wenn den Teilnehmenden erst am Ende des Workshops die
von Baz als „offenes Geheimnis“ bezeichnete Information gegeben wurde, dass dieser
materielle Pfad im kleinen, lokalen Maßstab globale maritime Meeresströme
symbolisiere, zeigte sich auch hier, wie Erfahrungen während des Workshops mit
bestimmten kulturell überlieferten Bildern und Metaphern kurzgeschlossen wurden.
In der Übertragung von Bewegungen und Erfahrungen in Sprache gab der Pfad somit
auch Anlass zu einer Suche nach Mustern und Bildern. Ein ,Forschen‘ in diesem
Kontext müsste gleichsam nicht nur die Erfahrungen des Spürens und Erspürens und
deren Verbalisierung (und damit Diskursivierung) ermöglichen, sondern zugleich
auch die konkreten sprachlichen wie körperlichen Bedingungen der
Evidenzproduktion in diesen Prozessen offenlegen.

Wie setzt du dies in Bezug zu deinem aktuellen Forschungsprojekt zum Schreiben in
und von Bewegung?

Im künstlerisch-wissenschaftlichen Projekt Writing Movement beschäftigen uns
ähnliche Fragen, die mit Aufmerksamkeit, Materialität und den Interaktionen mit
Dingen zu tun haben. Wie lassen sich zum Beispiel die Bewegungen eines Baumes in
Zeichnungen überführen, wenn die Mikrobewegungen der Blätter nicht als einzelne,
abgrenzbare Bewegungen wahrnehmbar sind, sondern vielmehr als ein Vibrieren? In
welchen Maßstab setzen wir unsere Zeichen- und Schreibbewegungen zu den
beobachteten Phänomenen? Dass die Übertragung von Bewegung, eines Vollzugs in
eine Aufzeichnung, in ein anderes Medium – des Spürens in eine Spur – selbst eine
Bewegung ist, die das Beobachtete notwendigerweise transformiert, scheint klar;
unser Forschen richtet sich eher auf die Frage, wie sich diese Transformationen
wiederum bemerken und beschreiben lassen, etwa über die Erkundung des
Kinetischen der Aufzeichnungen selbst. Oder zurück auf mein Beispiel des Meadow
Meander gewendet: Wie schreiben sich die Bedingungen und Bewegungen der
Materialitäten in die Zeichnungen ein? In welcher Weise müssen auch unsere
Aufzeichnungspraktiken selbst nachhaltig werden, um dieser Interdependenz
zwischen Körper und nicht-menschlicher Umwelt Rechnung tragen zu können? Der
Begriff der Choreographie spielt dabei eine weit weniger tragende Rolle, als man
erwarten würde, weil wir versuchen, unsere Zugänge nicht gleich durch einen so
stark besetzten Begriff und den damit verbundenen Vorstellungen der Notation,
Sequenzialisierung von Bewegung oder Autorschaft einzuengen.
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Workshop “new work”, geleitet von Christina Ciupke, Foto: ©
Isa Wortelkamp

Wie geht ihr hinsichtlich dieser Fragen vor?

In einem längeren Prozess mussten wir uns zunächst über den Rahmen und die
Bedingungen der Kollaboration verständigen. Mit welchen Vorstellungen, vielleicht
Vorurteilen, Konzepten und Ansprüchen gehen wir in diese Zusammenarbeit
zwischen KünstlerInnen und WissenschaftlerInnen? Wie wollen wir
zusammenarbeiten? Welche Formate sind hier passend? Wir haben uns dann
entschieden, Austausch wörtlich zu nehmen und uns jeweils die Schreibverfahren als
Verfahren zu ‚übergeben‘ und diese gemeinsam in Workshops zu erproben. So haben
wir etwa die Frage-Antwort-Struktur aus Christina Ciupkes kollaborativer Arbeit new
work von 2015 (mit Mart Kangro und Nik Haffner) auf die Gruppe übertragen, um
darüber unserer Frage näher zu kommen, wie eine Schreibpraxis zwischen
Tanzwissenschaft und choreographischer Praxis aussehen könnte.

Spielt der Begriff des Experiments eine Rolle für euch?

Nein, und das ist auch gut so, obwohl mich der Experimentbegriff lange beschäftigt
hat. Baz zum Beispiel beschreibt seine Praxis auf der Webseite des Earthrise Repair
Shops als „experiment in performance conservation and regeneration founded on
ecological principles“ (Kershaw o.J.: o.S.).  (*14) Baz’ Verwendung des Begriffs
,Experiment‘ erscheint mir im Kontext künstlerischer Forschung, aber auch der
Relationen von Ökologie und Performance in einem buchstäblichen Sinne spannend,
insofern die Geschichte der Experimentalsysteme seit der Frühen Neuzeit sich gerade
als eine Geschichte der Dominanz des Menschen über die Natur darstellt. Dass die
Künste dennoch den Begriff Experiment für sich in Anspruch nehmen, hat nicht
zuletzt mit der Kunstgeschichte des 20. Jahrhunderts, insbesondere mit den
historischen Avantgardebewegungen, zu tun, die ihre Praktiken im Zwischen von
Kunst und Wissenschaft verorteten und – man denke nur an die Manifeste der
Futuristen – der Fortschrittsorientierung moderner Naturwissenschaften in nichts
nachstanden. Auch mein Interesse am Begriff des Experiments speiste sich aus der
Beschäftigung mit den historischen Avantgarden und ihren Bezügen zu
frühneuzeitlichen Experimentalkulturen. Als Topoi sind jedoch beide – sowohl der
Begriff des Experiments als auch der des Experimentellen – zu unscharfen Grauzonen
geworden, in deren Nebel kaum noch etwas trennscharf wahrnehmbar wird, und
doch scheint ein gewisser Konsens über ihre Verwendung zu herrschen, sodass jedeR
irgendwie weiß, was damit gemeint sein soll. So schreibt Dieter Mersch an einer
Stelle, dass die Tatsache, „[d]ass die Kunst und die Künste experimentell verfahren,
ein Gemeinplatz“ sei (Mersch o.J.: 1).  (*10) An diesem Punkt befinden wir uns (noch),
in lack of a better word.

http://www.p-art-icipate.net/cms/wp-content/uploads/2017/08/Abb3_Workshop_new-work_geleitet-von-Christina-Ciupke_FotocIsa-Wortelkamp.jpg
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Was steht dabei auf dem Spiel?

Die Publikationen zu künstlerischer Forschung zeigen, dass die Untersuchung
künstlerischer Forschung in den bildenden Künsten deutlich weiter ist als in den
darstellenden Künsten, zumindest in Deutschland. Hier gibt es einfach auch noch zu
wenige Institutionen, die sich dem öffnen, wie etwa die Hafencity University mit dem
künstlerisch-wissenschaftlichen Doktorandenkolleg Versammlung & Teilhabe, das
aus der Kooperation zwischen HafenCity University, K3 und Fundus Theater
hervorging und von 2012 bis 2014 lief. Dessen Arbeit wird seit 2015 mit dem Kolleg
Performing Citizenship weitergeführt, für das die Hochschule für Angewandte
Wissenschaften Hamburg als neuer Kooperationspartner hinzugekommen ist. Für
mich käme es darauf an, diesen Diskurs zu stärken und weiterzuführen. Es geht für
mich nicht um die Frage, wer das größte Stück vom Kuchen der Forschung bekommt,
sondern um die Anerkennung des Gewinns, den wir daraus ziehen, wenn wir den
Kuchen gleichmäßig aufteilen.
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//Brigitte Kovacs //Elke Bippus

Practice _   Felder zeichnen als künstlerisch-

wissenschaftliche Praxis

Elke Bippus im Gespräch

Elke Bippus, Professorin für Kunsttheorie und Kunstgeschichte an der Zürcher
Hochschule der Künste, hat in den letzten Jahren ‑ u.a. mit dem von ihr
herausgegebenen Werk Kunst des Forschens. Praxis eines ästhetischen Denkens
(2009) ‑ die internationale Debatte um ‚Künstlerische Forschung‘ entscheidend
mitgeprägt. Ihre Überlegungen zum Begriff des ‚Feldes‘, die sie in ihrem Text
Landschaft – Karte – Feld: Felder zeichnen. Modelle der Wissensbildung zwischen
künstlerischer und wissenschaftlicher Praxis (2005) formuliert hat, bilden zentrale
Referenzen in meinem Forschungsprojekt Feldgänge, das ebenfalls in dieser eJournal-
Ausgabe vorgestellt wird. Im Mai 2016 bot sich mir die Gelegenheit, Elke Bippus zu
einem informellen Gedankenaustausch zu diesem Thema zu treffen. *(1)

Brigitte Kovacs (BK): Ich freue mich sehr, dass ich die Gelegenheit zu diesem Gespräch
mit Ihnen habe. Ihr Aufsatz Landschaft-Karte-Feld war sehr inspirierend für mich. In
meinem Forschungsprojekt beschäftige ich mich mit dem Gehen als künstlerische
Praxis. Obwohl Sie von einem physischen Feld-Begriff ausgehen und ich von einem
abstrakten, scheinen mir Ihre Überlegungen für meine Forschung sehr fruchtbar.

Elke Bippus (EB): Warum der Begriff des Feldes? Ist er nicht zu einengend? Meine
Vorstellung vom Feld ist die von etwas Begrenztem oder Begrenzbarem. Ist Ihre
Konzeption nicht vernetzter gedacht?

BK: Das Feld ist einerseits begrenzt, andererseits offen für Unvorhersehbares. Es gibt
eine Begrenzung, weil ich mich auf eine spezifische künstlerische Praxis beschränke
und andererseits ist es auch offen, da es verschiedene Optionen der Auslegung gibt
und das Unvorhersehbare in meinen Walking Interviews eine bedeutende Rolle spielt.
Durch die Spielregeln, die ich selbst aufgesetzt habe, nämlich dass die
Interviewpartner den Ort, die Dauer und die Route unseres Walks bestimmen, bin ich
fremdbestimmt und gehe offen in die Begegnungen.

EB: Und gleichzeitig mit gewissen Setzungen, die auch wichtig sind. Das
Unvorhersehbare ist ein riesiger Begriff und verspricht sehr viel. Ich glaube aber,
damit dieses Unvorhersehbare geschehen bzw. erfahren werden kann, ist eine
gewisse Sensibilität notwendig. Unvorhersehbarkeiten können auch sehr kleine,
minimale Verrückungen und Verschiebungen sein. Diese können jedoch nur bemerkt
werden, wenn eine gewisse Aufmerksamkeit mitgebracht wird. Wenn ich täglich
durch meine Straßen gehe, passiert vieles, aber ich nehme davon nur einen Bruchteil
wahr. Daher scheint mir Ihr Spiel mit gewissen Rahmensetzungen sehr, sehr wichtig.

BK: Das kann ich nur bestätigen. Auch während der Walking-Interviews gibt es
Details, die erst in den Tonaufnahmen für mich hörbar werden. Dann bin ich zum Teil
selbst überrascht, was mir während des Gehens nicht bewusst war.

EB: Gibt es dennoch Hinweise, dass sie Einfluss genommen haben auf das Gespräch?

BK: Ja. Wo ich mit meiner/m GesprächspartnerIn gehe und was oder wer uns auf dem
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Weg begegnet, beeinflusst sowohl unseren Spaziergang als auch unser Gespräch.

EB: Auf welche Kunst und Zeit beziehen Sie sich?

BK: Ich beschäftige mich mit der Thematik des Gehens als Kunst schon sehr lange und
konnte in den letzten Jahren einen massiven Interessensanstieg am Gehen von
künstlerischer sowie wissenschaftlicher Seite beobachten. Mich interessiert es daher
herauszufinden, was die spezielle Faszination in den 2010er Jahren ausmacht, sich
wieder verstärkt mit der analogen Alltagspraktik des Gehens auseinanderzusetzen.

EB: Von dieser Materialsammlung ausgehend können ganz unterschiedliche
Konzepte verfolgt werden. Ist es eher die beschreibende Ebene, die Sie verfolgen,
wollen Sie dieses Feld zu einem Gegenstand werden lassen oder gibt es einen
speziellen Fokus, der Sie interessiert?

BK: Mir ist es wichtig, transdisziplinär zu denken und die unterschiedlichen Zugänge
zum Gehen aufzuzeigen. In diesem Sinn habe ich auch KünstlerInnen zum Interview
geladen, die ihren Background in Theater und Film haben, deren Arbeiten aber auch
im Kontext der bildenden Kunst gezeigt werden. Es sind subjektive Kriterien, die ich
anlege.
Ich würde nun gerne mit Ihnen über ihren Text Landschaft-Karte-Feld sprechen.
Können Sie mir etwas zur Einbettung des Texts erzählen, was war Ihre Motivation,
sich mit dem Feld zu beschäftigen?

EB: Der Text ist im Kontext meines Forschungsprojekts Kunst des Forschens
entstanden. Es ging mir dabei primär um eine künstlerisch-wissenschaftliche Praxis.
Dieses Forschungsprojekt habe ich in Bremen an der Kunsthochschule begonnen und
dabei insbesondere mit den Künstlerinnen Katharina Hinzberg und Beate Terfloth
zusammengearbeitet. Beate unterrichtet in der Zwischenzeit hier in Salzburg am
Mozarteum Zeichnung, Katharina in Saarbrücken konzeptuelle Malerei. Die
Beschäftigung mit dem ‚Feld‘ fand zwischen Katharina und mir statt. Katharina ging
es dabei auch um das Zeichnungsfeld, das Feld, das sie durch die Zeichnung
aufspannt, wobei ihre Zeichnungen auch ins Dreidimensionale gehen können. Mir
ging es um die Frage der Beschränkung und um die Setzung eines
Handlungsspielraums. Wir haben jeweils einen Text geschrieben, in dem wir unsere
Fragen verfolgen. Diese Texte haben wir in einer performativen Weise aufgeführt.
Angezogen waren wir in Schwarz und auf unseren Oberteilen war auf der gleichen
Höhe eine rote Linie gestickt, so dass eine imaginäre Verbindung zwischen uns
hergestellt wurde und zugleich eine Trennung, weil wir das Dürer‘sche Gitter
zwischen uns aufgestellt hatten. So waren wir Modell und Zeichnerin zugleich. Es
ging uns um das Verhältnis von Theorie und Praxis, um Fragen der Darstellung und
Repräsentation. Katharina Hinzberg hat in ihrem Text Fragen ihrer künstlerischen
Arbeit thematisiert, die Verfahren und Praktiken, und ich die Kunstgeschichte. Der
Text/die Texte sind insofern Recherche und Kommunikation.

BK: Ist diese Beschäftigung mit dem Feld in Ihr größeres Forschungsprojekt Kunst
des Forschens mit eingeflossen?

EB: Als Engführung zum Feld ist es mit der Publikation und unseren Präsentationen
abgeschlossen gewesen. Ich denke aber, dass das, was ich mir dadurch klar gemacht
habe, immer wieder auftaucht.

BK: Wie würden Sie ein Feld definieren bzw. es von der Landschaft abgrenzen? Was
ist der Unterschied zwischen Feld und Landschaft?

EB: In meinem Text habe ich von der Malerei her argumentiert. Eine Landschaft, die
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man ‚vor sich bringen’ möchte, eine Landschaft also, die als Bild konnotiert ist. Ein
Bild, das einen dreidimensionalen Raum vorgibt, sich aber als Fläche zeigt. Etwas, das
ich auf Distanz bringen kann. Diese Landschaft kann ich genießen, ohne in Bewegung
sein zu müssen. Ich bewege mich durch das Bildliche einer Landschaft. Beim Feld ist
es das Durchgehen.

BK: Und bei einer Karte?

EB: Bei der Karte habe ich nochmals eine andere Perspektive. Bei der Landschaft ist es
ein Gegenüber und bei der Karte ist es eine Draufsicht. Bei einem Feld stehe ich im
Feld und bin vom Raum umfangen. In den jeweiligen Perspektiven oder auch in den
jeweiligen Beziehungen zu Landschaft, Karte oder Feld formulieren sich
Unterschiede. Um das Feld zu erfassen, bin ich gezwungen mich zu bewegen. Auch
um die Grenzen des Felds erfassen zu können. Damit erfahre ich das Feld immer
durch eine sich stets veränderte und sich verändernde Bezüglichkeit.

BK: Sie haben auch über die Nähe und Distanz des Forschenden im Feld geschrieben.
Geht es dabei um eine/n forschende/n Künstler/n, der/die eine Doppelfunktion
einnimmt?

EB: Die künstlerische Forschung ist ein schon lange verfolgtes Thema von mir, aber
auch ein schwieriges Thema, weil sich die Konstellationen in diesem Feld immer
wieder verändern: dementsprechend gibt es Reaktionen etwa auf die
Institutionalisierungen von künstlerischer Forschung, auf neue Diskurse und
Sichtweisen. Zurzeit versuche ich künstlerische Forschung sehr eng zu führen, damit
es nicht alles und nichts ist und möchte ein Forschen in den Künsten davon
unterscheiden. Künstlerische Forschung verbinde ich mit künstlerisch-
wissenschaftlichen Methoden und dem Anliegen der Wissensproduktion. Von
KünstlerInnen, die ihre Arbeitsweise als künstlerisches Forschen verstehen, erwarte
ich, dass sie sich von der gängigen Arbeitsteilung in Praxis und Theorie distanzieren
und eine Selbstdiskursivierung betreiben. Ich habe mich vor kurzem mit Group
Material befasst. Ihre Arbeitsweise begreife ich als künstlerische Forschung, weil sie
aktiv die Diskursivierung ihrer Arbeit betreiben: durch Publikationen und
Symposien. Der Aspekt der Wissensproduktion ist in ihrer Arbeit zentral. Ebenso die
teilnehmende Beobachtung, die sich zwischen Nähe und Ferne bewegt, einer
Annäherung an den Gegenstand, ein sich Einlassen und eine Distanznahme, oder die
Verschränkung von sinnlicher Erfahrung und Reflexion. Auch als Wissenschaftlerin
begegnet mir diese Bewegung: Ich verliere mich in Texten und stoße zufällig auf den
Text, von diesem aus auf einen anderen und ebenso auf andere künstlerische
Arbeiten, d.h. ich folge nicht notwendig einer vorgängigen Systematik, diese bildet
sich vielmehr mit dem Material. Insofern wird man von dem Material, das man
untersucht, geführt und lässt sich treiben. Dann versuche ich in die Distanz zu gehen,
bringe die mir wichtigen Kriterien und Fokussierungen ein. Ich denke, es gibt
vergleichbare Prozesse in der künstlerischen Arbeit, die Bewegung zwischen Nähe
und Ferne.

BK: Ich habe Ihre Zuordnung der Landschaft zu einem vertikalen Bildsystem im
Vergleich zur Karte und dem Feld als horizontale Bildsysteme als interessant
empfunden, denke jedoch, dass sich speziell die Karte durch die fortschreitende
Digitalisierung extrem verändert hat. Wenn man google maps aufmacht und sofort
den eigenen Standort als zentralsten Punkt auf der Karte sieht, dann ändert sich auch
die Rezeption der Karte und damit die Raumwahrnehmung.

EB: Dann hat sich aber auch die Landschaft verändert. Man hat auf google maps
gleich eine dreidimensionale Darstellung. Die Landschaft ist nicht mehr ein
Gegenüber. Man kann den Adlerblick haben, aber gleichzeitig auch hineingehen. Da
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kommen verschiedene Darstellungsverfahren stärker zusammen.

BK: Ich habe mich mit dem Verhältnis von Landschaft und Feld intensiv beschäftigt,
als ich letzten Sommer eine Serie von Colour Walks unternommen habe. Ich bin dabei
durch landwirtschaftlich genutzte Felder in der Umgebung meines Heimatorts
gegangen und habe versucht, Farben und Formen fotografisch in verschwommenen
Bildern festzuhalten. Diese Bilder wurden dann kontrastierend zu einem
wissenschaftlichen Vortrag präsentiert. Vom Publikum bekam ich die Rückmeldung,
dass die Fotografien so wahrgenommen wurden, als gäbe es keine klar definierten
Wege und als ob man sich permanent im und durch das Feld bewegen würde,
währenddessen der Vortrag einem gezielten Pfad/Aufbau folgte. Der
wissenschaftliche Teil entsprach somit eher einer Perspektive von außen – auf das
Feld blickend, während der künstlerische Teil meine Erfahrungen im Feld
widerspiegelte.
Ich muss nun noch einmal nachfragen, was macht für Sie genau den Unterschied
zwischen Landschaft und Feld aus?

EB: Wenn man wie bei Barnett Newman im Farbfeld steht, dann steht man in einem
Raum. Der Feldbegriff ist wirklich eher ein Raumbegriff.

BK: Wie wichtig ist der physische Raum, den man schafft, wenn man Felder zeichnet?
Wie wichtig ist die Raumerfahrung? Es wird ja tatsächlich ein Raum konstruiert.

EB: Für mich ist Raum sehr wichtig. Wenn ich etwas begreifen möchte, versuche ich
es mir räumlich vorzustellen. Das mache ich sehr schnell, wenn ich lese oder auch in
der Lehre versuche ich abstrakte Zusammenhänge in ihrer räumlichen Dimension
begreifbar zu machen. Es ist für mich eine Form der Konkretisierung.

BK: Ich beschäftige mich auch mit der Methode ‚Loci‘, einer Erinnerungstechnik.

EB: Ich hatte mich in meiner Magisterarbeit damit befasst. Es ging dabei um Fragen
der Erinnerung. Man kann sich besser erinnern, wenn man Informationen mit
spezifischen Orten verbindet.

BK: Sie haben vorher Barnett Newman erwähnt. In Ihrem Text beginnen Sie Ihre
Abhandlung im 17. Jahrhundert und kommen bis in die 1960er Jahre. Können Sie das
Thema des ‚Felder Zeichnens‘ auch in der zeitgenössischen Kunst, sagen wir im 21.
Jahrhundert, festmachen?

EB: Schwierig.

BK: Ich habe letzte Woche Guido van der Werve getroffen, der großflächige Running
Performances macht und ihn gefragt, ob er das als Felder-Zeichnen begreift. Er hatte
leider keine klare Antwort für mich. Daher wollte ich Sie fragen, ob Sie künstlerische
Positionen dazu nennen können? Passiert das Felder-Zeichnen heute genauso wie in
den 60-70er Jahren?

EB: Ich bin mir auch nicht sicher. Ich habe keine Beispiele vor Augen, nur
Spekulationen. Katharina Hinsberg oder Beate Terfloth sind eine andere Generation,
auch wenn sie jetzt noch arbeiten. Vielleicht geht es jetzt eher um Diagramme? Da
könnte man noch schauen und auf eine andere Form der Zeichnung, z.B. in
Performances.

BK: Das Schreiben bzw. Zeichnen mit dem Körper als Performance ist etwas, das mich
interessiert. Ich behaupte ja, durch meine körperliche Bewegung entstehe eine Linie,
die Kontur des zu zeichnenden Feldes. Das bringt mich auch zu Ihren
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Begrifflichkeiten des Zeichnens und Bezeichnens. Wie wichtig ist Ihnen der
Unterschied zwischen dem ‚Zeichnen‘ und ‚Bezeichnen‘ von Feldern?

EB: Relativ wichtig, weil mit dem ‚Zeichnen‘ das performative Element hineinkommt
und das ‚Bezeichnen‘ ein anderes Sprachverständnis hat. Ich ‚bezeichne‘ etwas, das
vorgängig ist. Ich hatte ein Gespräch mit Maria Eichhorn geführt und dann habe ich
es transkribiert und nannte es die ‚Verzeichnung‘ des Gesprächs. Weil ich es
aufzeichne und damit bewahre, das Geschehen damit aber auch verändere, es
womöglich entstelle, es durch die Entstellung hervorbringe.

BK: Ich finde, diese feine Unterscheidung in ‚bezeichnen‘ und ‚zeichnen‘ trifft es sehr
schön. Ich wollte mit Ihnen auch noch über die Medialität der Darstellung bzw. über
die Medialität des Felds sprechen. Können Sie Ihre Ideen dazu ausführen?

EB: Auch in diesem Zusammenhang ist mir der Aspekt der Performativität wichtig.
Performativität meint u.a., dass eine Bedeutung nicht durch das Subjekt begründet
wird, sondern im Vollzug hervorgebracht wird. Mit der Medialität des Feldes meine
ich, dass man in einem bestimmten Milieu agiert und Teil dieses Milieus ist; dieses
lässt manches zu und verhindert anderes oder schließt es aus. Insofern stellt sich
immer auch die Frage, was eine gewisse Medialität zulässt und welche Taktiken zum
Zuge kommen können. Taktik verstanden im Sinne von de Certeau (1988) (*1) und
unterschieden von Strategie.

BK: Wie wichtig ist die Wahl des Mediums für die Darstellung?

EB: Das Feld wird durch seine Darstellungen hervorgebracht. Von daher sind mit den
verschiedenen Medien auch verschiedene Möglichkeiten verknüpft.

BK: Sie sprechen auch von einer Rhetorik der Darstellung. Geht es Ihnen dabei primär
um Präsentationsformen oder haben Sie das weiter gedacht?

EB: Nein, schon auch welche Rhetoriken innerhalb einer Darstellungsform möglich
sind.

BK: Können Sie mir ein Beispiel geben?

EB: Darstellungsformen sind historisch und institutionell bedingt und in ihren
strategischen Wirkungen sind sie von kontextuellen Rahmungen abhängig. Wenn
man Kunst als ein selbstkritisches Erkenntnismedium versteht, also nicht als bloßes
Erkenntnismaterial oder -objekt, sondern als ein Medium des Denkens, dann kommt
der Darstellungsweise und der Medialität von Kunst eine bedeutende Funktion zu; die
Befragungen von Darstellungsweisen finden sich durch die ganze Kunstgeschichte
hindurch. Denken Sie an bildliche Auseinandersetzungen mit der Perspektive, mit
dem Farbauftrag, oder dem Verhältnis von Grund und Figur usw. Aber auch die
Medialität und Materialität ist Forschungsgegenstand der Kunst. Seit der Modeme
bringt Kunst mit Nachdruck das genutzte Medium in seiner Stofflichkeit in den Blick,
die Farbe ist nicht länger der Dominanz der Form untergeordnet, nicht der Funktion
der Repräsentation, sondern wird in ihrer Materialität selbst bedeutsam, in seiner
physischen Präsenz (Turner, van Gogh oder Courbet können für das 19. Jahrhundert,
die Kubisten mit ihrer Integration bildfremder Materialien oder Art Brut können hier
beispielhaft stehen). Die Reflexion der Materialität und Medialität akzentuiert die
Darstellung als solche und stört deren repräsentative Wirkung (das Dargestellte).
Diese Reflexionen sind für die rhetorische Kraft der Darstellung wichtig. Rhetorik
meint nach Roland Barthes nicht allein die Kunst der Überredung, oder die
Wirkmächtigkeit des Bildes, sondern auch die Untersuchung der
Kommunikationsfunktion der jeweiligen Darstellung. Dies macht etwa die Rhetorik
als Wissenschaft, aber auch die Kunst in ihrer Selbstreflexion.
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BK: Sie bezeichnen das Feld als Handlungs- und Aktionsraum. Sie sprechen auch von
konstellativen Anordnungen. Man ist nicht mehr Herr der eigenen Handlungen,
sondern ist einer Anordnung unterworfen. Man ist Teil eines Ganzen.

EB: Ich beziehe mich da hauptsächlich auf Benjamin, der von der Konstellation des
Sternenbilds ausgegangen ist. Man denkt dann nicht mehr in einer Form, sondern in
Relationen. Das ist mir das Wichtige dabei. Es geht um die Bezüglichkeiten, die viel
stärker in den Blick zu nehmen sind.
Wie geht es Ihnen dabei, wenn Sie das, worüber Sie schreiben, in Ihr methodisches
Repertoire einbeziehen? Ist Nähe und Distanz dann eine Herausforderung?

BK: Ja, Nähe und Distanz stellen eine Herausforderung für mich dar. Während ich als
Wissenschaftlerin versuche, das Feld aus der Distanz zu beobachten und
Rückschlüsse daraus zu ziehen, begebe ich mich als Künstlerin direkt ins Feld, um es
durch meine eigene Praxis zu erweitern. Die dabei gemachten Erfahrungen helfen
mir, das das Feld von innen heraus zu verstehen. Dabei kommt der Reflexion meiner
eigenen Handlungen ein wichtiger Stellenwert zu. In Ihrem Text fordern Sie, dass der
Boden, auf dem man sich bewegt, mitgedacht werden muss. Inwieweit gehört die
Selbstreflexivität zum Feldbegriff?

EB: Wenn man den Feldbegriff unter performativen Aspekten betrachtet, dann muss
man die Selbstreflexivität, die mit einer repräsentationskritischen Sicht verbunden
ist, einbeziehen. Ich meine also nicht den persönlichen Boden/Hintergrund, den man
hat, sondern die Rahmungen, Perspektivierungen und Konzeptualisierungen, die
man übernimmt und die einem erlauben, etwas so und nicht anders zu betrachten.
Die Fähigkeit, etwas in einer spezifischen Weise zu betrachten bzw. zu erkennen, ist
mit der Reduktion einer Mannigfaltigkeit verknüpft oder mit der Begrenzung
formaler und inhaltlicher Möglichkeiten. Eine kritische Selbstreflexion verweist in
Brüchen und Kerbungen auf diese latenten Möglichkeiten und versucht, wie es
Foucault (2003: 215) (*2) formuliert hat, darauf hinzuweisen wie unsichtbar die
Unsichtbarkeit im Sichtbaren ist. In einer gewissen Weise ist die Selbstreflexivität
dann auch der Versuch einer Selbstdekonstruktion. Man hat seine blinden Flecken
und sollte sich damit konfrontieren.

BK: Sie haben das Feld als Modell der Wissensproduktion und Wirklichkeitserfassung
bezeichnet. Das sind große Begriffe. Wie kann ein Feld zu einem Modell der
Wissensbildung werden und um welche Wirklichkeit geht es Ihnen? Welche
Wirklichkeit kann überhaupt erfasst werden?

EB: Ich meine damit, dass sich beispielsweise eine WissenschaftlerIn einem
(Gegenstands-)Feld zuwendet und dieses mittels verschiedener klassifizierenden und
differenzierenden Methoden zu beschreiben sucht. Sie versucht einen Überblick zu
gewinnen, indem sie das (Gegenstands-)Feld sozusagen vor sich bringt, es begrenzt,
es mit anderen in Beziehung setzt oder abgrenzt. Zugleich agiert sie auf/in dem Feld.
Das wissenschaftlich zu beackernde Feld ist insofern fern und nah. Die Gegenstände
können als Objekte vor einem liegen und – ist man sozusagen im „Tun“, das heißt im
Feld – können sie distanzlos nahe rücken. Wenn ich das Feld als Modell der
Wissensbildung denke, dann ist es ein Modell, das sich seiner Grenzen bewusst ist,
vielleicht in dem Sinne, wie es Bruno Latour beschrieb: „Die Wissenschaftler
beherrschen zwar die Welt aber nur so weit, wie ihnen die Welt in Form
zweidimensionaler, überlagerbarer und kombinierbarer Inskriptionen
entgegenkommt.“ (Latour 2002: 41) (*3) Zu fragen ist dann, welche ethischen
Schlüsse, aber auch welche Methoden die Wissenschaft aufgrund dieser Begrenztheit
zieht.

BK: Würden Sie sagen, dass auch in den einzelnen Beispielen, die Sie geben, wie z.B.
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Richard Long, der durch die Bewegung seines Körpers Felder absteckt, das Feld als
Modell der Wissensbildung fungiert?

EB: Richard Long erschließt sich die Landschaft, indem er sich in ihr bewegt. Seine
Arbeiten zeigen stets Spuren der Beziehung zwischen seinem Körper und der
Landschaft. Das Wissen, das wir als BetrachterInnen von der Landschaft gewinnen,
vermittelt sich nicht als objektive Beschreibung eines souveränen Subjekts, aber auch
nicht als bloß subjektive Empfindung, sondern als eines, das aus einer Beziehung
hervorgeht.

BK: Was er uns anbietet, ist eine Transkription seiner Aktionen, eine Spur der
Zustände beim Gehen. Das ist natürlich etwas anderes als der performative Akt
selbst.

EB: Die Betrachtung von den Fotos oder Steinen, die er anbietet, ist aber dann doch
auch wieder ein performativer Akt, und da gibt es natürlich auch noch eine andere
Rahmung.

BK: Sie meinen die Installationen, die er in Museen macht? Ja, die provozieren die
räumliche Bewegung der BetrachterInnen oder setzen sie sogar voraus. Das ist ein
interessanter Aspekt. Einer Ihrer Punkte ist, dass die Landschaftsmalerei den
Erfahrungsraum ausklammert, was beim Feld nicht der Fall ist. Inwieweit ist die
Selbsterfahrung der BetrachterInnen von Relevanz?

EB: Ich glaube, mir geht es dabei weniger um die Selbsterfahrung als vielmehr um die
Zeitlichkeit. Ich habe mich damit im Zusammenhang der seriellen Arbeiten der
Minimal Art befasst. Michael Fried hat die Minimal Art in kritischer Absicht als
theatralisch beschrieben, weil sie Dauer thematisiere und nicht die Erfahrung der
Augenblicklichkeit (Fried spricht von Gegenwärtigkeit zeitloser Gegenwart,
‚presentness‘). Hierdurch würden die tatsächlichen Umstände berücksichtigt und die
BetrachterInnen begegneten den Arbeiten, d.h. sie würden sie in einer spezifischen
Situation erfahren. Gerade diesen Aspekt finde ich für die Konzeptualisierung von
„Feld“ inspirierend, ich erfahre mich in einer spezifischen, d.h. in einer historisch und
institutionell bedingten Situation und als Teil eines Beziehungsgefüges.

BK: Herzlichen Dank für das Gespräch.

//Literaturnachweise

*1 de Certeau, Michel (1988): Kunst des Handelns, Berlin: Merve, insb. 87–92.

*2 Foucault, Michel (2003): Das Denken des Außen. In: Defert, Daniel/ Erwald, François (Hg.): Schriften zur Literatur.
Frankfurt am Main: Suhrkamp, S. 208–233.

*3 Bruno Latour (2002): Zirkulierende Referenz. Bodenstichproben aus dem Urwald am Amazonas. In: Ders.: Die
Hoffnung der Pandora. Frankfurt/Main, S. 36–95.

//Fussnoten

* 1  Auszug aus dem Gespräch zwischen Elke Bippus und Brigitte Kovacs vom 2.5.2016 in Salzburg.



p art icipate KULTUR AKTIV
GESTALTEN EXPERIMENT!

Seite 92

//Schwerpunkt Wissenschaft&Kunst, Universität Salzburg in Kooperation mit der Universität Mozarteum
//Focus area Science&Art, University of Salzburg in cooperation with University Mozarteum
//bergstr. 12 //5020 salzburg//T+43(0)662/8044-2383 // w-k.sbg.ac.at/conart

//Xenia Kopf

Practice _   Rog: from bike factory to ‘experimental

asylum’

The story of an autonomous political, cultural and social space in Ljubljana, Slovenia

The fragile and tense relationship between cultural practices and urban development
can be best observed in urban spaces of transformation. One such space is Rog, a
former bicycle factory in Ljubljana.

It is located at the eastern edge of the centre between the Ljubljanica river and
Trubarjeva cesta, a lively street packed with small shops and cafés that is a favourite
spot of the hipster tourists. Of course, some signs of gentrification have started to
appear in the neighbourhood as more and more hostels, wine bars and designer
boutiques pop up. Rog’s main building is the factory facing the waterfront, which
dates back to the early twentieth century and is a protected heritage site. In the whole
area (just under 10,000 m2, surrounded by a wall), there are a number of other
buildings of different sizes, shapes, ages and conditions. The recent history of the
place reflects several shifts in economy, society and culture that have deeply affected
not just Europe, but communities worldwide: Rog has turned from a factory, an
unquestioned site of industrial production, into a grassroots cultural, social and
activist centre, and thus a contested site of urban development. In this sense, Rog can
be seen as an exemplary case of the entanglement of, among other things, city
planning, artistic production and emancipatory politics. It is one of many such places
in European cities where otherwise latent conflicts between the hegemonic policies of
maximising profit and the needs of groups with little or no access to power (young
people, emerging artists, ethnic minorities and others) to have ‘free spaces’ become
tangible as they are acted out.

Chapter I – From factory to vacancy

The Rog story can be told in three distinct chapters. First, Rog experienced the
country’s turnaround from a partly planned, partly market economy to a free-market
model, taking away its original function. Until the 1980s, Rog bicycles used to be sold
in all of Yugoslavia, so when Slovenia gained its independence in 1991, large parts of
the market collapsed. Soon afterwards, production was shut down due to this and
various other reasons. In 1996, a study by the Slovenian Institute of Urbanism on new
urban development strategies (Dimitrovska Andrews et al. 1996) (*2) used Rog as a
test subject. The study remains highly relevant to this day since it explicitly states that
“[…] the basic motive of investment into new activities is the expected growth of
profits and certainly not the altruistic motives of the wellbeing of a broader
community. The role of the city-entrepreneur or the residents’ elected representatives
is exactly this: to guarantee a growth in profits for all voters.” (ibid.: 59) (*2) The
continuing paragraph refers the neoliberal urban policies of the UK in the 1980s and
’90s, known under the concept of ‘vital and viable’, as good examples of urban
renewal. The core message of these statements is revealing: Not only does it establish
the maximisation of profits as the main principle guiding urban development, but it
also conceives of the city as an enterprise and reframes the concept of citizenship
from a political community to some kind of ‘shareholder committee’.

When the factory was de-nationalised in 2001 and given back to its former owners, the
municipality did not make use of its right of first refusal. Instead, it was sold to Hypo

http://tovarna.org
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Alpe-Adria *(1). Just one year later, the municipality signed a leasing contract with
Hypo Leasing and finally acquired Rog in 2013 for a price at least twice the estimated
value *(2). During all of these years, the factory remained empty and was used only
twice for short-term exhibitions.

Chapter II – The factory comes back to life, but different

Then, in 2006, a group of artists, activists and students, coordinated by a collective
called TEMP (cf. Škufca et al. 2015, (*6) Kirn 2009 (*5)), opened Rog for self-organised
cultural, social and political uses. The collective critically addressed ongoing
processes of privatisation and the loss of public space and advocated for the
communal revitalisation of abandoned industrial urban areas. To this end, a two-
week festival was to be held at Rog, with the initial permission of the municipality.
One day before its start, though, this permission was unexpectedly revoked.
Confronted with this setback, the organisers decided to carry it out in the factory
nevertheless. In the following weeks, attempts to cooperate with the municipality
failed, since it repeatedly revoked previously made commitments (such as a contract
for temporary use, or the provision of basic infrastructure) at the last minute. Despite
all this, numerous activities and initiatives evolved, among them a concert hall, a
large indoor skate park, several artists’ workshops (sculpture, graffiti, painting etc.),
artists’ collective spaces for literature and performing arts, a bike repair workshop, a
social centre and an initiative called Second Home, which serves as a cultural and
social space for refugees and ‘sans-papiers’. In the meantime, the municipality of
Ljubljana worked on its own plans to develop the site. After an architecture
competition, a detailed urban plan was elaborated and finalised in 2010. To carry it
out, a public-private partnership was envisaged.

Chapter III – From temporary to (temporarily) permanent

As a final step in Rog’s exemplary story, the detailed development plan could not be
put into practice; there was no investor to be found as the financial crisis had hit
Europe by then. While the municipality struggled to find a private partner to invest
the money, Rog gradually evolved into an autonomous political, cultural and social
space, where not only the aforementioned activities, but also basic infrastructure
such as electricity, heating, sanitation and general maintenance were self-organised,
with all of the advantages and disadvantages this brings.

Over the years, activists, like projects, have come and gone. Rog has survived, among
other things, more than ten years of seesaw with the municipality, as well as an
attempted demolition and a brutal neo-Nazi attack. Additionally, the city government
has filed lawsuits against some of the activists, who now face serious charges. But
even though its future is unclear, the place remains vital and more active than ever.
When we – the PhD candidates from the doctoral program Die Künste und ihre
öffentliche Wirkung (The arts and their public impact) – visited Ljubljana in January
2017, I had the chance to meet several people active in Rog and have an extensive
discussion with them. The following interview is based on this discussion and was
carried out via email for the eJournal p-art-icipate in March 2017 with local activist
Rastko Pečar.
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To be continued … – A conversation on Rog, it’s past and it’s future

Speaking from the insider’s perspective, how would you describe Rog’s main
concerns and its prevalent activities?

Rog is an extremely heterogeneous grassroots community of individuals, social
groups and collectives, such as students, artists, skateboarders, breakdancers, silk
dancers, young and not so young people in precarious living conditions, various
marginalised and criminalised groups (asylum seekers, illegalised immigrants,
erased people *(3)), gender minorities and groups whose civil, human or worker
rights are being abused. The personal backgrounds, opinions, needs and interests
vary a lot. But people come to Rog to be together as equals, debate and communicate
the differences among each other and to a great extent self-govern and self-manage
the place they established. That is why Rog should primarily be understood as a
political community.

All the activities are self-organised. Most of them are open to the public, non-profit
and run on users’ contributions or donations from visitors who attend the concerts,
performances or sports activities, for example. We understand Rog as a platform or
social infrastructure that people can use without being subject to an institutional
regime (hierarchies, division of labour, legal and administrative rules, etc.). If you
want to organise something, you don’t have to deal with permissions, licences or
institutions but can start working on a circus show, a skateboarding contest, a protest
or a philosophical reading seminar right away.

How would you describe the role and ‘place’ of Rog in Ljubljana’s structure and civil
society? How does it relate to the cultural, artistic, political, etc., spheres of the city?

In the context of broader processes of increasing social inequalities, economic
dispossession and an atomised and depoliticised liberal society, Rog functions as a
‘black hole’ where all the problems produced by the current mode of development
converge.

http://www.p-art-icipate.net/cms/wp-content/uploads/2017/09/ROG1.jpg
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In a more physical way, Rog stands as the last locale on the city riverfront that is not
yet renovated, beautified and gentrified. In the last decade, under the office of liberal-
left mayor Zoran Jankovič, the city administration has carried out a project of
physical and programmatic urban renewal of the city centre. Historical buildings and
public spaces along the river Ljubljanica are gradually being renovated and made
attractive for tourists, who provide a substantial share of city income. For ordinary
citizens, though, for disadvantaged people, low-income groups, elderly people, etc.,
the city centre is gradually becoming less accessible. Small shops and services for
daily errands are gradually being replaced by more profitable uses such as designer
shops, fancy bars and hostels. The streets are newly paved, but also increasingly
controlled by the recently established city police.

What is the position of the municipality and its relation to Rog?

The municipality is not acting coherently, but there are contradictory positions
within Ljubljana’s administration. In 2007, for example, the main factory building
was declared a historic monument, which saves it from being taken down or turned
into apartments, as was the original development plan. Parts of the city government
are also trying to set up a participatory renovation project. At the same time, though,
other, more influential players are more interested in real estate speculation, large-
scale construction projects and giving concessions to local cafe owners.

Rog actually became a squat (a de facto illegal occupation) only after the attempted
demolition of parts of Rog in the summer of 2016. The municipality entered the area
with a bulldozer and a private security firm in the middle of the night to start a
project which they say is fully devoted to culture and serving public interest – when in
fact it only creates a suitable environment for creative industries and attracts private
investors to build a design hotel as well as upscale apartments. This attempt was
blocked by a vast social movement that protected Rog and called for a new, financially
less demanding renovation project in accordance with the community needs, its
specific mode of organisation and non-profit activities. Just a few days later, Rog was
attacked again, this time by an organised group of extremists that threw
pyrotechnics and granite cubes into the courtyard full of people attending a cultural
event.

Of collectives, collaborations and autonomy as ‘a semipermeable membrane’

The people who have been active in Rog in the last ten years are very heterogeneous:
They come from various backgrounds (arts, social work, architecture, etc.) and have
different, sometimes conflicting ideas about the place – how it should be run, how
decisions are to be made, who should be responsible for what, etc. Additionally, there
has been a ‘generational’ change, since working for and at Rog is exhausting in
many ways. Can you tell me more about the different groups in Rog and their
respective ideas and strategies?

The modes of organisation differ a lot between the various collectives, varying from
hierarchical arrangements to horizontal schemes. They depend upon collective
attitudes, individual characters and material conditions, but also upon physical
factors such as infrastructures, the location of particular places inside the compound,
accessibility and even bioclimatic conditions such as sun or wind exposure.

Basically, each collective or place strives to secure its autonomy inside the
community, which results in various strategies (isolationism, temporary or long-term
alliances or disputes, neutral positions, non-involvement, etc.). Geopolitics could
perhaps be an adequate analogy to study and understand how Rog functions on the
micro level. But taking into account the diversity that is constantly producing
tensions and disputes, the community acknowledges its common needs and interests
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and it manages them through the form of the general assembly.

Rog is not the only large squat in Ljubljana – Metelkova is another one that has been
there for quite a while. Their histories, strategies, interest groups and actors differ a
lot, though. How would you describe the relationship between Rog, Metelkova and
other grassroots projects in the city?

Metelkova was established in the early 1990s. The two places share a similar history of
struggle with the city; Metelkova has succeeded in securing its legal status as an
autonomous cultural zone vis-à-vis the city, which does not, however, mean that it is
free from state inspections, police patrols or even occasional raids. There are strong
collaborations between the two places and firm political ties resulting in jointly
organised (political) initiatives and projects, shared resources, etc. The two places
differ in terms of organisation and program: Rog is less structured and more fluid. In
terms of programme, Metelkova is – comparatively – more consolidated. Its activities
are split along two axes: the political and the economic; there are profitable, not
immediately political activities (in terms of content, most of the music cultural events
in the evenings) and there are others that remain strictly non-profit and politicised.

This hasn’t happened in Rog (yet). Most of its spaces are multifunctional and not
dedicated to a single use; activities migrate between various spaces, depending on
current needs (heating, audio-visual equipment, enough space for large crowds, etc.).
The various collectives are still open, fluid and collaborative – everything is
overlapping and flowing in Rog. But that does not mean it will stay like that forever or
that Rog is safe from, e.g., commercialisation. From my point of view, the biggest
threats are the twofold split I mentioned before – the polarisation of activities into
(non-)political and (non-)commercial ones – as well as the collapse of internal
solidarity.

Both places connect with other squats in Slovenia, local grassroots activities,
progressive student groups, specific institutions and translocal social movements.
They host student gatherings, study groups, lectures and seminars and organise
events such as food or flea markets, for example. Although marginal in the broader
political and social sphere, they nevertheless exercise influence by addressing crucial
questions (precarity, environmental issues, gender inequality, migration, etc.) as well
as connecting to and mobilising social movements. One such example is the Antiracist
Front, established during the 2015 refugee ‘crisis’. It immediately responded to the
humanitarian crisis at the boarders, built networks with similar self-organised
movements along the Balkan Route, tried to correct the mainstream media’s
negatively biased discourse on refugees and set up a grassroots integration model
emphasizing a two-way cultural exchange, solidarity and self-help.

I’ve come to know Rog as a place where non-mainstream artistic and cultural activity
takes place, but also as a place for social work, political activism and empowerment.
What are the relationships between those activities and the ‘outside world’? And
would you consider Rog an ‘experimental space’?

If we look at such places as a whole and from an external perspective, it seems there
are no divisions between the activities you mentioned. The organisation seems
chaotic; the areas seem to be physically isolated to a certain extent from their
surroundings and somewhat detached from society. This spatial and organisational
discontinuity is usually referred to as autonomy and is commonly understood as a
separating line between inside and outside that you mentioned. This perspective is
legitimate for waging a struggle for survival against a violent outside (police raids,
state regulations, political enemies, economic exploitation, majority standards,
xenophobia, prevalent values and public morale) but should not be the dominant
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framework for understanding or conceptualising autonomous spaces. First of all, Rog
is not a completely autonomous and self-sufficient whole, since it is internally
disparate and individuals and collectives are entangled or affiliated with various
external institutions and secure their subsistence elsewhere (jobs, projects, social
support). So the relationship between the ‘inside’ and the ‘outside’ is characterised by
dependencies, exchanges, alliances and antagonisms.

Rog is certainly a place of social experiment, where new practices, relations and
attitudes are invented or tested. However, in a political sense, Rog refuses and
continually blocks any change or ‘invention’ on the level of its organisation to prevent
the centralisation of political power by a hierarchical structure or coercive
individuals. In economic terms, the community also rejects productivism and
similarly blocks attempts to transform cultural, social, artistic or recreative activities
into productive activities (professionally organised and profitable on the one hand,
paid and passively consumed on the other). This should not be misunderstood as an
unwanted result of assumed deficiencies – it is a conscious decision.
Institutionalisation (which usually comes with hierarchies) and productivism aren’t
rejected because of Rog’s inability to innovate or be more efficient, but because the
community actively wards these mechanisms off.

Personally, I think that since the users are attached to other institutions,
arrangements or social structures besides Rog, the notions of inside and outside are
somewhat problematic. Some in Rog understand autonomy more like a
semipermeable membrane that regulates various flows: it allows some to enter and
filters others out. I think the value of liberty should be critically reflected vis-à-vis the
social arrangement we live in. For me, a social experiment worth conducting would
be to leave behind liberalist subjectivities and to collectively provide for material
subsistence and reproduction outside prevalent apparatuses instead.

© Xenia Kopf

Political space, asylum, urban common

In our discussion, I learned that many activists reject the notion of ‘culture’ when
referring to Rog and their activities. They don’t see it as a ‘cultural space’ but rather
as a ‘political space’, and they’d rather use the notion of ‘art’ to describe what is
happening at Rog. One of the participants summed it up like this: ‘Politics is a praxis
that makes a work of art.’ Why is there such a divide between the notion of ‘art’ and
‘culture’ in the activist’s view? What makes Rog a ‘political space’?

http://www.p-art-icipate.net/cms/wp-content/uploads/2017/09/ROG2.jpg
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Some people don’t like the notion of culture, since they associate it with counter- or
subculture, which they feel is somewhat passé or politically disempowered, since
punk and the long march through institutions didn’t deliver.

Another reason could be that artistic production or culture in the broader sense have
become an instrument for economic restructuring into so-called creative societies and
smart cities to attract investments, tourists and the so-called creative class. In this
context of commodification and commercialisation of culture, many people in Rog
who are affected by these processes tend to avoid such notions and, through the
political framework, reject the implicit productivism that is attached to them.
Therefore, to frame Rog as a political space means to reject the productivist
blackmailing and liberal social relations based on individual freedom, constant
exchange and self-improvement. It means to assemble a community of interrelations,
addressing and accepting the differences, developing solidarity and collective
responsibility.

Some of the activists refer to Rog as an ‘asylum’ or a ‘psychiatry’ – a refuge for
people who literally have no other place in the ‘beautified’ city of Ljubljana. What is
your opinion on this concept?

As I already mentioned before, Rog is a black hole that attracts all the abnormalities.
People who are not statistically average, who don’t have the right skin colour or
gender identity, who refuse to take prescribed drugs, who don’t like to shave or don’t
earn enough to be ‘good’ consumers (and don’t want to be), people without asylum
status and other illegalised populations converge on Rog. Often, it is full of conflict,
but the remarkable thing is that various frustrations and aggressions rarely produce
a serious conflict.

In an article on Rog, the activists are described as ‘liberators of public space’ rather
than occupiers (Tomsich 2017) (*7) and in a documentary, someone says Rog ‘is a
medium both inside and outside.’ (Gram Media 2016)  (*4)To what extent is Rog a
public space? How is ‘the public’ addressed? What means of communication are
used?

Here, the distinction between community and society is crucial. A lot of people who
are socialised into a mass society, so as to work for somebody, obey orders, maintain
social relations based on exchange and reciprocity and ‘respect the official hours’, for
example, see Rog as a closed and exclusive space, and this is true to a certain extent.
The Rog community, as opposed to this kind of society, functions very differently. In
Rog, trust, reputation and relationships become important. There is a really low
degree of division of labour and the particular activity a person is performing
(studying, painting, community, political or social work, etc.) is never separated from
a general social interaction. At the same time, politics is not an independent sphere
that exists apart from other activities but that is strongly interlinked with them.

Also, nobody will do things for you. If you are preparing a lecture on Plato, for
example, you will first need to find out who has the key for the room and get it. Then
to buy some gas and start the generator, light up the furnace an hour before your
presentation and leave the place as you found it afterwards. Of course, people help
each other and divide the responsibilities, but nothing is taken for granted or as a job
description. People who come to Rog oriented towards goals and efficiency are usually
very frustrated because nothing is prepared, nothing simply works and things
develop so slowly. People who can’t or won’t adapt to this and change their way of
relating to one another tend to criticise Rog for being exclusive and shut off.

Still, by focusing on the activities and the ways they are organised, I would argue that
Rog is a self-organised public good. It is an accessible infrastructure for gathering,
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learning, working together on projects and collective self-empowerment. It certainly
is a public space put to a social use, although it is not managed by a public
governmental institution (be it state or local). In this sense, Rog is an urban common.

© Xenia Kopf
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of fraud and corruption continue to be investigated (as of May 2017). Cf. dossiers on Hypo Alpe Adria in the Austrian
newspapers Der Standard and Die Presse (in German): http://derstandard.at/r4695/Hypo-Alpe-Adria,
http://diepresse.com/layout/diepresse/files/dossiers/hypo/(02.05.2017)

* 2  The 1996 study (Dimitrovska Andrews et al. 1996) assessed the value of the Rog premises at € 4.1 million. The total price
the municipality paid was € 9.2 million, according to Biščak 2002.

* 3  The so-called ‘Erased’ are people who were illegally erased from the permanent residence register when Slovenia
gained its independence in 1991. Their documents were confiscated and destroyed. Many were deported to other
former Yugoslav republics, which were war zones at that time. Cf. European Court of Human Rights 2012.
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//Dilara Akarçeşme

Practice _   Die ‚Night School‘ bei den Wiener

Festwochen 2017

Raum für Verhandlung und Produktion dekolonialisierten Wissens und Denkens in
‚weißen‘ Kontexten

Zwischen März und Juni 2017 fand in Wien im Rahmen der Akademie des Verlernens
der Wiener Festwochen ein ungewöhnliches Projekt statt. Marissa Lôbo und Catrin
Seefranz initiierten die Night School 2017 und beschreiben ihr Vorhaben
folgendermaßen:

„Die Night School ist eine experimentelle Abendschule, in der von minoritären
und marginalisierten, rebellischen und verletzlichen Positionen aus gedacht,
gelehrt und gelernt wird.“ (Lôbo/Seefranz 2017) (*7)

Dieser Text basiert auf der Teilnahme der Autorin an dem experimentellen Format
der Night School im Frühjahr 2017 und soll zum einen Einblicke in Vorträge und
Diskussionen geben, zum anderen aber auch persönliche Eindrücke anekdotenhaft
vermitteln.

Wöchentlich kamen Personen aus unterschiedlichsten Kontexten (Interessierte,
KünstlerInnen, Studierende, AktivistInnen) in den klassischen, europäisch-barocken
Räumlichkeiten des Wiener Volkskundemuseums zusammen, um gemeinsam zu
versuchen, Aspekte jenes Wissens zu verlernen, das wir – sowohl als
TeilnehmerInnen der Night School als auch als Mitglieder einer gemeinsamen
Gesellschaft – auf intransparent gewaltvolle Art und Weise ‚gelehrt‘ wurden. Dies
können Gewissheiten, Übereinkünfte, Machtverhältnisse, Glaubenssätze oder
Privilegien sein (vgl. Lôbo/Seefranz 2017).  (*7)

Wessen Wissen gilt als ‚Wissen‘? Wessen Kunst gilt als ‚Kunst‘? Wessen Wissen und
Kunst wird von etablierten Institutionen als Selbstverständlichkeit bzw. ‚Normalität‘
erachtet? Wer hat in diesen Institutionen Entscheidungsmacht oder Deutungshoheit?
Wer profitiert von diesen Entscheidungen und Deutungen? Wie haben sich diese
Strukturen etabliert? Welche Werkzeuge und Strategien braucht es, um an ihnen zu
rütteln? Dies waren fundamentale Fragen, die aufgeworfen und diskutiert wurden.

„Diese kleine Schule öffnet jede Woche ihre Türen, um sich in hegemoniale
Wissensregime einzumischen. Auf dem Lehrplan stehen Formen, Körper,
Methoden, Standpunkte, Geographien und Fantasien, die zu dem beitragen
können, was man Dekolonisierung von Wissen und Lernen, vielleicht auch
Popular Education und hoffentlich Pedagogies of Possibility nennen kann. Also
Bildung, die gegen das Mantra der Alternativlosigkeit auf dem Möglichen
besteht.“ (Lôbo/Seefranz 2017) (*7)

Am Anfang jeder Einheit wurden mit Hilfe von Freiwilligen aus dem Lehrgang
Gerichte wie etwa aus Brasilien oder Äthiopien zubereitet. Diese Gericht wurden zu
Beginn der Einheit gemeinsam verzehrt – ein für Marissa Lôbo zentraler kollektiver
Akt, denn: „Kochen ist eine Form von Wissen“, so Lôbo.

Obwohl es wichtig ist, Räume für das gemeinsame, grundsätzlich respektvolle und
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wertschätzende Nachdenken und Sprechen über Machtmechanismen zu schaffen,
sollte die Night School keineswegs ein konfliktfreier Raum sein:

„There is no such thing as a safe space“, so Stephanie Misa, eine Künstlerin aus dem
Team der Night School. „We give chance for conflict, but these conflicts do not have to
be destructive. If somebody asks you where you are from, tell them why this is
offensive. Do not let it get in the way of the conversation!“

Und tatsächlich war die Night School auch ein Raum für Konflikte. Eine weiße *(1)
Studentin forderte beispielsweise in der zweiten Sitzung nach einer Diskussion über
Alltagsrassismus und -diskriminierung eine Moderation, da sie das Gefühl hatte, im
Gegensatz zu einer Schwarzen *(2) Künstlerin und Aktivistin nicht genug Raum zu
bekommen. Diese Forderung nach Kontrolle des Sprechraums verweist genau auf
jene Machtmechanismen, die im Rahmen der Night School dekonstruiert werden
sollen. Daher bezeichnete die Künstlerin, die durch Moderation in ihre Schranken
verwiesen werden sollte, diese Situation als Gewalt, die sie an ihrem Körper spürt, wie
verschiedene Formen der täglichen Gewalt an Schwarzen Individuen. Die Person, die
die Moderation gefordert hatte, war entrüstet.

Weiße Personen, oder BewohnerInnen von „Happyland“, wie Tupoka Ogette (2017: 21)
(*10) den Zustand weißer Personen bezeichnet, die sich noch nicht aktiv und bewusst
mit Rassismus beschäftigt haben, reagieren besonders entrüstet, wenn sie des
Rassismus bezichtigt werden. Ogette (ebd.) (*10) erläutert, dass in „Happyland“ 
Rassismus das Vergehen der Anderen und etwas ‚Grundschlechtes‘ ist, verübt durch
NPD, AfD, Hitler oder den Ku-Klux-Klan. Daher könne des Rassismus nur bezichtigt
werden, wer vollen Bewusstseins und vorsätzlich beschließe, eine rassistische
Handlung auszuüben. Und unabhängig davon, ob die Handlung vorsätzlich sei oder
nicht, trage die verursachende Person keinerlei Verantwortung für die Wirkung
einer Handlung, da die Wirkung dementsprechend nur im Auge des Betrachters liege
(ebd). (*10) Aus diesem Grund reagieren HappyländerInnen auf die geringste
Andeutung, dass etwas an ihrem Verhalten rassistisch sein könnte, wütend und
defensiv. „Denn einen Rassismusvorwurf zu erhalten“, so Ogette (2017: 22) (*10) „ist
immer schlimmer und emotional schwerwiegender, als das, was die fragliche
Situation oder der fragliche Spruch ausgelöst hat. Deshalb macht man sich in
Happyland auch vielmehr Sorgen darüber, rassistisch genannt zu werden, als sich
tatsächlich mit Rassismus und dessen Wirkungsweisen zu beschäftigen.“ (ebd.) (*10)
Den Mechanismus, auf einen Rassismusvorwurf empört zu reagieren und die Person
zu bestrafen, die Rassismus benannt hat, um sie einzuschüchtern und zum Schweigen
zu bringen, nennt die kritische Weißseinsforscherin Robin DiAngelo „white fragility“
(DiAngelo 2015).  (*3)

Allgemein stellen Lôbo und Seefranz allerdings eines klar:

„Der Plan der Night School, ganz auf minoritäre und marginalisierte
Standpunkte zu setzen, bedeutet nicht, diese zu idealisieren. Es heißt genauso
wenig unterdrücktes Wissen zu romantisieren und herrschendes zu ignorieren.
Jedes Wissen muss genau kritisch überprüft und weiterentwickelt werden.“

Einblicke in ausgewählte Sitzungen

In der Sitzung vom 24. April 2017 waren TeilnehmerInnen der Refugee-Protest-
Bewegung in Wien eingeladen. Geflüchtete sind eine Gruppe von Personen, denen
Bildung notorisch abgesprochen, verweigert oder sobald sie Papiere haben, auch
aufgezwungen wird (Lôbo /Seefranz 2017a) (*8) – umso notwendiger sind Räume für
selbstbestimmtes Lehren und Lernen durch Geflüchtete/Refugees. Thematisiert
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wurde die Dynamik der Bewegung, sowie der Einfluss weißer UnterstützerInnen
während des Prozesses. Eine der TeilnehmerInnen stellte dabei fest, dass das
Hauptinteresse weißer UnterstützerInnen darin lag, ihre eigenen Karrieren zu
fördern. „White supporters!“ forderte sie, „Respect us! Do not come to us and tell us:
‚We want to help you‘, if you are just going to tell us what to do.“ Hintergrund dieser
Forderung war die Erfahrung, dass geflüchteten Personen durch UnterstützerInnen
die Fähigkeit abgesprochen wurde, ihren eigenen Protest auf ihre eigene Art und
Weise zu gestalten. Diese immerwährende Belehrung und der Widerstand dagegen
kostete die Protestierenden zusätzliche Ressourcen. Das heißt konkret, dass sie sich
zusätzlich zu den repressiven Instrumenten des Staates auch gegen die
Bevormundung durch UnterstützerInnen wehren mussten. Sie sagte des Weiteren,
dass die meisten UnterstützerInnen kein Interesse daran hätten, dass sich Strukturen
für geflüchtete Personen nachhaltig verbessern, da dies das Ende dessen bedeutet,
was als ‚Charity-Industrie‘ bezeichnet werden kann: Durch diese ‚Charity-Industrie‘
könne mensch sich nämlich „mit einem bestimmten Beitrag aus der Verantwortung
herauskaufen und sich dadurch als ‚besserer Mensch‘ konstruieren“, erklärte die
Gruppe. Eines der Hauptprobleme dieser Dynamik liegt darin, dass den meisten
weißen UnterstützerInnen ihre paternalistische und damit repressive Haltung nicht
bewusst ist bzw. innerhalb der vorhandenen gesellschaftlichen Machtstrukturen
nicht bewusst gemacht wird. Hindernisse für diese Bewusstmachung sind einerseits
die fehlende (u.a. mediale) Einräumung von Sprechpositionen für marginalisierte
Personengruppen und andererseits die oben bereits angeführte ‚white fragility‘.

Besonders tiefe Impressionen hinterließ die Sitzung mit Autorin und Performerin
Michelle Mattiuzzi, die Schwarze Performancekunst demonstrierte und dabei
‚Projektile der Dekolonisierung‘ losschickte. Sie schlägt eine „Guerilla der Kenntnisse
vor, um verschüttete Erinnerungen und uralte Kenntnisse wiederzubeleben, um
Dissens in den kolonial markierten Körpern zu erzeugen.“ (Lôbo/Seefranz 2017a) (*8)

Wir stehen im imperial barocken Garten des Wiener Volkskundemuseums rund um
eine große schwarze Plane, auf der sich ein Kübel weißer Wandfarbe, ein Drehstuhl
und ein Paar Stöckelschuhe befinden. Neben diesen Objekten steht eine Frau. Sie
steht still. Sie demonstriert einen Schwarzen nackten Körper. Eine Maske verdeckt
ihren Mund. Langsam, Schritt für Schritt, mit erhobenen Händen umrundet sie die
Plane. Sie wiederholt dies. Sie nähert sich der Mitte. Sie taucht ihre Hände in die
weiße Farbe ein. Erhebt die Hände. Zeigt ihre weißen Hände, indem sie wieder, mit
schwerem Schritt, eine Runde dreht. Nach und nach, eindrücklich, färbt sie einen
Körperteil nach dem anderen weiß.

Allmählich ist sie am ganzen Körper weiß. Sie zieht die hochhackigen Schuhe an.
Vorsichtig steigt sie auf den wackeligen Drehstuhl, der knackst. Ein Gefühl der Sorge
macht sich unter den TeilnehmerInnen breit.

Auf dem Drehstuhl mit hohen Schuhen stehend, dreht sie ihn. Danach kniet sie sich
auf den instabil wirkenden Stuhl. Sie greift zu ihrer Vulva, und zieht eine lange
Perlenkette aus ihrem Körper. Diese wirft sie auf den Boden. Hinter ihr befindet sich
ein kleines Waschbecken an der Wand. Sie steigt vom Drehstuhl ab, geht zum
Waschbecken und wäscht den Großteil von der weißen Farbe ab. Jetzt hat es leicht zu
regnen begonnen. Es ist still. Nur der Wind, der leichte Regen und das Geräusch des
Wassers sind zu hören.

Gegenüber des Waschbeckens steht ein großer Baum, an dem ein weißes Kleid hängt.
Die Künstlerin geht auf dieses Kleid zu und zieht es an. Sie steht einige Zeit ruhig vor
uns.

Langsam nimmt sie die Maske ab, die bisher ihren Mund bedeckt hatte. Wir sehen,
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dass ihre Lippen mit langen Nadeln zusammengesteckt sind. Sie zieht eine Nadel
heraus. Blut ist zu sehen. Es tropft auf ihr weißes Kleid. Sie wiederholt diesen Vorgang
einige Male, bis alle Nadeln entfernt sind. Das Kleid ist mittlerweile mit Blut getränkt,
erneut herabfallende Blutstropfen perlen teilweise ab.

Sie verlässt uns.

Nach der Performance mit dem Titel Merci Beaucoup, Blanco! erklärt sie, dass sie
damit den täglichen Schmerz ausdrücken will, den sie aufgrund der Zuschreibungen
an ihren markierten Körper verspürt. „I play with the narratives of white people and
the question of colonial desires“, so Mattiuzzi. Innerhalb der weißen Kunstszene
wiederum ist sie inkludiert, weil sie exkludiert ist: „My body is a black body in the
world of white people.“

Im Interview mit der Vasli Souza Gallery in Malmö erklärt Mattiuzzi, dass diese
Performance ein work-in-progress ist und dass sie bei jeder Präsentation dieser Arbeit
etwas ändert (Mattiuzzi 2013).  (*9) „Being Black itself makes you either an exotic or a
marginalized body“, erklärt sie (ebd.).  (*9) Da Nacktheit immer noch ein Problem für
die Gesellschaft sei und Menschen diese fürchten, wolle sie mit ihrem nackten Körper
ein Schamgefühl im Publikum produzieren bzw. provozieren.

In der Sitzung vom 29. Mai 2017 widmeten sich Nikita Dhawan und María do Mar
Castro Varela dem Konzept des Verlernens, das in Wechselwirkung mit den
Kategorien Wissen, Macht und Lernen steht. In diesem Zusammenhang
thematisierten sie auch das ambivalente Verhältnis zwischen postkolonialer Theorie
und Aufklärung.

 

Postkoloniale Wissensproduktion bzw. die Politik der Gegenhegemonie, so Dhawan
und Castro Varela, wird als eine Ablehnung der Aufklärung gedeutet. Hinzu kommt,
dass Postkolonialismus unter Kritik steht, da er sich an Konzepten der Aufklärung
bedient.

Spivak hat eine Analogie hergestellt, die den Zusammenhang zwischen den
problematischen Methoden der Aufklärung und ihren positiven Ergebnissen bildlich
erklärt – als Kind, das einer Vergewaltigung entspringt („Child of rape“), stellt sie fest
(vgl. z.B. Spivak 2015).  (*11) Ein positives Ergebnis kann die Gewalt nicht rechtfertigen,
die Gewalt muss als Gewalt benannt werden. Ogette (2017: 38) (*10) nennt die
Aufklärung ein „furchtbar zweischneidiges Schwert“. Sie zitiert Kants Feststellung:
„Die Menschheit ist in ihrer größten Vollkommenheit in der Rasse der Weißen. Die
gelben Indianer haben schon ein geringeres Talent. Die N[…] sind weit tiefer, und am
tiefsten steht ein Teil der amerikanischen Völkerschaften. (…) Die N[…] von Afrika
haben von der Natur kein Gefühl, welches über das Läppische stiege.“ (ebd.) (*10)
Daran anschließend stellt Ogette fest, dass die Aufklärung zwar das Rüstzeug für die
politische und soziale Gleichberechtigung liefert, allerdings gleichzeitig Menschen
lediglich als eine Variante des Tierischen sieht.

„Man kann nicht direkt ,Ja‘ zum System sagen“, meinte Dhawan. „Es ist eher ein
kompliziertes ‚Ja‘“. „Es gibt kein unkontaminiertes Wissen, denn Kolonialismus ist
gleichzeitig sowohl die Zerstörung von Wissen als auch die Aneignung desselben.“
Sehr viel Wissen wurde während des Kolonialismus angeeignet, in Europa zu
Theorien geformt, und dann wiederum in die Welt exportiert. Dhawan erklärte in
diesem Zusammenhang, dass unserer heutigen Gesellschaft viel Wissen durch
Priester zugänglich gemacht wurde. Demnach weisen lateinamerikanische
Linguist*innen heute noch darauf hin, dass sie ohne Jesuiten keinen Zugang zu
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indigenen Sprachen hätten finden können.

Diese Tradition der Wissensaneignung und Formung durch weiße
WissenschafterInnen ist noch heute als Kontinuität des Kolonialismus zu erkennen,
nämlich in der Frage, wer wen als legitimes Subjekt der Wissensproduktion
anerkennt.

Fatima El-Tayeb (2016: 20f.)  (*4) liefert zu diesem Thema ein Beispiel. In ihrem Buch
Undeutsch. Die Konstruktion des Anderen in der postmigrantischen Gesellschaft
berichtet sie von einer Diskussionsveranstaltung zur Geschichte des Rassenbegriffs in
Deutschland, zu der sie als Diskutantin eingeladen war. Als sie allerdings die Liste der
eingeladenen WissenschafterInnen sah, ließ ihr Enthusiasmus schlagartig nach: Es
waren fast nur weiße, männliche Personen.

Sie schrieb den VeranstalterInnen eine Mail, in der sie sich für die Einladung
bedankte, doch darauf hinwies,

dass eine produktive Veranstaltung zu Rasse und Rassismus „mit einer nahezu
ausschließlich weißen Besetzung nicht stattfinden kann“,
dass es ihr „weniger darum geht, wer vertreten ist, als wer nicht vertreten ist,
nämlich die zahlreichen ForscherInnen und AktivistInnen aus rassifizierten
Gruppen, die wichtige Arbeiten zu diesem Thema leisten“,
dass ein „farbenblinder“ Ansatz, der „die durch rassistische Strukturen
produzierten Ausschlüsse und Hierarchien ignoriert, methodisch,
pädagogisch und politisch dazu verdammt ist, sie zu reproduzieren“,
dass „Intersektionalität ein theoretisches Konzept ist, das nicht zufällig von
Schwarzen feministischen Autorinnen entwickelt wurde, um genau die
weißen Flecken zu untersuchen, die entstehen, wenn Theorie
entpositionalisiert wird und eine Universalisierung der dominanten Position
stattfindet, d.h. meist die Verallgemeinerung weißer, männlicher Erfahrung“,
dass eine produktive Debatte mehr als die dominante Position und Gruppe
repräsentieren muss, was eine kritische Masse an „Anderen“ voraussetzt
und
dass Letzteres umso notwendiger ist, „da der Ausschluss von rassifizierten
WissenschafterInnen aus der Debatte um Rasse, Rassismus, Kolonialismus
etc. alles andere als ein Einzelfall ist und deswegen als systemisch und
systematisch begriffen und adressiert werden muss.“ (Fatima El-Tayeb (2016:
21) (*4)

Die kurze Antwort war, dass es bei der Konferenz um die wissenschaftliche, nicht die
politische Aufarbeitung des Rasse-Begriffs gehe, und dass man sonst natürlich
InteressensvertreterInnen betroffener Gruppen eingeladen hätte. Diese Aussage
suggeriert einerseits, dass rassifizierte Personen keine Analyse liefern können,
sondern lediglich ‚Betroffenheit‘, und andererseits, dass weiße, heteronormative
Wissenschaft nicht politisch oder subjektiv sei (El-Tayeb 2016: 22).  (*4)

Grada Kilomba beschreibt diesen Zusammenhang folgendermaßen:
„Wenn sie sprechen, ist es wissenschaftlich. Wenn wir sprechen, ist es
unwissenschaftlich.
Wenn sie sprechen, ist es universell. Wenn wir sprechen, ist es spezifisch.
Wenn sie sprechen, ist es neutral. Wenn wir sprechen, ist es persönlich.
Wenn sie sprechen, ist es rational. Wenn wir sprechen, ist es emotional.
Wenn sie sprechen, ist es unparteiisch. Wenn wir sprechen, ist es parteiisch.
Sie haben Fakten. Wir haben Meinungen.
Sie haben Wissen. Wir haben Erfahrungen.“ (Kilomba 2008: 26) (*5)
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Kilomba (ebd.) (*5) fügt hinzu, dass dies nicht einfache semantische
Kategorisierungen sind, sondern eine Dimension von Macht besitzen, die Hierarchien
intakt hält und weißer Vorherrschaft („white supremacy“) zuarbeitet.
Zusammenfassend schreibt El-Tayeb (2016: 23), dass die Arbeit rassifizierter
WissenschafterInnen als Rohmaterial behandelt wird, das durch weiße
WissenschafterInnen in eine akzeptable Form gebracht werden muss.

Mit der Frage, wer ein legitimes Subjekt der Wissensproduktion ist, stellt sich auch
die weitere Frage, welche Subjekte überhaupt hergestellt werden. Dhawan erläuterte
Edward Saids Beschreibung der Dynamik zwischen Macht und Wissen, die an Michel
Foucault angelehnt ist. Demnach brauchen wir eine bestimmte Macht, um Wissen zu
produzieren, was uns wiederum Macht gibt. Diese Wechselwirkung stellt Herrschaft
her und sichert sie zugleich ab (Lôbo /Seefranz 2017).  (*7)

Warum also Schule?

Lernen bzw. Bildung als ein Prozess der Subjektformation (in den potenziell
eingegriffen werden kann) ist daher ebenso durch Machtverhältnisse strukturiert
und gesteuert. Nach Spivak ist jede Art von Bildung gewaltvoll, doch es geht darum,
die Gewalt möglichst transparent und möglichst gering zu halten (vgl. z.B. Castro
Varela 2007).  (*2)

Aufgrund all dieser Zusammenhänge und Mechanismen ist das Verlernen relevant.
Verlernen ist etwas Aktives; eine intellektuelle Leistung, im Zuge dessen mensch die
oben angeführten Zusammenhänge erkennt und aktiv an der Dekonstruktion
derselben arbeitet. Verlernen ist keine Selbstzensur. Verlernen ist auch nicht
vergessen. Es ist viel komplizierter: Verlernen ist eine Intervention in den Prozess der
Subjektformation. „Privilegierte müssen ihre Privilegien als Verlust lernen“, erklärte
Dhawan nach Spivak (‚Learning privilege as a loss‘). Der Schlüssel ist, Komplexitäten
anzuerkennen und vor allem zu verstehen. Denn Dogmatismus und Gewalt entstehen,
wenn Zusammenhängen Komplexitäten verwehrt werden. „Veränderung
funktioniert nur, wenn man Komplexität versteht“, erläuterte Dhawan.

Daher schreiben Lôbo und Seefranz (2017) (*7) im Konzept der Night School: „Trotz
alledem, die Night School setzt auf die Schule“ und zitieren bell hooks: „The classroom
remains the most radical space of possibility.“
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//Fussnoten

* 1  Emily Ngubia Kuria (2015: 22) beschreibt nach Eggers, Kilomba, Piesche & Arndt (2005: 13), dass weiß, klein und
kursiv geschrieben, nicht eine Identität beschreibt. Vielmehr ist es ein von Schwarzen TheoretikerInnen entwickelter
analytischer Begriff, „um die Architektur weißer Dominanz- und Machtverhältnisse sowie die damit verknüpfte
Ausübung rassistischer Systeme und Praktiken zu beschreiben.“ (ebd.)

* 2  „Schwarz“ mit einem großen S. geschrieben, so Kuria (2015: 12), ist eine Selbstbezeichnung von Schwarzen Menschen.
Sie soll als Akt des Widerstands die von rassistischen Terminologien behaftete Identität von Schwarzen Personen
zurückfordern.

http://www.nightschool.at/de/concept/
http://www.nightschool.at/de/lehrplan/
https://www.youtube.com/watch?v=-IYnXBt8ZaE
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//Xenia Kopf

Notes _   Approaching the 3S – the Spatial, the

Social, and the Sensorium

An International Autumn School on the Materiality of Cultural Practices in Social
Space

Artistic and cultural practices, be they performance art, visual art or mundane
practices like visiting a museum or attending a cultural event, always take place in
specific social contexts and in specific spatial arrangements. The material qualities of
these practices provide the basis for perception and the ascription of meaning: what
can be seen, heard, felt, smelled etc. is individually processed and interpreted, while
historically settled socio-cultural conventions heavily influence these processes.
Artistic and cultural practices are also modes of appropriating space, thus producing
different spaces (public, private, collective etc.) and shaping tangible places.

In a series of lectures and workshops, these issues were tackled at the Department of
Sculpture and Space at the University of Applied Arts Vienna, in October 2016.
International artists, researchers and scholars from a wide range of professions and
academic disciplines gathered for a week to reflect on the theoretical input offered by
the speakers and to work on concrete case studies. The Autumn School, organized by
Eva Kernbauer, Luise Reitstätter and Hans Schabus, also allowed for consultations
with the speakers in order to discuss specific questions concerning individual artistic
or research projects.

Starting on Monday, Hans Schabus, artist and head of the Department Sculpture and
Space, gave an example of space-shaping in a rural context. In his project Lassnitz
(2012) he had a disused 1930s railway bridge from Austria transferred to a land art
park in Germany. Thus, he transformed a former object of utility into an art object,
while at the same time referencing a nostalgic narrative of the steel industry and
working class pride. In his workshop, Schabus sent the participants out to explore the
neighborhood of the venue (Paulusplatz in Vienna’s third district) and to collect
material for a collectively produced sculpture. While the artistic quality of this work
was intensely discussed, the field trip also allowed the participants to get a sense of
place and explore nearby spaces of transformation (the so-called Neu Marx).

On the next day, Volker Kirchberg, professor of the Sociology of the Arts at Leuphana
University in Lüneburg, shifted the focus of attention to museums. He discussed the
potential benefits of museums for societies, for example, their function as mediators
for antagonistic groups or as spaces for civil activism. Kirchberg sketched out a
museum typology ranging from the responsive to, among others, the inclusive and
the contesting museum. He didn’t stick to theoretical concepts but had the
participants work on a specific case, illustrating the complex of social actors, public
authorities, historical settings and questions of funding that museums as social
institutions are confronted with.

On Wednesday, architect Jakub Szczesny suggested adding a fourth ‘S’ to the Spatial,
the Social and the Sensorium, which he named the Symbolic. Drawing on several
recent examples in Poland, he illustrated how public spaces turn into ideological
battlegrounds of symbolic representation. One example was a rainbow sculpture by
Julita Wojcik on Plac Zbawiciela (Redemptor Square) in Warsaw (2013). After being
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criticized as a symbol for homosexuality (unlike how it was intended by the artist), the
rainbow was set on fire several times before being burnt down altogether. In
Szczesny’s workshop, the participants were given a playful exercise in “engineered
history”: they were to symbolically reframe existing public works of art or other
public spaces with the aim of producing new counter-narratives.

Elisabeth Oberzaucher, a (human) biologist, closed the lecture series on Thursday
with her talk on the “urban human.” She introduced the participants to a number of
concepts from biology, providing a basis for understanding human behavior in urban
spaces. For example, human territoriality as well as the concept of personal space (the
distance people usually keep between one another) heavily influence social
interaction in public spaces. Oberzaucher also discussed the notions of “biophilia” and
“phytophilia,” which refer to the fact that such things as water or plants are perceived
as beautiful by humans and positively influence processes of cognition. She linked
these references to questions of urban design in her workshop. Drawing on a housing
complex from Vienna’s much praised 1920s public housing program, she illustrated
the need to design public spaces so as to meet human landscape preferences and
invite social interaction.

Finally, an all-day workshop on Re-Mediating Cinematic Experience (organized by
Kristina Pia Hofer, Eva Kernbauer and Marietta Kesting) took place on Friday within
the research project A Matter of Historicity, focusing on the event character of
cinema. Giuliana Bruno, Professor of Visual and Environmental Studies, Harvard
University, gave a lecture on the often-neglected material dimension of cinema, its
surfaces and screens of projection throughout history. Erica Balsom, Senior Lecturer
in Film Studies and Liberal Arts, King’s College, London, discussed the implications of
the “liveness” and irreproducibility of a cinematic event. Volker Pantenburg,
Professor of Film Studies, Freie Universität Berlin, explored questions of analogue
and digital film formats in museums and gallery spaces. The Autumn School closed
with a performance by the Danish art collective Vinylterrorandhorror (Camilla
Soerensen and Greta Christensen), playing, breaking and re-assembling bits and
pieces of LP records – and thus allowing the audience to almost painfully experience
the materiality of music and performance art.

Program of the Autumn School, general information and blog entries:
www.skulpturundraum.at/autumn-school.html

www.amatterofhistoricity.net/workshop-2/

http://www.skulpturundraum.at/autumn-school.html
http://www.amatterofhistoricity.net/workshop-2/
http://www.p-art-icipate.net/cms/wp-content/uploads/2017/09/Autum-School-3S-©-Sculpture-and-Space_1.jpg
http://www.p-art-icipate.net/cms/wp-content/uploads/2017/09/Autum-School-3S-©-Sculpture-and-Space_2.jpg
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Autumn School 3S © Sculpture and Space

http://www.p-art-icipate.net/cms/wp-content/uploads/2017/09/Autum-School-3S-©-Sculpture-and-Space_3.jpg
http://www.p-art-icipate.net/cms/wp-content/uploads/2017/09/Autum-School-3S-©-Sculpture-and-Space_4.jpg
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//Romana Hagyo

Notes _   Walking through … Thessaloniki/Vienna

Das fortlaufende Projekt Walking through … XXX initiiert Arbeitsaufenthalte in
unterschiedlichen Städten, in deren Rahmen KünstlerInnen der jeweiligen Stadt und
KünstlerInnen aus Österreich zusammentreffen. Die Beteiligten nutzen Praxen des
Gehens, um sich mit der Stadt und ihrer eigenen Position als BewohnerIn oder
BesucherIn auseinander zu setzen und um nach Möglichkeiten und Grenzen der
wechselseitigen Verständigung zu fragen. Die Arbeit bewegt sich auf mehreren
Ebenen: Dem Gehen wohnt das Potential inne, sich zur Umgebung in Beziehung zu
setzen, Austausch und Zusammenarbeit implizieren, sich zum Anderen in Beziehung
zu setzen. Die entstandenen künstlerischen Projekte werden in zwei Ausstellungen (in
der jeweiligen Stadt und in Österreich) präsentiert und zur Diskussion gestellt. Bisher
haben Aufenthalte in Bratislava, Belgrad und Thessaloniki stattgefunden, die
Ausstellung Walking through … Thessaloniki/Vienna wurde im Mai/Juni 2017 im
Museum für Byzantinische Kultur in Thessaloniki und im Künstlerhaus in Wien
gezeigt.

Ausstellungsansichten, Fotos: Michael Michlmayr

Das Zu-Fuß-Gehen, alleine oder mit Anderen, verändert das Sehen und konfrontiert
mit dem eigenen Körper und seinen Wahrnehmungsebenen wie dem Hören oder
Riechen. Ebenso sind die KünstlerInnen konfrontiert mit Müdigkeit, Hitze und einem
Stadtplan in griechischer Schrift, der auf Grund seiner Größe auch noch
widerspenstig ist. Aus der Perspektive einer teilnehmenden Künstlerin und
Mitgründerin des Projektes stellen sich im Rahmen der Arbeit folgende Fragen: Wie
lässt sich das im Gehen Erfahrene im Gespräch (in der Gruppe) und später in einer

http://www.p-art-icipate.net/cms/wp-content/uploads/2017/07/P6211704.jpeg
http://www.p-art-icipate.net/cms/wp-content/uploads/2017/07/P6211724.jpeg
http://www.p-art-icipate.net/cms/wp-content/uploads/2017/07/P6211753.jpeg
http://www.p-art-icipate.net/cms/wp-content/uploads/2017/07/P6211757.jpeg
http://www.p-art-icipate.net/cms/wp-content/uploads/2017/07/P6211765.jpeg
http://www.p-art-icipate.net/cms/wp-content/uploads/2017/07/P6211770.jpeg
http://www.p-art-icipate.net/cms/wp-content/uploads/2017/07/P6211782.jpeg
http://www.p-art-icipate.net/cms/wp-content/uploads/2017/07/P6211802.jpeg
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Ausstellung vermitteln? In welcher Form finden Austausch und Begegnung statt, im
gemeinsamen Gehen, im gemeinsamen Arbeiten an den Kunstwerken, im Gespräch?
Wie prägen unsere unterschiedlichen Herkünfte und Lebenssituationen die
Zusammenarbeit? Wie verändert sich meine eigene Perspektive auf die Stadt, wenn
ich versuche, sie im Gehen zu erkunden und mit Menschen, die dort leben und
künstlerisch arbeiten, in Austausch zu treten? Was bringe ich mit, was kann ich
entdecken, was bleibt mir verschlossen? Wo liegen die Grenzen der Verständigung?

Walking through … Thessaloniki/Vienna (2015–2017)
Kuratorin: Sophia Panteliadou
Beteiligte KünstlerInnen: Irini Athanassakis, Afroditi Boutou, Carla Degenhardt,
Romana Hagyo, Maria Hubinger, Vicky Kalafati, Anni Kaltsidou, Leonie Lehner, Silke
Maier-Gamauf, Alexandra Marati, Michael Michlmayr, Kyriaki Phili, Edith Plattner
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//Magdalena Marschütz //Rosemarie Demelmair

Notes _   One Peace – ein Chorprojekt als

musikalisch-kultureller Interaktionsraum

Rezente Fluchtbewegungen haben nicht nur großes soziales Engagement und
Hilfsbereitschaft hervorgerufen, sondern sind auch Ausgangspunkt etlicher
musikalischer Initiativen. Die junge Musikpädagogin Rosemarie Demelmair
verbindet im Chorprojekt One Peace an der Universität Mozarteum Salzburg beides:
Durch gemeinschaftliches Chorsingen möchte sie den Austausch von Studierenden
und Geflüchteten fördern. Die Idee entstand im Sommer 2015, als sich Demelmair als
Freiwillige am Salzburger Hauptbahnhof engagierte. Fortan wollte sie sich verstärkt
gesellschaftspolitisch einbringen, weshalb sie im November 2015 den One Peace-Chor
gründete. Der Chorname bleibt in seiner Aussprache doppeldeutig (‚peace‘/‚piece‘)
und verweist derart auf zwei zentrale Anliegen des Projekts, nämlich einerseits durch
Musik verbindend und friedensstiftend zu wirken und andererseits als
„musikalisches Mosaikstückchen“ (Pouget 2016: 5) (*4) zur Integration von
Geflüchteten beizutragen (vgl. ebd.).  (*4)

In diesem Sinne bietet der Chor Raum für musikalisch-kulturellen Austausch und ein
gegenseitiges Kennenlernen der aktuell rund zwanzig Mitglieder. Die „Freude am
Singen und die dadurch bedingten Interaktionen“ (Demelmair 2016: 10) (*3) stehen
dabei im Fokus, so die Chorleiterin. Folglich steht der Chor allen Interessierten offen,
unabhängig von (musikalischer Aus-)Bildung, Herkunft, Geschlecht und sozialem
Status. Das Konzept musikalisch-kultureller Interaktionen zieht sich durch die
gesamte Chorarbeit. Bereits das Einsingen zu Beginn jeder Chorprobe besteht aus
gruppenbezogenen und interaktiven Übungen, die professionelles Chorsingen
spielerisch einführen. Darüber hinaus ist das Repertoire des Chores bewusst
international ausgerichtet. Neben Kanons und Popsongs in deutscher und englischer
Sprache werden insbesondere Lieder aus den jeweiligen Heimatländern der
Chormitglieder einstudiert – zum Beispiel das iranische Volkslied Mikham beram
kuh, der libanesische Popsong Nasam Alayna El Hawa und das nigerianische
Dankeslied Ibaché. Zudem standen bereits Stücke wie Es wird scho glei dumper und
Edelweiß, unter anderem auf Persisch gesungen, auf dem Programm. Das Singen in
verschiedenen (Fremd-)Sprachen ermöglicht ein von- und miteinander Lernen und
sensibilisiert für die unterschiedlichen kulturellen Hintergründe der Chormitglieder.
Nicht zuletzt wird dadurch ein Raum eröffnet, der die kritische Reflexion der jeweils
eigenen kulturellen Prägung ermöglicht, wie Rosemarie Flotzinger im Folgenden
anhand konkreter Beispiele aus ihrer Chorarbeit verdeutlicht. (Magdalena
Marschütz)

Die Reflexion der vielfältigen Begegnungen und Interaktionen im Rahmen des
Chorprojekts führte mich zu einer kritischen Auseinandersetzung mit dem Begriff
‚Kultur‘ und daran anschließend zu zwei für mich grundlegenden Einsichten: Zum
einen wurde mir klar, dass in unserem Chor nicht zwei (oder mehrere) Kulturen

http://www.p-art-icipate.net/cms/wp-content/uploads/2017/09/One-Peace-Chor_1_web.jpeg
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einander begegnen, sondern Menschen unterschiedlicher kultureller Prägung. Dies
kann als Basis dienen, soziales Verhalten nicht ausschließlich als kulturell begründet
zu verstehen, ohne jedoch kulturelle Unterschiede zu negieren. Zum anderen stellte
sich für mich die Frage nach der eigenen Kulturdeutung. Häufig passiert es, dass
nicht-österreichische Chormitglieder vorschnell mit stereotypen Bildern verbunden
werden, die verkürzte Vorstellungen von deren ‚Kultur‘ bewirken.  (vgl. Flechsig 1996:
o.S.).  (*2)

Ein Beispiel aus der Chorarbeit verdeutlicht dies: Ein männliches Chormitglied wich
in den Anfangsphasen unserer Chorproben immer wieder zurück, wenn ihm jemand
körperlich nahe kam oder ich mich als Chorleiterin vor ihn stellte, um ihn zu
motivieren. Meine gut gemeinte, vermeintlich tolerante Interpretation ging von
einem Zusammenhang mit seinem ‚Kulturkreis‘ und einer möglicherweise damit
verbundenen Ablehnung von Frauen in Führungspositionen aus. Mit meiner
verkürzten „ethnisch-holistischen“ (Barth 2008: 116) (*1) Kulturvorstellung versuchte
ich, mir sein soziales Verhalten kulturell zu erklären. Als ich später erfuhr, dass
dieser Chorsänger in seinem Heimatland aus politischen Gründen lange Zeit im
Gefängnis war und daher traumatisiert ist, musste ich meine Interpretation
überdenken.

Wenngleich derartige Missverständnisse und -interpretationen nicht vollständig
vermieden werden   können, wird es in der gemeinsamen Begegnung möglich,  die
jeweils eigene kulturelle Prägung und damit verbundene Selbstverständlichkeiten
kritisch zu hinterfragen. Als europäisch sozialisierte Musikpädagogin ist für mich
beispielsweise das Musizieren nach Noten gängige Praxis, wohingegen mich freies
Musizieren nach Gehör rasch vor Herausforderungen stellt. Auch der Part des
Einsingens kann mit der Genese ‚europäischer Kunstmusik‘ und daher mit meiner
eigenen kulturellen Prägung in Verbindung gebracht werden. Schließlich stellt das
gemischtgeschlechtliche, mehrstimmige Chorsingen für manche der Geflüchteten
keineswegs eine Selbstverständlichkeit, sondern vielmehr Neuland dar. In diesem
Sinne kann das Chorprojekt als musikalisch-kultureller Interaktionsraum fungieren,
der letztendlich für alle Mitglieder – nicht nur für Geflüchtete – von Wert sein kann.
(Rosemarie Demelmair)

//Literaturnachweise

*1 Barth, Dorothee (2008): Ethnie, Bildung oder Bedeutung? Zum Kulturbegriff in der interkulturell orientierten
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heute“. Universität Mozarteum: 09./10. 06. 2016, S. 10.
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//Michael Zinganel //Michael Hieslmair

Notes _   Stop and Go. Nodes of Transformation and

Transition

Wenn immer mehr Menschen gezwungen sind, immer mehr Zeit unterwegs zu
verbringen, dann werden die Knoten, an denen der Verkehrsfluss angehalten wird,
zu idealen Orten, an denen sowohl die Kontroll-Strategien (supra-)staatlicher
Institutionen und großer Unternehmen, als auch die Mobilitäts-Motive und -
Biographien der sie passierenden Personen abgelesen werden können.

Hierbei entsteht ein dynamisches Modell multilokaler Urbanität (Bittner et al. 2006)
(*2) aus miteinander vernetzen Archipelen, die jeweils nur Stationen einer Tour von
Individuen oder Objekten in ihren Vehikeln darstellen. Sie sind jedoch nicht stetig, sie
können durch neue Knoten ersetzt, obsolet werden und verwahrlosen. Informelle
Knoten können formalisiert und kontrolliert werden, und an anderen Orten können
neue informelle Knoten entstehen. Dieses Modell ist eng an individuelle
Mobilitätsmuster gebunden und unterliegt den mannigfaltigen Rhythmen der
Verkehrsströme – täglich, wöchentlich, saisonal etc. verdichten oder lockern sich die
Aktivitäten an diesen Archipelen auf. Mitunter verwandeln sich dabei
anthropologische Nicht-Orte (Auge 1995) (*1) (an denen bestenfalls Objekte
miteinander kommunizieren) zu intimen Ankern im Alltag der multilokalen Existenz
hochmobiler Subjekte, an denen sie Rituale und Routinen (Reijndorp 2009) (*5)
entwickeln, um sich zu erholen, um Kontakte in die Ziel- und Quellregionen
aufzunehmen, aber auch, um vor Ort fragmentierte Gemeinschaften zu pflegen.

Um die sozialräumlichen Transformationen von Halte- und Knotenpunkten entlang
der paneuropäischen Straßenverkehrs-Korridore nach dem Fall des eisernen
Vorhanges zu untersuchen, befuhren wir mit einem Ford Transit mitsamt Anhänger
das geographische Dreieck zwischen Wien, Tallinn und der bulgarisch-türkischen
Grenze.
Inspiriert von Argumenten der interdisziplinären Mobilities Studies und
bezugnehmend auf deren Forderung nach der Anwendung von ‚mobilen Methoden‘
dienten Transporter und Anhänger als Mittel des Feldzugangs, als Werkzeug für
‚embedded research‘ und als mobiles Labor (Büscher/Urry 2009), (*3) um live vor Ort
die Mobilitätserfahrungen der Akteur_innen nachzuzeichnen. Die Verbindung von
Kartografie und comicartigen Darstellungen (Roberts 2016) (*6) – mit Verweis auf die
universelle bildorientierte Sprache (Groß 2015) (*4) in der Infografik von
Verkehrsleitsystemen – verstanden wir hier jedoch nicht allein als Methode zur
Repräsentation des Endproduktes, sondern als Werkzeug der Interaktion und Mittel
permanenter Re-Organisation und Re-Evaluierung der generierten Wissensformen:
Wir suchten zunächst geeignete Orte, an denen Begegnungen mit einer Vielzahl von
Expert_innen mit Mobiltätserfahrungen aus unterschiedlichen sozialen Feldern zu
erwarten waren. An diesen Orten stellten wir öffentlich zugängliche Settings oder
‚Bühnen der Kommunikation’ her, mittels derer wir das von unseren
Interviewpartner_innen in Form von Erzählungen, Fotografien und Artefakten
eingebrachte Wissen möglichst unmittelbar und vor Ort in allgemein verständliche
visuelle Darstellungen übersetzten. Dadurch wurden wiederum andere
Passant_innen bzw. Besucher_innen, potenzielle Träger_innen impliziten Wissens,
dazu animiert, dieses mit uns zu teilen. Zu diesem Zweck verwendeten wir
beispielsweise bei Interventionen im Außenraum unseren Anhänger als Träger für
Displays, um darauf live großformatige Karten zu zeichnen. Für eine

http://stopandgo-transition.net/blog/
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dreidimensionale Wegenetz-Installation, die vor dem Fährterminal in Tallinn
aufgestellt war, nutzten haben wir den Anhänger als Unterkonstruktion. Bei
Interventionen in Innenräumen setzten  wir das im Laderaum unseres Transporters
mitgeführte Ausstellungssystem ein, auf dem unter anderem die zur Verfügung
gestellten Fotos und Objekte gezeigt wurden.
Um diesen Ablauf fortzusetzen und auch Zwischenstände öffentlich zugänglich zu
machen, mieteten wir ab der Mitte der Projektlaufzeit auch einen eigenen
Projektraum in einem Logistik-Areal am Wiener Nordwestbahnhof an.

Die intensiven Forschungsreisen begannen im August 2014. Die ersten Teil-Etappen
führten uns von Wien nach Tallinn, weiter nach Bulgarien – auf diesen beiden
Abschnitten in Begleitung unserer lokalen Forschungspartner_innen (Tarmo Pikner,
Human-Geograph aus Tallinn, und Emiliya Karaboeva, Anthropologin und
Historikerin aus Sofia) und schließlich zurück nach Wien. Auf dem Weg testeten wir
unsere Thesen und Methoden an unterschiedlichen Knoten im Feld. Im Frühjahr 2015
organisierten wir mit unseren Forschungspartner_innen Workshops und kleine
Ausstellungen an den Universitäten Tallinn und Sofia. Dabei legten wir die zentralen
Case Studies fest: Wien galt seit jeher als ‚Drehscheibe zwischen Ost und West’ und
wird von wichtigen Routen durchzogen. Daher lassen sich hier – obwohl diesseits des
ehemaligen Eisernen Vorhangs gelegen – auch die Transformationen eines
großräumigeren geopolitischen Umfelds vorzüglich nachzeichnen, insbesondere
über die Geschichte und räumliche Verdrängung des internationalen Busbahnhofes.
Tallinn in Estland und die bulgarisch-türkische Grenzregion liegen an den
entgegengesetzten Enden einer bedeutenden Nord-Süd-Achse in historisch sehr
unterschiedlich gewachsenen geopolitischen Konstellationen. Sie sind geprägt von
sozialpolitischen Spannungsverhältnissen, auf Grund derer sich die
Transformationsprozesse signifikant anders gestaltet haben. Im Fall von Tallinn
konzentrierten wir uns auf die Auswirkungen des Rhythmus der riesigen Fährschiffe
auf die Hafenstadt, in Bulgarien auf die Transformationen des Netzwerks des einst
verstaatlichten und für transnationalen LKW-Verkehr zuständigen
Monopolunternehmens SO MAT.

Im Oktober 2015 gelang es, eine Installation im öffentlichen Raum vor dem
Hauptzugang zum Fährhafen in Tallinn zu realisieren, die nicht nur unsere Zwischen-
Recherchen abbildete, sondern auch unterschiedliche, oftmals unterrepräsentierte
Wissenssorte generierte. Im Dezember 2015 organisierten wir einen großen
Workshop in Wien – mit Busexkursion vom Vienna International Busterminal zum
Österreichisch-Ungarischen Grenzübergang, der kurz zuvor einen bedeutenden
Schauplatz der Flüchtlingswelle bildete. Im April 2016 konnten wir im ehemaligen
Hauptquartier von SO MAT in Sofia einen Workshop und eine Ausstellung
organisieren, um die Zirkulation von Wissensformen über die Präsentation des
Forschungs(be-)standes der Bulgarischen Case Study zu testen.

Im Oktober 2016 präsentierten wir mit der Ausstellung Road*Registers.
Aufzeichnungen mobiler Lebenswelten (Stewart 2014) (*7) einen Zwischenbericht in
Form einer großen Kunstausstellung in der Akademie der Bildenden Künste in Wien,
die unsere Erkenntnisse direkt an die Bildungseinrichtung zurück spiegelte.

Publikationen im Rahmen des Projektes

Als ersten umfangreicheren verschriftlichten Zwischenbericht des Projektes hatten
wir im April 2016 als Gastredakteure das Schwerpunktheft Korridore der Mobilität –
Knoten. Akteure. Netzwerke für dérive – Zeitschrift für Stadtforschung No.63/2017
konzipiert. In der Ausstellung Unschärfen und weiße Flecken. Kartografische
Annäherung an urbane Räume von 7.04. bis 11.06.2017 im Kunsthaus Mürzzuschlag

http://stopandgo-transition.net/lab/
http://stopandgo-transition.net/publication/route-to-the-north/
http://stopandgo-transition.net/publication/route-to-the-south/
http://stopandgo-transition.net/publication/workshop-tallinn/
http://stopandgo-transition.net/publication/workshop-sofia/
http://stopandgo-transition.net/publication/tab
http://stopandgo-transition.net/publication/conference-vienna/
http://stopandgo-transition.net/publication/stop-and-go-nodes-of-transformation-and-transition-exhibitions-interdisciplinary-workshops-and-bus-tour-in-sofia/
http://stopandgo-transition.net/publication/roadregisters/
http://stopandgo.weblog.mur.at/publication/first-printed-publications-in-an-academic-journals-etc/
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präsentierten wir erstmals eine animierte Grafik Novel.

Im Juni 2017 erschien der Katalog zur Ausstellung Road*Registers. Im Oktober 2017
erscheint eine umfangreiche Präsentation in JAR Journal for Artistic Research Issue
14. Und im Frühjahr 2018 wird ein abschließender Text-Band mit einer Sammlung
selbst erstellter Karten in der Schriftenreihe der Akademie der bildenden Künste
Wien bei Sternberg Press Berlin erscheinen.
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Heidelberg: Springer.

*5 Reijndorp, Arnold (2009): Roots, Routes and Routines. Transnational Familiarity and Local Discontent. In: Rieniets,
Tim / Sigler, Jennifer / Christiaanse, Kees (Hg.): Open City. Designing Coexistence. Amsterdam: Sun.

*6 Roberts, Les (ed.) (2016): Deep Mapping and Spatial Anthropology, Humanities 2016, 5, 5; doi:10.3390/h5010005

*7 Stewart, Kathleen (2014): Road Registers. In: Cultural Geographies 21, 4: S.549–563; insbes.: 552.

http://stopandgo.weblog.mur.at/publication/busstop/
http://stopandgo.weblog.mur.at/publication/busstop/
http://stopandgo.weblog.mur.at/publication/roadregisters-catalogue/
http://www.jar-online.net/journal/
http://www.jar-online.net/journal/
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//Johanna Öttl //Christina Hoffmann

Recommended _   Digitalität und literarische Netz-

Werke

Publikationsankündigung

Die literaturwissenschaftliche Reihe antikanon beschäftigt sich mit Fragen zur
Genese, Konstitution und Veränderung literarischer Kanonbildung. Jede Ausgabe
rückt den Fokus auf ein beispielsweise ästhetisches, ein medienspezifisches
Phänomen oder ein Merkmal literarischer Texte, an dem sich eine auffällige
(de)kanonisierende Wirkung zeigt. Diese Prozesse sollen aus unterschiedlichen
philologischen sowie methodischen und theoretischen Blickwinkeln durchleuchtet
werden. War der erste Band mit dem Thema Kitsch einer ästhetischen
Bewertungskategorie gewidmet, befasst sich die zweite Ausgabe nun mit
Veränderungen im Zuge der sogenannten dritten Medienrevolution und deren
Auswirkungen auf Literatur.

Es ist davon auszugehen, dass mit dieser Medienrevolution sowohl Produktions-,
Rezeptions- als auch Distributionsformen literarischer Texte einem Wandel
unterzogen sind sowie sich Möglichkeiten des Erzählens – und damit auch ihre
Formen, Gattungen und Funktionen – verändern. Eine denkbare Folge der Unmenge
an produzierten Daten sind Prozesse von Dehierarchisierung (erleichterte
Publikationsmöglichkeiten in Blogs, Foren, jedoch auch im E-Book-Sektor), die
tradierte Konzeptionen von Autorschaft verwischen. Gleichzeitig stellt sich die Frage,
inwieweit diese Prozesse etablierte Institutionen wieder verstärkt auf den Plan rufen:
Ob eine Rezension in der FAZ oder in einem unbekannten Literaturblog veröffentlicht
wird, hat ebenso großen Einfluss auf das symbolische Kapital von AutorInnen wie
Unterscheidungen zwischen etablierten Verlagen oder Selbstzahlerverlagen.

Implizit betreffen veränderte technische Möglichkeiten außerdem Verfahren
originärer Textproduktion – diese werden in diesem Band in Zusammenhang mit der
Zuschreibung des Plagiats sowie mit dem neuen Begriff des ‚unkreativen Schreibens‘
untersucht. Weiters gewinnt mit Blick auf den stärker partizipativen Charakter der
sogenannten neuen Medien die Frage nach den RezipientInnen Kontur: nicht nur
hinsichtlich Literatur im Netz, welche mit ihrer hypertextuellen Struktur sowie ihrer
Flüchtigkeit andere Leseleistungen erfordert, sondern auch mit Blick auf das weite
Feld der Beurteilung von Texten. Neben bereits bestehende Instanzen der
Literaturkritik (z.B. das Feuilleton) treten beispielsweise gehäuft Blogs, welche
tradierte literaturkritische Wertungskriterien unterlaufen oder schlichtweg
ignorieren – sei es aus Unkenntnis oder mit der Intention, sie als überkommen zu
demaskieren.

Der Begriff der Digitalität, der dem Band zugrunde liegt, ist damit nicht lediglich zu
verstehen als Verweis auf Literatur, die außerhalb der Gutenberg’schen
Distributionsform rezipiert werden kann oder muss. Vielmehr verweist er auch auf
Literatur, die im Wissen von Digitalität andere Formen der Darstellung und des
Erzählens produziert. Dieser erweiterte Digitalitätsbegriff trägt dazu bei, eine
Vielzahl von Fragestellungen in einem Band versammeln zu können.

LiteraturwissenschaftlerInnen aus Wien (Norbert Bachleitner, Julia Grillmayr, Peter
Clar), der Schweiz (Sofie Behluli und Gabriele Rippl), Deutschland (Angela Krewani,
Robert Charlier) und Kanada (Jan Süselbeck) tragen zu dieser Debatte bei.
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Christina Hoffmann/Johanna Öttl (Hg.): Digitalität und literarische Netz-Werke. Band 2 der Reihe antikanon. Wien: turia + kant, 2017.
Inhalt:
Norbert Bachleitner: Formen ‚unkreativen‘ Schreibens in der digitalen Literatur
Juila Grillmayr: Cyberpunk und die Panik des Kanons
Robert Charlier: Kanon und Plagiat. Literarische Originalität im medialen Zeitalter?
Angela Krewani: Mobile Medien und kommunikative Praxis: Überlegungen zu einer Ökologie der Autorschaft
Peter Clar: Elfriede Jelinek
Sofie Behluli, Gabriele Rippl: Ekphrasis in the Digital Age
Jan Süselbeck: Literaturkritische Netz-Werke im Zeitalter des ‚User Generated Content‘

http://www.p-art-icipate.net/cms/wp-content/uploads/2017/10/Cover_Anikanon_web.jpg
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//Bettina Egger

Recommended _   Ein Comic über den kleinen Mozart:

William Augels Le petit Mozart

Le petit Mozart (Der kleine Mozart),  (*1) geschrieben und gezeichnet von dem
französischen Comicautor William Augel, ist eine Annäherung an Mozarts Kindheit
in Form humoristischer Comicstrips. Die Anfänge des damals kleinen, doch bereits
großen Salzburgers werden den LeserInnen über das Guckloch der historischen
Anekdote serviert: Wir befinden uns am Rande der großen Geschichte, wo Mozart die
frisch gewaschene Wäsche seiner Mutter mit Kompositionen bekritzelt und getadelt
wird, weil er voreilig Marie-Antoinette um ihre Hand gebeten hat. Diese Lappalien
geben den Stoff für vom Künstler frei interpretierte Episoden, die Mozarts Kindheit
gekonnt nur berühren und umkreisen, aber nie erschöpfen. Vergeblich wird man
hier nach Jahreszahlen oder einer Chronologie der Ereignisse suchen.

Stil und Form sind den berühmten peanuts von Charles Schulz nicht unähnlich.
Comicstrips dieser Art besitzen ein regelmäßiges Muster von drei, vier oder auch
mehr Panels, meist mit einem Gag am Ende. Dieses Layout definiert einen raschen
Erzählrhythmus, der von Strip zu Strip wiederholt wird. So wird z.B. in Le petit
Mozart der rhythmische Alltag eines Genies in seiner Familie und auf Reisen mit dem
Vater geschildert. Gleichzeitig wird der Comicstrip an ein ebenso regelmäßiges,
wöchentliches oder tägliches Erscheinen in einer Zeitung gekoppelt. Über die
Stetigkeit solcher Strips schrieb einst Pierre Fresnault-Deruelle, einer der ersten
französischen ComictheoretikerInnen, sie strahlen eine „beruhigende
Dauerhaftigkeit im Angesicht einer unsicheren Epoche“ (Fresnault-Deruelle 1976: 8)
(*2) aus. Die Comicstrips in Le petit Mozart erzählen in einem Dreier-, Vierer- oder
Fünfertakt der Panels, wobei die Linearität der kurzen Strips des Öfteren gebrochen
und in die Räumlichkeit einer ganzen Comicseite überführt wird. *(1) Augel zeigt hier,
wie der Rhythmus des kurzen Comicstrips auch auf eine längere Geschichte
angewandt werden kann. Ein- bis zweiseitige Episoden werden so pointiert durch
kleine Gags, welche die LeserInnen zum schließenden Höhepunkt führen. Dieser
befindet sich, der Idee einer chute *(2) gemäß, meist am Ende der Seite.

Die Figur des Vaters ist, wie auch alle anderen Erwachsenen, immer nur indirekt zu
sehen (wie beispielsweise bei Tom & Jerry): Die Beine sind auf Höhe der Schenkel
abgeschnitten, nur die Arme, eine Silhouette oder eine Sprechblase von außerhalb
der Rahmung sind sichtbar. Diese Welt, in der die Kinder im Zentrum stehen, ist
jedoch nicht kindlich. Der kleine Mozart stellt sich zahlreiche Fragen, auf die es
mitunter keine Antwort geben kann. Die Comicfigur des kleinen Mozart ist einerseits
geprägt von kindlicher Unbeschwertheit, andererseits auch von einer gewissen
Melancholie, die mit der Leichtigkeit bricht. Doch der kleine Mozart ist auch ein
Schlingel, der die elterliche Geduld auf eine harte Probe stellen kann. Le petit Mozart
positioniert sich so in der Tradition der kid-strips amerikanischer Prägung aus den
Pionierjahre dieses eng mit der Presse verbundenen Genres, wie z.B. Yellow kid oder
The Katzenjammer Kids. Schlussendlich ist der kleine Mozart nur ein Kind wie so
viele andere.
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Augel, William (2017): Le petit Mozart. Saint Avertin: Éditions la Boîte à Bulles.

//Literaturnachweise

*1 Augel, William (2017): Le petit Mozart. Saint Avertin: Éditions la Boîte à Bulles.

*2 Fresnault-Deruelle, Pierre (1976): „Du linéaire au tabulaire“. In: Communications, N° 24, 1976, S. 7-23.

//Fussnoten

* 1  Le tabulaire, das „Tafelförmige“, wie es Fresnault-Deruelle genannt hat (vgl. Fresnault-Deruelle 1976).

* 2  Die chute bezeichnet im Französischen sowohl den (physischen) Fall als auch einen sich am Ende einer Geschichte
befindlichen und die Situation umkehrenden Gag und gehört zu einem weit verbreiteten Stilmittel, auch wenn die

http://www.p-art-icipate.net/cms/wp-content/uploads/2017/07/Seite_aus_Mozart.jpg
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chute nicht immer ein Gag sein muss. Der Übergang vom letzten Panel einer Seite zum ersten der nächsten (möglichst
durch das Umblättern getrennt) ist ein bevorzugter Ort für unerwartete Wendungen und Überraschungen.
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//Wolfgang Gratzer

Recommended _   Doktoratsstudium Wissenschaft und

Kunst in Salzburg

Der interuniversitäre Schwerpunkt Wissenschaft und Kunst, kooperativ eingerichtet
von der Paris Lodron Universität Salzburg und der Universität Mozarteum Salzburg,
bietet verschiedene Studienmöglichkeiten.

Einen wichtigen Entwicklungsschritt stellt das seit WS 2015/16 neu installierte
Interuniversitäre Doktoratsstudium Wissenschaft und Kunst dar. Das
sechssemestrige Studium richtet sich an InteressentInnen, die sowohl eine
wissenschaftliche Ausbildung haben als auch Kompetenzen im Bereich der
künstlerischen bzw. kulturellen Produktion aufweisen.
Im Schnittfeld von wissenschaftlichen und künstlerischen Handlungen angesiedelt,
soll das interdisziplinäre Studium dazu beitragen, die Wissensbestände beider
Bereiche zu integrieren.

Die Zulassung zum Doktoratsstudium setzt den Abschluss eines fachlich in Frage
kommenden Diplom- oder Masterstudiums an einer Universität oder Fachhochschule
oder eines anderen gleichwertigen Studiums an einer anerkannten postsekundären
Bildungseinrichtung voraus. Als fachlich in Frage kommend gelten jedenfalls
Abschlüsse in den an der Paris Lodron Universität Salzburg sowie der Universität
Mozarteum Salzburg angebotenen Studien.

Die Zulassung zum Studium erfolgt auf Grundlage eines qualitativen
Auswahlverfahrens bestehend aus:

einem Motivationsschreiben,
einer Beschreibung des wissenschaftlichen Werdegangs sowie der
künstlerischen bzw. kulturellen Erfahrungen und Kompetenzen,
der Abgabe eines Exposees,
der Abhaltung eines Bewerbungsgesprächs.

Das Auswahlverfahren wird von der Curricularkommission durchgeführt.

Den Abschluss des Studiums bilden die Annahme einer Dissertation und die
Absolvierung einer Disputation in Form einer kommissionellen Prüfung. Bei
erfolgreichem Abschluss wird der akademische Grad Doctor of Philosophy (PhD)
verliehen.

Derzeit (Oktober 2017) sind sieben Studierende zugelassen, in einem Fall wurde das
Studium bereits erfolgreich abgeschlossen: Sonja Prlić promovierte 2016 mit einer
Studie über Frontiers. Ein Computerspiel zum Thema Flucht.

Nähere Infos: http://moz.ac.at./de/studium/sr.php?nr=144&c=1
Kontakt: Ute Brandhuber-Schmelzinger / ute.brandhuber-schmelzinger@sbg.ac.at

http://moz.ac.at./de/studium/sr.php?nr=144&c=1
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//Brigitte Kovacs

Recommended _   PHD in Art/Universität für

Angewandte Kunst Wien

Neues Doktoratsstudium ‘Künstlerische Forschung’ an der Universität für
angewandte Kunst Wien

Seit dem WS 2016/17 wird an der Universität für angewandte Kunst Wien ein neues
internationales Doktoratsstudium für künstlerische Forschung angeboten.
Angesiedelt am universitätsinternen Zentrum Fokus Forschung  in den
Räumlichkeiten des Heiligenkreuzerhofs in Wien, steht das sechs Semester dauernde
Programm forschenden KünstlerInnen aus dem In- und Ausland offen. Die
Unterrichtssprache ist Englisch.

Das Aufnahmeverfahren für die Zulassung zum Studium findet einmal im Jahr
während des Sommersemesters statt und setzt die Universitätsreife der
KandidatInnen voraus. Die Bewerbung ist nur mit einem konkreten künstlerischen
Forschungsvorhaben möglich.

Die künstlerische Dissertation (Thesis) besteht aus einer (oder mehreren im Kontext
der Forschungsfrage verbundenen) künstlerischen Forschungsarbeit(en) sowie einer
umfassenden Dokumentation bzw. Reflexion der Arbeit zur Darstellung des erzielten
Erkenntnisgewinns. Nach der Absolvierung der verpflichtenden
Lehrveranstaltungen, der Fertigstellung der Thesis und der erfolgreichen
Verteidigung des Forschungsprojekts (Rigorosum) wird den
DoktoratsanwärterInnen der akademische Titel Doctor of Philosophy (PhD)
verliehen.

Neben den individuellen DissertationsbetreuerInnen mit einer künstlerischen Venia
Docendi werden die (derzeit elf) Studierenden von jährlich wechselnden
GastprofessorInnen in ihren Forschungsprojekten unterstützt. Im Studienjahr
2016/2017 wurde der österreichische Künstler Nikolaus Gansterer zum ersten
Gastprofessor des künstlerischen Doktoratstudienlehrgangs berufen. 2017/2018 ist
die österreichische Künstlerin und Kunsttheoretikerin Margarete Jahrmann am
Zentrum Fokus Forschung tätig.

© Michael Kargl, 2016. Beide Arbeiten entstanden im ersten
Jahr des Doktoratsstudiums in der intensiven

http://www.p-art-icipate.net/cms/wp-content/uploads/2017/10/2016-16._webjpg.jpg
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Auseinandersetzung mit möglichen Methodologien für das
Dissertationsprojekt “performative materiality”.

Links:

Webpage des Zentrum Fokus Forschung unter der Leitung von Alexander
Damianisch

Beschreibung der PhD Projekte

Allgemeine Information zum Doktoratsstudium

Angaben zum Curriculum

http://zentrumfokusforschung.uni-ak.ac.at/
http://zentrumfokusforschung.uni-ak.ac.at/
http://zentrumfokusforschung.uni-ak.ac.at/index.php/projects/phd/
http://www.dieangewandte.at/studium/studienangebot/doktoratsstudium/kuensterlisch-forschendes_doktoratsstudium
http://www.uni-ak.ac.at/stab/curricula/950_2016U_00.pdf
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//Katharina Anzengruber

Activities _   Annäherungen an Ljubljana oder: ein

Baukasten zur Stadterkundung

1.        Vorbemerkung zu einer Versuchsanordnung

Am Kooperationsschwerpunkt Wissenschaft und Kunst arbeiten sieben
Kollegiatinnen am dortigen Doktoratskolleg Die Künste und ihre öffentliche Wirkung
an völlig unterschiedlichen Projekten – ein Forschungsverbund, der als
Versuchsanordnung im Experimentierraum zwischen Wissenschaft und Kunst
verstanden werden kann. Am 26.1.2017 steigen diese sieben Doktorandinnen
gemeinsam mit Elisabeth Klaus, Leiterin des Doktoratskollegs, und Anita Moser,
wissenschaftliche Mitarbeiterin, in den Zug nach Ljubljana, ein Programm im
Experimentierkoffer, das sie Ljubljana näherbringen soll und Ljubljana ihnen – auf
der Suche nach interessanten Experimentierräumen abseits touristischer Pfade, auf
der Suche nach (wissenschaftlicher) Erkenntnis.

2.        Experimentierräume – Orte, Wege, Übergänge

Und Experimentierräume finden wir in Ljubljana einige: Symbolcharakter für einen
solchen hat das Red Gun Graffiti des italienischen Künstlers Blu, das, beeindruckend
groß, die Fassade des Hauptgebäudes einer stillgelegten Fahrradfabrik bespielt – weit
über die Mauern hinaus, die dieses Fabrikgelände umgeben, sticht es ins Auge. Dieses
‚Meisterstück‘ der Graffiti-Kunst entstand anlässlich des bisher letzten gescheiterten
Versuchs der Stadtverwaltung, dieses Gelände, das nach Schließung der Fabrik von
KünstlerInnen besetzt wurde und seitdem als eine Art autonome Zone fungiert, im
Zuge der Gentrifizierungspolitik wieder für sich zu gewinnen. Die Rede ist vom Rog,
einem selbstorganisierten Kultur- und Sozialzentrum, das Räume für künstlerische
Arbeit, Kulturveranstaltungen, Austausch und Kooperation zwischen
Kunstschaffenden, aber auch für vieles darüber hinaus bietet. Neben diversen
Ateliers, Proberäumen, Bühnen und einem Skatepark sind dort auch soziale
Einrichtungen zu finden – wobei wir erahnen, dass dieser Ort einem stetigen Wandel
unterliegt, den jeweiligen Bedürfnissen seiner NutzerInnen entsprechend. Ein
Experimentierraum, dessen Versuchsanordnung(en) teils empfindlich von
Störfaktoren beeinflusst werden: von solchen, mit denen man fertig wird
(Stromausfälle, fehlende Heizung), und von solchen, die die Experimente in Gefahr
bringen. So sollten die Gebäude des Rog bereits mehrmals abgerissen werden, wobei
der letzte Versuch das Red Gun Graffiti als eine Art Mahnmal hervorgebracht hat.
(Siehe auch: Rog: from bike factory to ‘experimental asylum’)

http://www.w-k.sbg.ac.at/doktoratskolleg/allgemeines.html
http://www.w-k.sbg.ac.at/doktoratskolleg/allgemeines.html
http://www.p-art-icipate.net/cms/rog-from-bike-factory-to-experimental-asylum/
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Wir begeben uns auf die Suche nach weiteren Experimentierräumen und finden so
einen Weg zu der und durch die Stadt. In Ljubljana entdeckt man an allen Ecken und
Enden Graffitis, an dafür vorgesehenen Plätzen ebenso wie an Orten, die – ginge es
nach der Stadtverwaltung – davon freibleiben sollten. Und wenn man weiß, was man
sucht, weiß man auch besser, was man sieht: Ein Referenzsystem zwischen
rivalisierenden ästhetischen/politischen SprayerInnengruppen; ein Spannungsfeld
zwischen vollendeter Sprayer-Technik und schlichtem, aber wirkungsvollem
politischen Statement. Wir finden Wege zwischen Fassaden, Mauern, Böden, auf der
Suche nach versteckten wie expliziten, nach adaptierten, transformierten oder
übersprayten Botschaften und Bildern.

Diese Wege führen uns schließlich zu einem weiteren autonomen Kunst- und
Kulturzentrum Ljubljanas. Wir finden uns in Metelkova wieder, einem Ort, dessen
Geschichte ähnlich begann wie die des Rog, allerdings einen anderen Verlauf nahm:
Es handelt sich hierbei um einen leerstehenden Kasernenkomplex, der von
KünstlerInnen und AktivistInnen Anfang der 1990er Jahre besetzt wurde, um die
Gebäude vor dem Abriss zu bewahren und sie für künstlerische Praxen zu nutzen.
Dies gelang und so entwickelte sich Metelkova zu einem Zentrum alternativer Kultur.
Mittlerweile ist es fixer Bestandteil des kulturellen Lebens Ljubljanas und wird als Ort
der Kulturproduktion – es gibt dort einige Musikclubs und Galerien – nicht mehr in
Frage gestellt, sondern sogar staatlich subventioniert.

http://www.p-art-icipate.net/cms/wp-content/uploads/2017/09/Ljubl_1.jpg
http://www.p-art-icipate.net/cms/wp-content/uploads/2017/09/Ljubl_2.jpg
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Wir bewegen uns weiter am Übergang zwischen freier und subventionierter bzw.
institutionalisierter Kulturszene. Wir durchqueren Park- und Wohnanlagen,
schlittern über massive Eisplatten, spazieren auf Kopfsteinpflaster, Asphaltstraßen,
Schotterwegen und gelangen zu Vodnikova domačija, dem Geburtshaus des
slowenischen Schriftstellers Valentin Vodnik, um dort die slowenische Lyrikerin Anja
Golob zu treffen. Auch sie bewegt sich zwischen institutionalisierter Anerkennung
(sie wurde zweimal mit dem Jenko-Preis ausgezeichnet) und Experiment (als Comic-
Verlegerin). Dieser kleine Gutshof, der kürzlich renoviert wurde, strahlt mit seinen
niedrigen Räumen und knarrenden Holzfußböden besonderen Charme aus. Neben
zwei Dauerausstellungen über Leben und Werk Vodniks besteht das Programm des
Literaturhauses zu einem wesentlichen Teil in der Leseförderung von Kindern sowie
Erwachsenen. In einladend gestalteten Leseräumen befinden sich Bücherregale und
vielfältige Sitzmöglichkeiten, um es sich lesend gemütlich zu machen. Auch
Räumlichkeiten für Instrumentalunterricht stehen bereit und in einem
Nebengebäude findet sich eine Galerie mit wechselnden Ausstellungen. Wir sind hier
also an einem Ort der Kulturvermittlung, einem Experimentierraum in dem Sinne, als
man nicht müde wird, sich diesbezüglich neue Konzepte und Formate zu überlegen.
Dabei werden auch immer wieder neue und ungewöhnliche Wege beschritten: So
organisiert man dort beispielsweise die Bibliothek unter Baumkronen, eine
Freiluftveranstaltung, die jährlich im Sommer stattfindet.

3.        Wege aus den Experimentierräumen?

In TouristInnenmanier fahren wir mit dem Taxi in die Altstadt, spazieren entlang der
Ljubljanica, vorbei an Kirchen, Geschäften, Cafés, Restaurants und Bars. Die
Marktstände des bekannten Zentralmarktes im Stadtkern werden gerade abgebaut.
Ein Akkordeonist spielt Mozart. Vertrautheit und keine Spur von Experiment?
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Der Weg hat uns nun eindeutig auf touristische Pfade geführt – auf ihnen bleiben wir
und betreten das Gebäude der Slowenischen Philharmonie, in dem das gleichnamige
Orchester beheimatet ist. Dort empfängt uns der Oboist und Universitätsdozent
Matej Sarc und gewährt uns am Beispiel dieses traditionsreichen Orchesters Einblicke
in die repräsentative, klassische Musikszene der Stadt. Doch auch er berichtet von
Schwierigkeiten: die Orientierung des MusikerInnen-Nachwuchses hin zu
‚namhafteren‘ europäi-schen Orchestern, das Problem von nicht mehr füllbaren
Konzertsälen und das Festhal-ten an Traditionswerken, sodass der zeitgenössischen
Musik nur eine sehr untergeordnete Rolle in den gegenwärtigen Programmen
zukommt. Um letzterem Problem entgegenzuwirken, hat Matej Sarc 1995 gemeinsam
mit Orchesterkollegen ein Bläserquintett, das Slowind Quartet, und 1999 das Slowind
Festival für zeitgenössische Musik gegründet. Das Slowind Festival, das sich
mittlerweile fest etabliert hat, findet einmal jährlich im Herbst und inzwischen in
kleinerem Format auch im Frühjahr statt. Matej Sarc fungiert als Hauptorganisator
dieses Festivals und programmiert es in Kooperation mit einer/einem jeweils
wechselnden KuratorIn, einer/einem KomponistIn, die/der zugleich auch meist als
DirigentIn auftritt. Gespielt werden Kompositionen von nationalen und
internationalen KomponistInnen. Mindestens zweimal jährlich wird also auch die
Slowenische Philharmonie zum Experimentierraum für Ausführende ebenso wie für
das Publikum. Es erklingt Musik abseits der ‚Orchesterklassiker‘ und das Festival
funktioniert!

Auf der Suche nach künstlerischen und kulturellen Experimentierräumen in
Ljubljana sind wir fündig geworden. Sie sind überall zu finden, wo Menschen
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leidenschaftlich das Kulturleben einer Stadt (mit)gestalten: in besetzten Häusern,
gemeindeeigenen Museen, repräsentativen Konzertsälen oder einfach in den Straßen
und Gassen der Stadt. Sie alle werden als Ausdrucks- und Kommunikationsräume
genutzt und bieten so viel Platz für vielerlei Versuchsanordnungen.

Die Bilder sind im Rahmen der Exkursion entstanden. Fotografin: Romana Hagyo
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//Margarete Beling //Monika Urbonaite

Activities _   Bis dahin und (nicht) weiter.

Künstlerisch-kulturelle Befragungen von

Grenzen

Ein Symposiumsrückblick

Am Kooperationsschwerpunkt Wissenschaft und Kunst fand im Wintersemester
2016/17 eine Lehrveranstaltung zu künstlerischen und kulturwissenschaftlichen
Perspektiven auf Grenzen, Grenzräume und Grenzüberschreitungen unter der
Leitung von Anita Moser statt. In diesem Zusammenhang veranstaltete der
Programmbereich Zeitgenössische Kunst und Kulturproduktion am 25. November
2016 ein Symposium. Eingeladen waren drei Wissenschaftlerinnen, die sich in
wesentlichen Teilen ihrer bisherigen Forschungen in unterschiedlichen Disziplinen –
Kunstwissenschaft, Philosophie und Erziehungswissenschaft – mit Grenzziehungen
befassten. Des Weiteren waren drei Künstler_innen eingeladen, ihre Zugänge zu
Grenzen und deren Überschreitungen zu präsentieren. In der Begrüßung wies
Gerbert Schwaighofer, Leiter des Schwerpunkts, auf die Aktualität des Themas hin. In
der anschließenden Einführung umriss Anita Moser die verschiedenen
Bedeutungsebenen von Grenzen und betonte, dass das Symposium mit seinen
theoretischen und künstlerisch-praktischen Beiträgen einen Diskussionsrahmen
bieten, aber auch Impulsgeber für weitere Auseinandersetzungen sein soll.

Den Auftakt machte die Philosophin und Publizistin Isolde Charim mit dem Vortrag
Was bedeutet ,Grenzeʻ heute?. Sie versteht ‘Grenze’ als virulenten Begriff, dessen
Deutung eine akute Frage ist, und bezog sich auf den französischen Denker Michel
Pêcheux, der zwei Raumbegriffe unterscheidet: die Festung und den paradoxen
Raum. Während eine Untersuchung der historischen Begriffsverwendung zeigt, dass
‘Grenze’ oft eine klare Trennung zwischen einem eindeutigen Innen und einem
eindeutigen Außen bezeichnete, müssen heute neue Definitionen gefunden werden –
wie etwa jene vom paradoxen Raum ohne feste Grenzen, der auch Widersprüche
integriert. Pêcheux bezieht sich dabei vor allem auf den Kalten Krieg, als der ‘Festung
Osten’ der Westen als freier, paradoxer Raum gegenübergestellt wurde. Infolge
nationaler sowie ideologischer Verschiebungen von Grenzen entstanden
überlappende Räume, die Merkmale von Pêcheux‘ Konzeptionen in sich vereinen.
Einzig der virtuelle Raum kenne keine Grenzen, so Charim, und sei daher der reine
paradoxe Raum.

Über die territorialen Grenzen hinausgehend, sprach Charim auch Grenzen in
gesellschaftlichen und politischen Auseinandersetzungen an. Sie machte zwei
Fraktionen fest: Pluralist_innen, die die Pluralität in der Gesellschaft akzeptieren und

http://www.w-k.sbg.ac.at
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Antipluralist_innen, die Vielfalt innerhalb der Gesellschaft ablehnen. Die Grenzlinie
verläuft bei Letzteren zwischen dem Eigenen und dem Fremden. Verbindung wird
durch Ausschließung sichtbar. Als Beispiele führte Charim Brexit und Pegida an,
deren Logik die gleiche wie bei den Islamisten sei. Gesellschaftliche Diskussionen
zeigen, dass es immer auch Gegenbewegungen gebe, wie etwa die Suche nach einem
Modus, wie ‘Unähnliche’ miteinander leben können. Kunst und Kultur können neue
Räume schaffen, sie können Mehrwert und neue Identitäten kreieren, so ein Fazit der
Philosophin.

Den nächsten Vortrag hielt die Politologin und Pädagogin María do Mar Castro Varela
zu Grenzziehungen. Von Grenzen und Subjekten. Sie setzte das Thema Grenze in
Beziehung zu kultureller Bildung, innerhalb derer zunächst über Kriterien
nachzudenken sei und über die Frage, welche Rolle die Kunst in Bezug auf
Grenzziehungen spiele. Erster Ansatz für derartige Untersuchungen sind
postkoloniale Theorien, in denen Auseinandersetzungen mit Raum-Konzepten einen
zentralen Bezugspunkt bilden. Kolonisatoren übertrugen ihre geographischen und in
der Folge ihre gesellschaftlichen Konzepte auf die eroberten Gebiete und übten
massive Gewalt durch willkürliche Grenzziehungen aus. Dadurch wurden nicht nur
unterschiedliche traditionell gewachsene Gruppen und Strukturen in Form von
Genoziden vernichtet, sondern auch die Tötung von Wissen als
Disziplinierungsmaßnahme praktiziert. Castro Varela ging in diesem
Zusammenhang auf den Begriff der imaginativen Geographie von Edward W. Said ein
und betonte, dass die eroberten Räume so geordnet wurden, dass sie größtmögliche
Beherrschung und Unterdrückung ermöglichten.

Ein weiteres Thema ihres Vortrags bildete die Stadt mit den Stadtteilgrenzen,
innerhalb derer die Entstehung sozialer Schichtungen zu ganz bestimmten
Phänomenen führte. Als Beispiel nannte sie die ‘Bielefelder Bronx’ oder Berlin-
Kreuzberg, die als kriminelle Stadtviertel galten, allerdings im Lauf von Jahrzehnten
einen Perspektivwechsel erlebten und heute als besonders chic gelten. Vor dem
Hintergrund der neuen Grenzziehungen und der Fluchtbewegungen schlug Castro
Varela vor, die bestehenden Narrative und das eurozentristische Wissen zu
hinterfragen sowie darüber nachzudenken, dass Wissensvermittlung in beide
Richtungen verlaufen muss, um neue Beziehungen zwischen Menschen, die hier
leben, und jenen, die ankommen, zu schaffen.

Die Autorin und Künstlerin Anna-Lena Wenzel referierte über Grenzen und
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Grenzüberschreitungen in der Kunst. Zuerst wies sie auf die Ambivalenz als
wesentliches Charakteristikum von Grenzen hin, indem sie einerseits Sicherheit
geben, andererseits Freiheitsbeschränkung sind. Sie ging auf territoriale und
gesellschaftliche Grenzen und ihre teilweise widersprüchlichen Bedeutungen ein,
widmete den Hauptteil des Vortrags aber den Grenzüberschreitungen im Kunstfeld.
Während Wenzels – im Hintergrund in Endlosschleife projizierten – eigene
künstlerischen Arbeiten das Publikum zu freiem Assoziieren anregten, machte sie
acht Kategorien von künstlerischen Grenzbewegungen bzw. -überschreitungen fest:
1. Überschreitung von Gattungs- und Disziplinengrenzen, 2. Hinwendung zu Realität
und Alltag, 3. Auflösung des Kunstwerks, 4. neue Räume wie Land Art oder Street Art,
5. Einbeziehung des Betrachters und der Betrachterin, 6. Erweiterung des Begriffs auf
ein polytechnisches Berufsfeld, 7. Erweiterung der Wahrnehmung und 8. Skandal
und Tabubruch. Abschließend plädierte sie für einen erweiterten Kunstbegriff, der
eine permanente Grenzbewegung möglich macht. Das Kunstwerk kann zum Konzept,
zur Aktion, zum Prozess werden, wobei die Betrachter_innen zunehmend verstärkt
eingebunden werden, wie etwa bei den partizipativen künstlerischen Initiativen.
Grenze würde dann nicht mehr eine Linie sein, sondern ein neuer Raum.

Nach dem theoretischen Teil des Symposiums hielt Can Gülcü, von 2012 bis 2015 Teil
der künstlerischen Leitung und Geschäftsführung der Wienwoche (Verein zur
Förderung der Stadtbenutzung mit Fokus auf Förderung gesellschaftspolitischer und
kultureller Handlungsräume für künstlerische, soziokulturelle und
zivilgesellschaftliche Akteur_innen), einen Vortrag mit dem Titel Radikale
Grenzüberschreitungen – Beispiele politisch engagierter Kunst und Kulturarbeit. Das
Wesen der politischen Kunst ist laut Gülcü, politische und gesellschaftliche
Veränderungen bis zu einer gewissen – beispielsweise gesetzlichen – Grenze oder
darüber hinaus zu erwirken. Dieses Prinzip spiegelte sich in allen präsentierten
Beispielen wider. Innerhalb der Wienwoche 2013 etwa wurde die Initiative
BettelLobby Wien unterstützt. Das Ziel war, Menschen mit unterschiedlichen Mitteln
(wie z.B. Kasperltheater-Aufführungen) auf absurde Stereotypen und
Ausgrenzungen, mit denen Bettler_innen jeden Tag konfrontiert sind, aufmerksam
zu machen. Dadurch wurde auch Rechtsaufklärung und soziale Hilfe für die
Betroffenen zugänglich gemacht, sowie der gesellschaftliche Dialog über Armut und
das Bettelrecht eröffnet. Die Kampagne WahlweXel jetzt! gab vom Wahlrecht
ausgeschlossenen Menschen die Möglichkeit, ihre Stimme abzugeben. Das geschah in
Form öffentlicher Diskussionen und einer Tauschaktion des Briefwahlformulars
zwischen den Wahlberechtigten und den Nichtberechtigten. Die Problematisierung
der Tatsache, dass in Österreich fast eine Million Menschen dauerhaft, jedoch ohne
Wahlrecht lebt, und die Frage ‘Wer hat Zugang zur Demokratie?’ wurden zu den
Hauptthemen innerhalb der Aktion. Das Motto für die Wienwoche 2014 lautete
Migrazija-yeah-yeah. Dieses Projekt entwickelte sich zu einem vielfältigen
Programm mit Konzerten, Diskussionen, Performances etc., das danach fragte, was
Migration mit der Nation macht und wie sich eine Gesellschaft verändert, wenn
Menschen aus unterschiedlichen Kulturen zusammen leben, lernen und Rechte
erkämpfen. Migration soll nicht nur bürokratisch behandelt werden, sondern eine
Chance für eine offene Gesellschaft sein. Als Beispiel für Aktivismus, der an die
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menschlichen und nicht an die vom Staat vorgegebenen Grenzen appelliert, nannte
Gülcü die Aktion Refugee Convoy. In einer blitzschnellen Reaktion auf das Schließen
der Grenzen in Ungarn im September 2015 organisierten sich Menschen über
Facebook, um Flüchtlinge mit Privatautos über die Grenze Richtung Deutschland zu
bringen.

Die Künstlerin Karla Spiluttini präsentierte das gemeinsam mit Korinna Lindinger
entworfene Projekt Wild. Ein Kunstprojekt zu menschlicher und tierischer Migration
(2016). Die Idee, ein Hybridwesen zu schaffen, das nicht an Grenzen gebunden ist,
entstand aus den Auseinandersetzungen mit der Migration von Tieren in
Grenzgebieten und historischen Recherchen über die Predigtstuhl-Region an der
Grenze Österreichs zu Bayern. Die Biodiversität der Tiere hängt stark vom Verlauf der
Migrationswege ab, die durch den Bau von Grenzzäunen negativ beeinflusst werden.
Die Bewegungsfreiheit von Tieren bildete für die Künstlerinnen den Hintergrund für
eine kritische Beschäftigung mit eingeschränkten Mobilitätsprozessen von
Menschen. Das künstlerische Projekt wurde in Form einer Wanderroute mit
Objektgruppen im Freien realisiert. Durch die entworfenen Migrationsszenarien und
die Arbeit mit einer Wanderkarte wurde das aktuelle Thema der Migration
künstlerisch und interdisziplinär an die Teilnehmer_innen vermittelt.

Reinhold Bidner und Sonja Prlic gehören zur Künstler_innengruppe gold extra, die
neue Wege, Formate und Ausdrucksformen durch Hybrid Media schaffen. Ihr
Vortragsthema lautete Grenzen, Flucht und Migration in Computerspielen der
Künstler_innengruppe gold extra. Sie präsentierten interaktive Simulationen aus
dokumentarischem Material innerhalb des Mediums Computerspiel, das einen
virtuellen Raum für Kommunikation öffnet. Das Computerspiel Frontiers ist eine
Inszenierung von Fluchtsituationen: Das Spiel ist mit Bildern von Fluchtrouten aus
Afrika nach Europa ausgestattet, eine der Spielstrategien ist beispielsweise die
Lösungssuche bei Spannungssituationen zwischen Polizei und Flüchtlingen. Das Spiel
wirft Fragen der eigenen Positionierung sowie nach Spielgewohnheiten von Shooter
Games und alternativen Handlungsstrategien auf. Es öffnet neue
Kommunikationsräume für Menschen verschiedener Altersgruppen, in denen
schwierige Fragestellungen und stereotype Zuschreibungen über Flüchtlinge
thematisiert werden. Das zweite Projekt From Darkness ist eine komplexe Arbeit, die
in Form einer interaktiven Dokumentation den Spieler_innen Einblicke in das Leben
von Menschen in Afrika bietet. Der Ausgangspunkt dieser Idee waren die
Rohstoffkriege in Ost- und Zentral Afrika. Es wurden 60 Stunden des Video- und
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Interviewmaterials verwendet, das bei Recherchereisen in Kenia und Uganda
aufgenommen worden war. Das Spiel versucht, europäische und afrikanische
Realitäten nebeneinanderzustellen und ein positives Bild der unbekannten Regionen
zu vermitteln. Es geht darum, Informationen über existierende Personen in Form
eines Computerspiels zu sammeln, vielleicht auch damit konfrontiert zu werden und
die eigene begrenzte Perspektive zu verändern. Über eine Spurensuche im Alltag dort
lebender Menschen werden Geschichten in virtueller Form erzählt, die sonst hinter
den Grenzen Europas verschwinden würden.

Zusammenfassend kann festgehalten werden, dass die theoretischen Beiträge
spannend und bereichernd waren, weil viele unterschiedliche Aspekte zum Thema
Grenze und Raum zur Sprache kamen. Die konkreten künstlerischen Projekte gaben
einen Einblick in das kreative Schaffen der Künstler_innen und ihre
Auseinandersetzung mit ‘Grenzen’ im Kontext von Migration. Die intensiven
Diskussionen nach den jeweiligen Vorträgen machten zahlreiche andere mögliche
Perspektiven auf das Thema sichtbar, was ein weiterer interessanter Aspekt des
Symposiums war sowie Fragen und Ausgangspunkte für weitere Diskussionen
lieferte.
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//Studierende der LV “Entwickeln und Umsetzen einer

Ausstellung”

Activities _   Ausstellungseröffnung im

KunstQuartier Salzburg: pARTicipate! Kunst

und Kultur in Salzburg

Partizipation im Spannungsfeld von aktiver Beteiligung, Teilhabe, Mitwirkung und
Mitgestaltung

Am 19. Jänner 2017 fand die Eröffnung der Ausstellung pARTicipate! im
Ausstellungsraum enter: Raum für Kunst im KunstQuartier Salzburg statt. Darin
setzten sich Studierende der Universität Salzburg und der Universität Mozarteum mit
dem Thema Partizipation in der Kulturarbeit und in künstlerischen Projekten im
Raum Salzburg auseinander. Im Rahmen der Eröffnung stellten die Studierenden aus
zwei Lehrveranstaltungen ihre Arbeiten vor. Im Anschluss konnten die Besuchenden
sich selber ein Bild von der Ausstellung machen.

Die Ausstellung ist das Ergebnis einer öffentlichen Gesprächsreihe mit Exkursionen
zu verschiedenen Kulturinstitutionen in Salzburg und von Workshops mit der
Münchner Künstlerin Zara Pfeiffer und der Salzburger Kuratorin Tina Teufel. Die
Reihe wurde von Elke Zobl, Programmbereich Zeitgenössische Kunst und
Kulturproduktion am Schwerpunkt Wissenschaft & Kunst, organisiert.

Im Rahmen der Ausstellung wurden Strategien partizipativer Kulturarbeit, die von
Salzburger Kulturinitiativen umgesetzt werden, schlaglichtartig beleuchtet. Die
BesucherInnen hatten die Möglichkeit, verschiedene Formen der Partizipation und
die Menschen dahinter kennenzulernen. Die Ausstellung war so konzipiert, dass
Besuchende zu Teilhabenden werden können – sie hatten die Möglichkeit, aktiv
Ergänzungen und eigene Vorschläge einzubringen.

Zehn Salzburger Initiativen wurden für die Ausstellung interviewt:

Querbeet  (zum Interview_Querbeet)

Schmiede Hallein (zum Interview_Schmiede)

FS1 – Freies Fernsehen Salzburg (zum Interview_FS1)

Radiofabrik (zum Interview_Radiofabrik)

Interlab Festival (zum Interview_Interlab)

MARK.freizeit.kultur  (zum Interview_MARK)

S.A.N.E. Projekt der Robert-Jungk-Bibliothek (zum Interview_S.A.N.E)

ohnetitel (zum Interview_ohnetitel)

SUPER (zum Interview_SUPER)

Performance-Künstlerin Lisa Hinterreithner (zum Interview_LisaHinterreithner)

http://www.w-k.sbg.ac.at/de/zeitgenoessische-kunst-und-kulturproduktion/vermittlung/ausstellungen/participate.html
http://www.w-k.sbg.ac.at/de/zeitgenoessische-kunst-und-kulturproduktion/vermittlung/ausstellungen/participate.html
http://www.p-art-icipate.net/cms/wp-content/uploads/2017/09/Interview_Querbeet.pdf
http://www.p-art-icipate.net/cms/wp-content/uploads/2017/09/Interview_Schmiede.pdf
http://www.p-art-icipate.net/cms/wp-content/uploads/2017/09/Interview_FS1.pdf
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Zudem wurden drei Initiativen vorgestellt, die 2017 umgesetzt wurden: 7hoch2, die
Thomas Bernhard-Schnitzeljagd und das Projekt postcARTs from Salzburg.

http://www.p-art-icipate.net/cms/wp-content/uploads/2017/09/IMG_8193.jpg
http://www.p-art-icipate.net/cms/wp-content/uploads/2017/09/IMG_7981.jpg
http://www.p-art-icipate.net/cms/wp-content/uploads/2017/09/IMG_7987.jpg
http://www.p-art-icipate.net/cms/wp-content/uploads/2017/09/IMG_8046.jpg
http://www.p-art-icipate.net/cms/wp-content/uploads/2017/09/IMG_8054.jpg
http://www.p-art-icipate.net/cms/wp-content/uploads/2017/09/IMG_8076.jpg
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//Antonia Rahofer //Victoria Fahrengruber //Mario Eder

//Eleanna Balesi

Activities _   Kunstauftritt transnational:

Kunstmanagement und Textgestaltung für

KünstlerInnen

Wie können künstlerische Arbeiten mit Worten ‚eingefangen‘ werden? Und: Geht das
überhaupt? Der Herausforderung des (Be-)Schreibens widmete sich im
Wintersemester 16/17 eine Studierendengruppe am Schwerpunkt Wissenschaft und
Kunst. Im Rahmen der Übung Kunstauftritt transnational wurden unter der Leitung
der zwischen Athen und Wien agierenden Kulturmanagerin und Textgestalterin
Antonia Rahofer praxisnahe Einblicke in Aufgabengebiete und Arbeitsweisen der
Kunst- und Kulturvermittlung geboten. *(1) Der Schwerpunkt lag auf der sprach- und
insbesondere textbasierten Präsentation von zeitgenössischer Bildender Kunst und
rezentem Filmschaffen. In Zusammenarbeit mit ausgewählten
KooperationspartnerInnen wurden (junge) KünstlerInnen und FilmemacherInnen
sowie kunstvermittelnde Initiativen aus Griechenland und Österreich dabei
unterstützt, sich sowohl einer kunstaffinen Öffentlichkeit als auch einem
interessierten Fachpublikum zu präsentieren. In vertiefenden
KünstlerInnengesprächen stellten die FotokünstlerInnen Nikolas Ventourakis
(Athen/London) und Christiane Peschek (Salzburg), die beide auch an Athen-
bezogenen Projekten arbeiten, ausgewählte Arbeiten und darüber hinaus auch ihren
Blick auf die Spezifika des österreichischen und griechischen Kunstbetriebs vor.

In der Lehrveranstaltung wurden erste Schreibexperimente ausgehend von
installativen Arbeiten von Anna-Sophie Berger, Hayley Silverman und Flaka Haliti
und ihrer Gruppenausstellung I Surrender, Dear im Salzburger Kunstverein
unternommen. Die Beschreibung zeitbasierter Arbeiten erprobten die Studierenden
während eines Besuchs des Rupertinums, wo im Studienraum der Sammlung
Generali Foundation zahlreiche Film- und Videoarbeiten zur Einsicht bereitstehen.
Eine weitere Übung fand in Reaktion auf ein Special Screening von Nora Friedels
Kurzfilm Mimikri (2016) statt.

Ihr Engagement als TextproduzentInnen, -gestalterInnen und ÜbersetzerInnen
intensivierten die LV-TeilnehmerInnen in Kleingruppen: Sie erstellten Gebrauchs-
und Fachtexte für Portfolios, KünstlerInnen-Webseiten und Online-Medien – finales
Lektorat durch KommilitonInnen miteingeschlossen. Auch Übersetzungsarbeiten ins
Englische oder Griechische wurden realisiert. Ausführliche Gespräche mit
KünstlerInnen und KunstvermittlerInnen wurden gezielt als Recherchemethode
eingesetzt und so eröffneten sich nicht nur individuelle Einblicke in spezifische
Mechanismen von Kunstproduktion und -betrieb: Durch ihr Aktivwerden als
TextproduzentInnen bzw. AutorInnen wurden die Studierenden auch selbst zu
KunstfeldakteurInnen. Identitätsstiftende Funktionen von Kunst und damit
verbundene Kanonisierungs- und Hierarchisierungsprozesse wurden dabei ebenso
reflektiert wie Aspekte von Interkulturalität oder Intermedialität. Dies macht auch
folgender Überblick über die unterschiedlichen „Textbaustellen“ und deren jeweilige
Themenschwerpunkte deutlich: Eva-Maria Resch und Julija Krištof widmeten sich
Christiane Pescheks neuestem Projekt Fear Theories und ihrer individuellen
Arbeitsweise mit dem Medium Fotografie. Gemeinsam mit Katharina Augendopler

http://www.ventourakis.co.uk/
http://www.christianepeschek.com/
http://www.salzburger-kunstverein.at/at/ausstellungen/2016/2016-09-24/anna-sophie-berger-hayley-silverman-flaka-haliti
http://www.salzburger-kunstverein.at/at/ausstellungen/2016/2016-09-24/anna-sophie-berger-hayley-silverman-flaka-haliti
http://www.salzburger-kunstverein.at/
http://www.museumdermoderne.at/de/sammlungen/sammlung-generali-foundation/
http://www.museumdermoderne.at/de/sammlungen/sammlung-generali-foundation/
http://www.norafriedel.com/


p art icipate KULTUR AKTIV
GESTALTEN EXPERIMENT!

Seite 139

//Schwerpunkt Wissenschaft&Kunst, Universität Salzburg in Kooperation mit der Universität Mozarteum
//Focus area Science&Art, University of Salzburg in cooperation with University Mozarteum
//bergstr. 12 //5020 salzburg//T+43(0)662/8044-2383 // w-k.sbg.ac.at/conart

erstellte Julija Krištof zudem eine Analyse von Sepp R. Brudermanns neuester
Videoarbeit DaNachHier (2016), die als Teil des Programms pixel, bytes & film – Artist
in Residence auf ORF III erstmals einem Publikum präsentiert wurde und dieses mit
den Lebenswirklichkeiten von AsylwerberInnen in Österreich konfrontiert.

Flüchtlings- und Austeritätspolitik sind jene Etiketten, unter denen auch die Vier-
Millionen-Stadt Athen meistens medial präsentiert wird – und das, obwohl Athen
unzählige unterschiedliche Seiten hat, nicht zuletzt eine rege Kunstszene:
Kostengünstige Mieten, moderate Lebenserhaltungskosten und die documenta 14, die
im Frühjahr/Sommer 2017 in Athen stattfand, tragen dazu bei. Christoph Berger stellt
in seinem Beitrag über die Y-Residency eines der Künstleratelier-Projekte vor, die in
den letzten Jahren in der Stadt gegründet wurden und damit auf dieses veränderte
Interesse reagierten. Katharina Augendopler portraitiert an diese Beobachtung
anschließend den Ende 2016 eröffneten Projektraum A-Dash, der flexibel sowohl als
Ausstellungsraum, Arbeitsplatz als auch als temporäre Unterkunft genützt wird.
Christina König und Carina Greiner beschäftigten sich in ihrem Interview mit der
Berliner Filme- und Theatermacherin Nina Hellmuth und deren Begeisterung für
diese kontrastreiche Stadt. Seit Jahrzehnten wiederum arbeitet auch Martha
Jungwirth, österreichische Grande-Dame der Malerei, auf der griechischen Insel
Paros. Eine Serie ihrer farbintensiven Aquarelle wurde im Dezember 2016 erstmals in
Athen präsentiert – Iveta Reegen und Antje Scheidt berichteten darüber.

Open Studio am Dach der ‘Y Residency’. Foto: Courtesy of Y
Residency.

Mareike Klingbeil und Tanner Gore Kaufman erstellten ein Portrait der in Athen
lebenden Künstlerin und Wissenschaftlerin Maria Papanikolaou, die sich in ihren
Arbeiten u.a. mit den Zusammenhängen von Kunst und Recht, nicht zuletzt aber auch
mit Graffitikunst beschäftigt. Mit den Auswirkungen der griechischen Schuldenkrise
auf das nationale Gesundheitssystem setzt sich der österreichische Filmemacher
Bernhard Hetzenauer auseinander, den Sophie Pouget und Francesca Narduzzi zum
Gespräch gebeten haben. Mario Eder und Victoria Fahrengruber stellten in einem
Interview die junge, griechische Künstlerin Eleanna Balesi vor, die in ihren
skulpturalen Arbeiten und Installationen Alltagsgegenstände ihrer gewohnten
Bedeutung entledigt. Auf Initiative des vom griechischen Kuratoren-Trio Fotini
Kapiris, Georg und Dimitris Georgakopoulos gegründeten Programms Offspring
Young Artists, das sich zum Ziel gesetzt hat, jungen und aufstrebenden
KünstlerInnen und KuratorInnen aus Griechenland mehr Sichtbarkeit und eine
internationale Plattform zu bieten, hat Balesi 2016 erstmals an einer
Gruppenausstellung in Österreich teilgenommen: Kunstbetrieb transnational en

http://tv.orf.at/orf3/stories/2813778
http://tv.orf.at/orf3/stories/2813778
http://tv.orf.at/orf3/stories/artist-in-residence/
http://tv.orf.at/orf3/stories/artist-in-residence/
http://tv.orf.at/orf3/stories/artist-in-residence/
http://www.documenta14.de/de/
http://www.yresidency.org/
http://a-dash.space/
http://a-dash.space/
http://a-dash.space/
http://www.p-art-icipate.net/cms/wp-content/uploads/2017/09/Open-Studio-am-Dach-der-Y-Residency-photo-courtesy-of-Y-Residency.jpg
http://jailbreakart.gr/
http://dok.at/person/bernhard-hetzenauer/
http://balesieleanna.blogspot.co.at/
http://offspaces.eu/offspring-young-artists/
http://offspaces.eu/offspring-young-artists/
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nuce – als auch par excellence. Zu ihrem Werdegang als Künstlerin, ihrer Teilnahme
an KünstlerInnenworkshops und Auswirkungen der Krise in Griechenland auf die
Kunstszene erzählt sie in folgendem Interview mit Victoria Fahrengruber und Mario
Eder: *(2)

Wie lange arbeitest du bereits kreativ? Wann und warum hast du begonnen, Kunst zu
machen?

Als Kind habe ich mich zunächst sehr für Kunsthandwerk interessiert. Schon im
Alter von zehn Jahren habe ich eigene Deko-Objekte und Schmuck entworfen,
angefertigt und anschließend verkauft. Nachdem ich eine dreijährige
Designausbildung absolviert habe, habe ich mich 2011 schließlich an der
Kunstuniversität Ioannina eingeschrieben und mein Studium dort 2016
erfolgreich abgeschlossen. Nun befinde ich mich gerade am Beginn meines
Masterstudiums an der Athens School of Fine Arts. Insgesamt kann ich also
bereits auf eine neunjährige akademische Kunst- und Designausbildung
zurückblicken.

Was hat dich dazu bewogen, Kunst zu studieren und dich nicht nur in deiner Freizeit
damit auseinanderzusetzen?

Mit Kunst habe ich mich von Kindheitstagen an ganz spontan und ohne
Hintergedanken oder Ziele befasst. Es war alles ein ganz natürlicher Prozess. Ich
empfand es als notwendig, mich mit den einfachsten Mitteln auszudrücken. Ich
war sozusagen auf der Suche nach einer eigenen Art der Kommunikation und
wollte eine neue Realität erschaffen. Aber ich wusste irgendwann auch, dass das
Studium an einer Kunsthochschule ausschlaggebend für die Bildung meines
künstlerischen Charakters sein würde. Glücklicherweise haben dies auch meine
Familie und mein privates Umfeld erkannt und mich von Beginn an bis zum
heutigen Tage immer unterstützt.

Während deiner Zeit an der Kunstuniversität Ioannina hast du aber nicht nur Wissen
vermittelt bekommen, sondern es haben sich auch andere Möglichkeiten für dich
aufgetan. Wir denken da an deine Teilnahme am Workshop epitopou15 – einem
Projekt auf der Insel Andros, bei dem KünstlerInnen Installationen aus vergänglichen
Materialien herstellen, und diese unter Einbeziehung der Bewohner der Insel
ausstellen. Möchtest du uns darüber erzählen?

Sehr gerne. Ja, genau, neben erfahrenen KünstlerInnen hatten auch
Studierende bei dem Workshop die Möglichkeit, ihre Werke bei den
OrganisatorInnen einzureichen und ich befand mich unter den drei
StudentInnen, die ausgewählt wurden, daran teilzunehmen. Epitopou15 war für
mich eine der besten Erfahrungen, die ich bisher in meinem Leben gemacht
habe. Aber selbstverständlich war dieser Workshop auch in Bezug auf mein
künstlerisches Schaffen sehr prägend für mich. Leider werden jedoch in
Griechenland Veranstaltungen wie epitopou15 nur äußerst selten organisiert.

Das Wort ‘Golden’ im Titel deiner ersten Einzelausstellung Golden Aid bezieht sich auf
das goldene Zeitalter Athens, also das antike Griechenland. Welche Rolle spielt das
antike Griechenland heute noch in der griechischen Gesellschaft und welche für dich
und deine Kunst?

Im Titel der Ausstellung nahm ich auf das antike Griechenland Bezug, behielt
das ‘Golden’ (von Golden Age) und fügte ‘Aid’ (first aid) hinzu. Im Grunde habe
ich versucht, die Vergangenheit mit der Gegenwart zu verbinden, wobei diese
Verbindung eher ironisch gemeint ist. Meine Werke thematisieren die
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ungerechte Verteilung des Reichtums sowie die Krise, die nicht nur
wirtschaftlich, sondern auch moralisch ist. Der spirituelle Geist und der
Fortschritt der Antike können mit der heutigen Situation eigentlich nicht mehr
verglichen werden. Doch obwohl die griechische Antike weit von der
gegenwärtigen Realität entfernt ist, fließt sie in mein Werk ein. Ich spreche
gegenwärtige Probleme auf ungezierte Art und Weise an und versuche, die
Menschen mit dem Titel Golden Aid dazu zu bewegen, sich an die
Vergangenheit zu erinnern, und gleichzeitig möchte ich auf Verbindungen,
Ähnlichkeiten und Unterschiede zur Gegenwart aufmerksam machen.

Golden Aid. Foto: Offspring Young Artists

Du hast 2016 an der Gruppenausstellung Powerfool in Wien teilgenommen. Kannst du
aufgrund deines Wienaufenthalts einen Vergleich zwischen der österreichischen und
der griechischen Kunstszene ziehen?

Da ich nur dieses eine Mal in Österreich war, habe ich diesbezüglich keine große
Erfahrung. Ich hatte aber den Eindruck, dass die sozialpolitische Situation wie
auch die schwierige wirtschaftliche Lage Griechenlands innerhalb der
österreichischen Kunstszene auf großes Interesse stoßen. Ich denke, dass die
Kunstszene in Österreich durchaus dynamisch und imstande ist,
NachwuchskünstlerInnen erfolgreich zu fördern, was in Ländern wie
Griechenland leider nicht oder kaum geschieht.

Welche Auswirkungen hat die Krise in Griechenland deiner Meinung nach auf die
Kunstszene?

Ich denke, die Wirtschaftskrise ist für einen großen Teil der GriechInnen
spürbar. Bis auf ein paar Ausnahmen wird wohl die Mehrheit der griechischen
KünstlerInnen durch die Krise beeinflusst, was sich auch in deren Kunstwerken
widerspiegelt. Ich denke, dass die Not den Drang sich auszudrücken verstärkt,
auch wenn dies bedeutet, finanzielle Motive hintanzustellen.

Warum arbeitest du hauptsächlich mit alltäglichen Gegenständen und vergänglichen
Materialien? Haben diese eine persönliche Bedeutung für dich?

Die von mir gewählten Gegenstände und Materialien sind stets mit den Themen,
die ich behandle, verbunden. Sie dienen bestimmten Funktionen des jeweiligen
Werkes und damit auch mir persönlich.

Du thematisierst in deiner Arbeit sehr stark die sozialpolitische Situation in

http://www.p-art-icipate.net/cms/wp-content/uploads/2017/09/Puff-2016_GoldenAid_Eleanna-Balessi_photo-©-Offspring-Young-Artists_web.jpg
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Griechenland. Fließen dabei auch Geschichten aus deinem persönlichen Umfeld in
deine Kunst ein?

Mein Alltag hängt sehr stark mit dem Alltag meines persönlichen Umfeldes
zusammen. Es gibt keine Trennung. Ich bin selbst Teil dieses sozialen Umfeldes,
und auf Grundlage meiner Erfahrungen darin repräsentiere ich es mit
künstlerischen Mitteln.

Was sind deine nächsten Projekte?

Eines meiner nächsten Projekte wird die Teilnahme an der Ausstellung Artists
in Athens – City of crisis in der Michael Cacoyannis Foundation in Athen und in

der Rosa-Luxemburg-Stiftung in Berlin sein. Außerdem werde ich an der 8th

Biennale of New Artists in Greece teilnehmen. Parallel dazu arbeite ich an einem
Projekt, das ich wounded and the injured artistic gesture betitele. Und neben all
diesen Projekten habe ich nicht zuletzt auch an der Universität einiges zu tun.

 

//Fussnoten

* 1  Ein herzliches Dankeschön an alle KünstlerInnen und KunstvermittlerInnen, die sich mit Input und als
InterviewpartnerInnen in diese Lehrveranstaltung miteingebracht haben: Eleanna Balesi, Sepp R. Brudermann, Lina
Damoula, Nora Friedel, María Galván, Nina Hellmuth, Bernhard Hetzenauer, Eva Isleifs, Martha Jungwirth, Fotini
Kapiris, Noemi Niederhauser, Maria Papanikolaou, Christiane Peschek und Nikolas Ventourakis. Ein besonderer
Dank gilt Michaela Prinzinger für die Veröffentlichung ausgewählter Beiträge auf diablog.eu, einer zweisprachigen
Onlineplattform für deutsch-griechische Begegnungen. Danke auch an Jürgen Dehm (Museum der Moderne), Susanne
Knauseder (Salzburger Kunstverein) und die Galerie Thaddaeus Ropac in Salzburg für die ausführlichen Rundgänge
durch ihre Häuser!

* 2  Dieses Gespräch fand im Januar 2017 via Skype statt. Bei der Übersetzung vom Griechischen ins Deutsche und retour
half Pavlos Kapounis.

http://diablog.eu
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//Carina Samitz //Manuela Seethaler //Katharina

Steinhauser //Julija Krištof

Activities _   PostcARTs from Salzburg

A project developed in the seminar ‚Speaking and Writing about Art in English’

Speaking and Writing about Art in English, a course offered as part of the study focus
Cultural Production and Arts Management at the University of Salzburg in
cooperation with the Mozarteum University, guides students towards a practical
application of English. How do we talk and write about art? What specific vocabulary
is called for, what styles and types of speaking and writing are necessary when
speaking and writing about art, marketing artists and managing culture? In order to
answer these questions, the course includes a review of grammar, an introduction to
editing and style guides, practice speaking in groups and in front of an audience, as
well as workshops with guest lecturers and artists. At the same time, the main focus is
the students’ collaboration on a project.
Students decide on a project and then figure out how they want to realize this project.
Along the way, they have to navigate the process of group collaboration, identify and
implement the different stages of production, and deal with any obstacles: and all of
this in English. What students take away from the course is the experience of carrying
out a project in an artistic and cultural context using English as the project language,
with guidance throughout.
The seminar has been offered since 2014. Projects have included such diverse
endeavours as collaboratively creating CVs and texts for artists, hosting a panel
discussion, publishing a book with transcripts of Skype interviews with artists from
around the world and launching a postcard series promoting the Salzburg art and
culture scene, which will be discussed in depth here. Although each project is
different, they are all intended to foster the same skills: speaking and writing about
art in English.

Kulturlandkarte Salzburg

PostcARTs from Salzburg – Spread art all over the world

postcARTs from Salzburg, a project developed in the seminar Speaking and Writing
about Art in English in winter semester 2016 at the Department Wissenschaft &
Kunst, addresses the image of Salzburg via the enduring medium of the postcard. The

http://www.p-art-icipate.net/cms/wp-content/uploads/2017/10/Ausstellung.jpg
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team behind postcARTs from Salzburg, Carina Samitz, Manuela Seethaler, Katharina
Steinhauser and Julija Kristof, joined together to realize a project that combines their
different backgrounds and different interests within the art field.

postcARTs from Salzburg  aims at generating visibility for unconverntional Artist:
they are offered a platform that allows them to present their work to the public. A
large variety of artworks, representing the artists’ personal views of Salzburg, are
thereby spread throughout Austria and the world  raising awareness of the city’s
cultural and artistic diversity. The medium of the postcard was specifically chosen for
this task. Based loosely on Riepl’s law, the original function of the postcard was
reinterpreted: from communication medium to low-threshold platform for art. As
postcard motif, the artwork circulates freely and artists are not dependent on specific
exhibition spaces. The choice of locations where the postcards are laid out for people
to take, e.g. universities, cafés and nightlife venues, reflects the projects  is primarily
intention of providing locals a fresh view of their city. However, the postcARTs
unconventional perspectives on the city make them attractive for tourists, too .

The project started with an open call for ideas, which intentionally did not specify
how submissions had to relate to Salzburg (as the project team was curious about
what people would send). From 96 submissions, 6 motifs were selected. Each motif
was printed on 1,500 postcards, with the back left blank, other than a link to more
information about the artist . The postcards were financed via an online
crowdfunding campaign and are now available at over 50 sites throughout Salzburg.
Furthermore, the project was presented at the exhibition pARTicipate: Kunst und
Kultur in Salzburg from January 19, 2017 to June 30, 2017 at enter: exhibition space in
KunstQuartier (Bergstraße 12, Salzburg). Statements by the artists on their postcARTs
from Salzburg: six very different perspectives from six very different people — or
maybe they are not so different at all?

Putting ‘Art’ in ‘postcArts’ – the motifs | Why is this your view of Salzburg?

Elisabeth Hillinger | Choreographer, Dancer, Soprano
Photo title: Open

I was looking for a different, ‘unpolished’ angle to represent the city of Salzburg,
which is most often shown in its cozy and nice aspects. This turned out to be more
difficult than I thought it would be.
At first glance, Salzburg is cute, gorgeous, pretty, or to put it simply: NICE AND
LOVELY!
Salzburg is full of history and rich in tradition, both of which have greatly helped to
form the city’s appearance, but this is also a corset in which it is hard to act, to find
new possibilities and room for development.
All these aspects are united in the picture of the window.
The old, but open window, acts as a symbol of the historical heritage of the city and a
chance for an open mind. The shelves in the window represent a new way of using old
spaces and of enlarging old structures, which at the same time creates a barrier to an
unhindered view.
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Elisabeth Hillinger: Open

Günter Konrad | Painter
Photo title: Salzburg / Innerer Stein

Covert and discovered history 172 is one picture in my current work series.
In it, I merge digitalized, famous single works of art history (Innerer Stein by
Friedrich Loos, 1838) with my own paintings and photographs of decollages, tags, and
urban fragments that I have collected over the past twenty years. I paint using
existing pictures and aim to establish a link between the past and the present. So, on
the one hand you have the art-historical artifacts of high culture from past eras and
on the other hand, the codes, the inscriptions of the current visual grammar. My aim
is to combine these two approaches to art in my work and so create something utterly
new. The Innere Stein is my favorite view of Salzburg. It is the B-Side but the sunny
side of the old town and I like this picture because no cars can be seen.

Günter Konrad: Salzburg / Innerer Stein

Manuela Seethaler | Photographer, Cultural Manager
Photo title: Hidden

For more than five years I have dedicated myself to photography. As a photographer, I
frequently discover new and different perspectives of Salzburg that go beyond the
usual postcard motifs. My photo Hidden, which shows (or rather does not show) the
Salzburg fortress covered with fog, was taken as part of a special series emphasizing
the surreal. The photo indirectly asks: “What would Salzburg be without its fortress?”

http://www.p-art-icipate.net/cms/wp-content/uploads/2017/09/1_Hillinger_web.jpg
http://www.p-art-icipate.net/cms/wp-content/uploads/2017/09/3_Güntere-Konrad_web.jpg
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In my view, the answer to this question is clear: Behind Salzburg’s façade of high
culture and history lies a lot more than a beautiful and perfect cityscape. My motif
points to spaces and locations for art and culture in Salzburg that are not visible at
first glance, but are nonetheless omnipresent. Whether these spaces and locations are
‘seen’ or not depends on the eye of the beholder.

Manuela Seethaler: Hidden

Nico Samitz | Trumpet player, composer
Picture title: Hans Gansch Farewell Fanfare

I had the pleasure of studying with  Hans Gansch, an Austrian trumpet legend, at the
Mozarteum Salzburg for two years (until his retirement). When he decided to retire,
our trumpet class was very sad. Everyone loved him, not only because he was one of
the greatest players, but also one of the nicest and fairest teachers. He transmitted his
knowledge of trumpet playing, and also his natural and honest attitude toward life.
We wanted to give him a very special farewell gift. I collected different melodies he
had played and taught during his career and combined them in a medley for brass
players. When Hans Gansch entered the Mozarteum for the last time as a teacher, we
surprised him by playing the Hans Gansch Farewell Fanfare. This moment will
remain in our hearts forever.

Nico Samitz: Hans Gansch Farewell Fanfare

Florian Kecht | kecht3i (Musician)

http://www.p-art-icipate.net/cms/wp-content/uploads/2017/09/4_Manuela-Seethaler_web.jpg
http://www.p-art-icipate.net/cms/wp-content/uploads/2017/09/2_Nico-Samitz_web.jpg


p art icipate KULTUR AKTIV
GESTALTEN EXPERIMENT!

Seite 147

//Schwerpunkt Wissenschaft&Kunst, Universität Salzburg in Kooperation mit der Universität Mozarteum
//Focus area Science&Art, University of Salzburg in cooperation with University Mozarteum
//bergstr. 12 //5020 salzburg//T+43(0)662/8044-2383 // w-k.sbg.ac.at/conart

Photo title: Out of place

Society is becoming more and more connected every day — at least in a technical way.
But because of this, we seem to talk less to each other and spend more time alone. As a
matter of fact, loneliness is — in my opinion — one of the most relevant topics for
discussion, even though it is more repressed then expressed as we reduce ourselves
more and more to social profiles. From outside I see Salzburg as one of the most
beautiful cities in the world — and it probably is. But in addition I unfortunately also
feel a lack of honesty and realness. The artwork symbolizes the desire for friendship
and closeness in real-(Salzburg-)life. As an artist living in Salzburg this is  one of the
issues I’m dealing with in my music — expressed in various styles and genres (as
stories and emotions are naturally always different).

Florian Kecht: Out of Place

 

disposed | Artist collective
Photo title: [♥] needs no ‰

It seems that Salzburg’s main focus is to provide attractive sites for tourists. While the
nightlife is mostly overshadowed by stereotypes, there’s a lack of spaces for the local
underground—for people who are trying to enliven their environment and make it
more authentic by shaping it themselves. The vision of disposed is to use abandoned
places as a starting point for creating something new and for establishing a
playground and network for people to share thoughts and ideas.

Our community was founded in 2014, and the establishment of our first free space,
kvartier, followed in late 2015 — a revitalization of a building on the grounds of the
old Rauchmühle in Lehen. In just one -year, a great number of events, workshops, and
exhibitions have taken place there, and lots of ) people have been provided with a
space to present their art.

The focus is always on what is between the brackets: find your strengths, release
yourself, and get together. Do what you want! As long as you fill in the blanks and it’s
all about the [♥] and not the ‰!

http://www.p-art-icipate.net/cms/wp-content/uploads/2017/09/5_Florian-kecht_web.jpg
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disposed: [♥] needs no ‰

More about the project: http://bit.ly/FB_PostcARTsfromSalzburg

http://www.p-art-icipate.net/cms/wp-content/uploads/2017/09/6_Diposed_web.jpg
http://bit.ly/FB_PostcARTsfromSalzburg
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Activities _   Veranstaltungsreihe W&K-Forum

Ein Rückblick auf das Studienjahr 2016/17

Das Ziel der Veranstaltungsreihe W&K-Forum des Schwerpunkts Wissenschaft und
Kunst besteht darin, dem kontroversiellen Diskurs rund um kultur- und
gesellschaftspolitische Fragestellungen in der Stadt Salzburg eine Plattform zu
bieten. Hierzu werden Persönlichkeiten aus Universitäten oder Kultureinrichtungen
sowie KünstlerInnen eingeladen, um ihre Expertise zu Themen, die mit Wissenschaft
und Kunst zusammenhängen, im gesellschaftlichen Kontext darzulegen bzw.
miteinander zu diskutieren. Durch die Wahl aktueller Inhalte, die Kooperation mit
verschiedenen auch außeruniversitären Institutionen sowie Kultureinrichtungen in
der Stadt wird angestrebt, eine breite kulturinteressierte Öffentlichkeit zu erreichen.
Diese im Frühjahr 2015 gestartete Reihe wurde im Studienjahr 2016/17 mit folgenden
Veranstaltungen fortgesetzt:

Am 13. Oktober 2016 fand im Theater im Kunstquartier die Podiumsdiskussion mit
dem Titel Elfriede Jelinek und die Öffentlichkeit und dem Untertitel Polemische
Konfrontationen statt. Unter der Moderation von Pia Janke (Elfriede Jelinek
Forschungszentrum, Wien) diskutierten miteinander Roland Koberg (Dramaturg,
Berlin/Wien), Alia Luque (Regisseurin, Barcelona/Berlin), Harald Mayer (Die Presse,
Wien) und Kathrin Röggla (Autorin, Berlin). Am Beispiel Jelinek wurde dabei der
Frage nach dem Verhältnis von Kunst und Öffentlichkeit in der Gegenwart
nachgegangen und die Rolle des Theaters als einem zentralen entsprechenden
Kristallisationspunkt hervorgehoben. Im Zuge dessen wurde auch das aktuelle
Theaterschaffen von Elfriede Jelinek beleuchtet.

Foto: Fabian Schober

Am 8. November 2016 wurde in der ARGEkultur Salzburg in Kooperation mit dem
Dachverband Salzburger Kulturstätten die Podiumsdiskussion
Kulturentwicklungsplan Salzburg: Strategien, Herausforderungen und Chancen
abgehalten. Ins Gespräch kamen Markus Grüner-Musil (Landeskulturbeirat
Salzburg, ARGEkultur), Kerstin Klimmer-Kettner (Tennengauer Kunstkreis), Monika
Mokre (Österreichische Akademie der Wissenschaften), Thomas Philipp (Linzer
Institut für qualitative Analysen LIquA) und Karl Zechenter (Dachverband Salzburger
Kulturstätten), wobei Anita Moser (Schwerpunkt Wissenschaft & Kunst /
Programmbereich Zeitgenössische Kunst und Kulturproduktion) die Moderation
innehatte. Im Mittelpunkt stand der Kulturentwicklungsplan des Landes Salzburg,
der unter Einbindung der Bevölkerung ausgearbeitet wird und als Grundlage für das

http://www.p-art-icipate.net/cms/wp-content/uploads/2017/09/diskutanten4_131016_01.jpg
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künftige kulturpolitische Handeln dienen soll. Bei der Veranstaltung wurden erste
Zwischenergebnisse der Arbeit präsentiert und weitere Schritte diskutiert.

© ARGEkultur Salzburg

Das W&K-Forum am 30. November 2016 fand in der ARGEkultur Salzburg in
Kooperation mit dem Literaturforum Leselampe unter dem Titel
GeschlechterSpielRäume bei Thomas Meinecke Selbst und Teresa Präauer Oh
Schimmi statt. Zunächst lasen die beiden AutorInnen Ausschnitte aus ihren aktuellen
Romanen. Danach diskutierten sie mit Christa Gürtler (Universität Salzburg /
Fachbereich Germanistik) und mit dem Musiker und Journalisten Didi Neidhart über
GeschlechterSpielRäume und Pop. Im Anschluss gab es ein DJ-Set mit Thomas
Meinecke & Didi Neidhart an den Plattenspielern.

Foto: Markus Grüner-Musil

Am 3. Dezember 2016 wurde im Kleinen Studio der Universität Mozarteum der
Workshop Hören ohne Sehen – Eine Grenzerfahrung angeboten, eine Kooperation im

http://www.p-art-icipate.net/cms/wp-content/uploads/2017/09/KEP.jpg
http://www.p-art-icipate.net/cms/wp-content/uploads/2017/09/DSCF6376.jpg
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Rahmen des Festivals DIALOGE Grenze der Stiftung Mozarteum. Dieser Workshop
richtete sich an Erwachsene jeden Alters und Jugendliche (vom Laien bis zum Musik-
Profi) und wurde von der Leiterin des W&K-Programmbereichs ConTempOhr Simone
Heilgendorff (Musikwissenschaftlerin und Bratschistin des Kairos Quartetts / Berlin)
sowie vom Mitarbeiter des Studios für Neue Musik an der Universität Mozarteum
Marco Döttlinger geleitet, wobei die Guides des Blinden- und
Sehbehindertenverbandes Salzburg Josef Schinwald und Peter Weiser mitwirkten.
Der Workshop bot die seltene Gelegenheit, sich mit klanglich-musikalischer
Kommunikation und Raumerfahrung bei kompletter Dunkelheit zu befassen – u.a.
durch klangliche Äußerungen der Teilnehmenden und über Lautsprecher zugespielte
Raum-Klänge/Musik.

Einladungskarte

Am 17. Januar 2017 fand in der Stadtgalerie Lehen die Podiumsdiskussion Musik und
Macht. Russland statt. An dieser vom Leiter des W&K-Programmbereichs
ConTempOhr Martin Losert moderierten Veranstaltung waren der Komponisten
Sergej Newski (Berlin/Moskau) und Vladimir Rannev (St. Petersburg), die Sängerin
und Performerin Natalia Pschenitschnikova (Berlin/Moskau) sowie die
Musikwissenschaftlerin Svetlana Savenko (Moskau) beteiligt. Diskutiert wurde über
das komplizierte Verhältnis von Musik und politischen Strukturen im heutigen
Russland. Vorranging ging es um die Frage, wie sich direkte politische Einflussnahme
über finanzielle Förderungen oder Repressionen auf gesellschaftliche Strukturen,
Normen, Diskussionen oder Strömungen von Kunst- und Musikproduktionen
auswirkt. Außerdem wurden Stücke der geladenen Komponisten vom jungen
Salzburger Ensemble NAMES und der in Berlin und Moskau lebenden Sängerin
Natalia Pschenitschnikova aufgeführt.

Foto: Alex Hoerner

Das W&K-Forum am 15. März 2017 in der ARGEkultur Salzburg trug den Titel
Aufnehmen und Verwandeln – Portrait: Christian Ofenbauer. Dabei handelte es sich

http://www.p-art-icipate.net/cms/wp-content/uploads/2017/09/CTO_17_Flyer_RZ_web.jpg
http://www.p-art-icipate.net/cms/wp-content/uploads/2017/09/MusikMacht.jpg


p art icipate KULTUR AKTIV
GESTALTEN EXPERIMENT!

Seite 152

//Schwerpunkt Wissenschaft&Kunst, Universität Salzburg in Kooperation mit der Universität Mozarteum
//Focus area Science&Art, University of Salzburg in cooperation with University Mozarteum
//bergstr. 12 //5020 salzburg//T+43(0)662/8044-2383 // w-k.sbg.ac.at/conart

um einen von Simone Heilgendorff (Leitung ConTempOhr) moderierten Vortrag mit
anschließendem Gespräch mit dem Komponisten, Organisten und Professor für
Harmonielehre und Kontrapunkt an der Universität Mozarteum Salzburg Christian
Ofenbauer. Im Zuge dessen gelangten auch einige seiner Kompositionen aus der
Reihe BruchStücke durch das Kairos Quartett (Berlin) und den Pianisten Jan Gerdes
(Berlin) zur Aufführung und wurden mit dem Komponisten, den MusikerInnen sowie
dem Publikum diskutiert.

Foto: Sahereh Astaneh

Am 4. April 2017 fand im DAS KINO das Filmscreening Emergency Turned Upside-
Down: Filme von Oliver Ressler zu Flucht und Grenzen statt, dem ein
Künstlergespräch zwischen dem Regisseur und der Leiterin der Galerie
Fünfzigzwanzig Karolina Radenković folgte. Ausgangspunkt der beiden
präsentierten Kurzfilme von Oliver Ressler (Emergency Turned Upside-Down und
There are no Syrian Refugees in Turkey) bildeten die Fluchtbewegungen, die durch
die kriegerischen Auseinandersetzungen in Syrien (und anderen Staaten) ausgelöst
wurden. Bei der Diskussion wurden u.a. Handlungsorte innerhalb des Kunstsystems
sowie deren Wechselwirkungen und Relationen zu aktuellen gesellschaftskritischen
Diskursen thematisiert.

Foto: Leonhard Pill

Das letzte W&K-Forum in diesem Studienjahr am 25. Mai 2017 wurde im Unipark
durchgeführt und trug den Titel „Political Correctness“. Es war eine von Christopher
F. Laferl und Norbert Christian Wolf moderierte Podiumsdiskussion zur aktuellen
Debatte um den titelgebenden Begriff, an der Alexandra Weiss

http://www.p-art-icipate.net/cms/wp-content/uploads/2017/09/ofenbauer.jpg
http://www.p-art-icipate.net/cms/wp-content/uploads/2017/09/Ressler.jpg
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(Politikwissenschaftlerin, Universität Innsbruck), Matthias Dusini (Journalist/Autor,
Der Falter) und Michael Schmidt-Salomon (Autor/Philosoph, Giordano-Bruno-
Stiftung) teilnahmen und die vom W&K-Programmbereich Kunstpolemik –
Polemikkunst organisiert wurde. Neben Gender-Aspekten wurden dabei auch
Möglichkeiten des Umgangs mit literarischen Texten aus verschiedenen Zeiträumen
(Stichwort: ‘unkorrekte’ Begrifflichkeit) sowie mit künstlerischen Artefakten, deren
Verstörungs-Potenzial und Zumutbarkeit in verschiedenen gesellschaftlichen
Kontexten wie auch die Grenzen der Redefreiheit erörtert.

Foto: Ute Brandhuber-Schmelzinger

Diese Zusammenschau zeigt, wie vielfältig das Programm der Veranstaltungsreihe
W&K-Forum ist. Es werden zahlreiche renommierte sowohl nationale als auch
internationale WissenschaftlerInnen und KünstlerInnen eingebunden und auch
vielfältige Veranstaltungsorte genutzt. Zusätzlich zu Vorträgen und Diskussionen
nehmen dabei auch Workshops und v.a. künstlerische Präsentationen
unterschiedlichster Richtungen – von Musik über Literatur bis zum Film – einen
wichtigen Stellenwert ein. Die Fortsetzung im Studienjahr 2017/18 verspricht wieder
spannende und anregende Veranstaltungen an den Schnitt- und Reibflächen von
Wissenschaft und Kunst.

http://www.p-art-icipate.net/cms/wp-content/uploads/2017/09/Mai17.jpg
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Activities _   Preview 2017/18

Im kommenden Studienjahr findet wieder eine Reihe von Veranstaltungen an den
Schnittstellen von zeitgenössischer Kunst, Kulturmanagement und kritischer
kultureller Produktion statt. Im Folgenden ein Ausblick auf das Lehrangebot,
Gastgespräche, Workshops und Ausstellungen.

Die Gesprächsreihe Kultur für alle – Kultur mit allen? Positionen, Reflexionen,
Handlungsfelder kultureller Teilhabe beschäftigt sich im Wintersemester 2017/18 mit
kultureller Teilhabe, insbesondere mit aktuellen Bestrebungen sowie Kritikfeldern,
die Möglichkeiten und Herausforderungen von Teilhabe kritisch reflektieren und
umsetzen. Wie hat sich die Idee einer ‚Kultur für alle‘ in Richtung einer ‚Kultur mit
allen‘ verändert? Was heißt ‚alle‘? Wer nimmt Sprecher_innenposition ein? Wie
lassen sich die Forderungen nach Teilhabe, nicht-diskriminierenden Sprachpolitiken
und der Öffnung von Institutionen tatsächlich einlösen? Welche Initiativen und
Projekte erschließen neue und andere Denk- und Erfahrungsräume kultureller
Teilhabe?
Gemeinsam mit Akteur_innen aus Kunst, Kultur und Bildung – unter anderem Max
Fuchs, Martin Hochleitner, Elisabeth Schneider, Andrea Folie, Karl Zechenter, Vlatka
Frketić, Nadja Al-Masri-Gutternig und Monika Daoudi-Rosenhammer, Eva Egermann,
Elisabeth Magdlener – werden diese und andere Fragen diskutiert und Perspektiven
auf einen transformativen Kulturbegriff entwickelt.

Die Gesprächsreihe ist auch Teil der Lehrveranstaltungen Kultur für alle!? Teilhabe,
Zugänge, Barrieren und Ausschlüsse in Kunst und Kultur von Elke Zobl und Kultur
für alle!? Entwicklung von Vermittlungsformaten im Kunst- und Kulturbereich von
Elke Smodics.

Entstanden ist die Gesprächsreihe im Rahmen des neuen Projektes Kulturelle
Teilhabe in Salzburg (gefördert vom Land Salzburg), das sich in den nächsten drei
Jahren der Grundlagenforschung und Erschließung spezifischer Themenfelder zu
kultureller Teilhabe mit einem Fokus auf Stadt und Land Salzburg verschrieben hat.
Außerdem werden Angebote für die Vermittlungsarbeit in Gestalt einer Akademie
für dezentrale und transdisziplinäre Kulturkonzepte und einer digitalen Plattform
und anwendungsorientierten Toolbox entwickelt.

Am 1. Dezember 2017 findet das Symposium  To make a difference? Künstlerische und
mediale Interventionen im Kontext von Flucht statt. Flucht ist ein zentrales Thema in
der medialen Berichterstattung Österreichs, findet aber – insbesondere seit
Sommer/Herbst 2015 – auch in der zeitgenössischen Kunst und Kulturarbeit verstärkt
Eingang. Wenngleich die Absichten und Mittel der Auseinandersetzungen in
künstlerisch-kulturellen Projekten einerseits und Medien andererseits sehr
unterschiedlich sind, können beide als kulturelle Produktionen verstanden werden,
die sich öffentlich artikulieren, gesellschaftliche Hierarchien stützen, aber zugleich
auch Interventionsmöglichkeiten bereitstellen, um dominante Diskurse zu
unterlaufen und zu verändern.
Expert_innen aus Kunst und Medien – Vina Yun (freie Redakteurin und Autorin),
Martina Pohn (Kunsthistorikerin), Johnny Mhanna (Schauspieler), Tina Leisch (Film,
Text- und Theaterarbeiterin), Abdullah Karam (Illustrator), Georg Hobmeier
(Künstler und Game-Entwickler) und Nicole Baïer (Filmemacherin) – diskutieren in
dem Symposium theoretische Positionen und Praxisbeispiele zum Thema. Workshops
bieten zudem Möglichkeiten der vertiefenden Auseinandersetzung

Das Symposium findet im Kontext der Lehrveranstaltungen von Anita Moser
Kulturarbeit und künstlerische Praktiken in der Migrationsgesellschaft (VU am

http://www.w-k.sbg.ac.at/de/zeitgenoessische-kunst-und-kulturproduktion/vermittlung/gespraechsreihen/kultur-fuer-alle-kultur-mit-allen.html
http://www.w-k.sbg.ac.at/de/zeitgenoessische-kunst-und-kulturproduktion/vermittlung/gespraechsreihen/kultur-fuer-alle-kultur-mit-allen.html
https://online.uni-salzburg.at/plus_online/wbLv.wbShowLVDetail?pStpSpNr=327804
https://online.uni-salzburg.at/plus_online/wbLv.wbShowLVDetail?pStpSpNr=327804
https://online.uni-salzburg.at/plus_online/wbLv.wbShowLVDetail?pStpSpNr=327805
https://online.uni-salzburg.at/plus_online/wbLv.wbShowLVDetail?pStpSpNr=327805
http://www.w-k.sbg.ac.at/zeitgenoessische-kunst-und-kulturproduktion/aktuelles/details/article/1062/kulturelle-t-2.html?no_cache=1&cHash=7ac23c3b2b6fb3cf70c45f9fdc5ab052
http://www.w-k.sbg.ac.at/zeitgenoessische-kunst-und-kulturproduktion/aktuelles/details/article/1062/kulturelle-t-2.html?no_cache=1&cHash=7ac23c3b2b6fb3cf70c45f9fdc5ab052
http://www.w-k.sbg.ac.at/zeitgenoessische-kunst-und-kulturproduktion/aktuelles/details/article/1062/kulturelle-t-2.html?no_cache=1&cHash=7ac23c3b2b6fb3cf70c45f9fdc5ab052
http://www.w-k.sbg.ac.at/de/zeitgenoessische-kunst-und-kulturproduktion/vermittlung/symposien/to-make-a-difference.html
http://www.w-k.sbg.ac.at/de/zeitgenoessische-kunst-und-kulturproduktion/vermittlung/symposien/to-make-a-difference.html
https://online.uni-salzburg.at/plus_online/wbLv.wbShowLVDetail?pStpSpNr=327802
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Programmbereich Zeitgenössische Kunst und Kulturproduktion) und von Elisabeth
Klaus Medien und kulturelle Produktionen in Fluchtdiskursen: vergleichende
Analysen (UE am FB Kommunikationswissenschaft) statt.

Studierende haben im Wintersemester 2017/18 auch die Möglichkeit, eine
englischsprachige Lehrveranstaltung zu besuchen: Unter dem Titel Speaking and
Writing about Art in English bekommen sie bei Lisa Rosenblatt das nötige Rüstzeug,
um auf Englisch über Kunst und Kultur sowohl zu sprechen als auch zu schreiben.

In Internationale Projektarbeit: Künstlerische Zusammenarbeit und kulturelle
Begegnung gibt Marcel Bleuler in seiner Lehrveranstaltung einen Einblick. Im Sinne
einer Diskussionswerkstatt nähern sich Studierende dem Thema über die
Auseinandersetzung mit konkreten Projekten, Arbeitsprozessen und
Dokumentationen an. Es werden die Perspektiven von Kunstschaffenden,
Organisator_innen, Geldgeber_innen und Teilnehmenden eingenommen und so ein
kritisches Verständnis für Projektkonzepte und Kommunikationsstrategien
entwickelt.

Außerdem sind im Wintersemester im Kunstraum des Kooperationsschwerpunkts
Wissenschaft & Kunst enter (geöffnet Montag bis Freitag von 8:00 bis 18:00 Uhr) die
folgenden Ausstellungen zu sehen:
Noch bis 31. Oktober 2017 läuft KLANGKÖRPER – KÖRPERKLANG. Experimentieren in
Kunst und Wissenschaft. Im Rahmen des gleichnamigen interdisziplinären
Unterrichtsprojektes von Katharina Anzengruber (entwickelt im Rahmen ihrer
Dissertation am W&K-Doktoratskolleg) haben vier Schüler_innen des
Bundesoberstufenrealgymnasiums Straßwalchen in Kooperation mit der
Kunststudentin Maria Schwarzmayr eine Ausstellung entwickelt, in der fünf sehr
unterschiedliche Arbeiten gezeigt werden, die aus der experimentierenden
Auseinandersetzung mit Klangkörpern und Körperklängen entstanden sind. Am
26.10. und am 28.10.2017 finden jeweils von 11:00 bis 14:00 Uhr
Künstlerinnengespräche im Rahmen der Veranstaltung Jazz & The City statt.

Von 24. Jänner bis 11. März 2018 zeigt der Kunstraum enter unter dem Titel
Verkörperungen (on methods) ausgewählte Arbeiten der Künstlerin Brigitte Kovacs,
die im Rahmen ihres Dissertationsprojekts ÜberGänge. Annäherungen an eine
künstlerische Praxis des Gehens zwischen Geh-Akt und Artefakt entstanden sind. An
der Schnittstelle von Wissenschaft und Kunst angesiedelt, fungiert das Gehen in ihrer
Arbeit nicht nur als Forschungsgegenstand, sondern auch als künstlerische
Forschungsmethode, bei der Erkenntnis durch Verkörperung und künstlerische
Annäherung an die behandelte Praxis generiert wird. Am 23.1.2018 findet um 15:00
Uhr die Performance Lecture von Brigitte Kovacs statt mit anschließender Diskussion
über die vorgestellten Inhalte mit der Künstlerin, Kuratorin und Medientheoretikerin
Gerda Lampalzer. Um 19:00 Uhr: Eröffnung der Ausstellung durch die
Kulturwissenschafterin Xenia Kopf.

https://online.uni-salzburg.at/plus_online/wbLv.wbShowLVDetail?pStpSpNr=315565
https://online.uni-salzburg.at/plus_online/wbLv.wbShowLVDetail?pStpSpNr=315565
https://online.uni-salzburg.at/plus_online/wbLv.wbShowLVDetail?pStpSpNr=327803
https://online.uni-salzburg.at/plus_online/wbLv.wbShowLVDetail?pStpSpNr=327803
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Walking the line. © Brigitte Kovacs

Im Sommersemester 2018 bietet Elke Zobl eine Lehrveranstaltung zum Thema
Kulturelle Produktion und künstlerische Interventionen: Fokus Feministische und
rassismuskritische Praxen an. Dabei wird es auch einen Workshop-Tag geben, der in
Kooperation mit einem Seminar zu Kommunikationswissenschaftlicher
Geschlechterforschung von Elisabeth Klaus (am FB Kommunikationswissenschaft)
stattfindet. Anita Moser wird eine Lehrveranstaltung zu PR für Kunst und Kultur
anbieten, in der u.a. Gastgespräche Möglichkeiten für einen Austausch mit
Expert_innen aus der Praxis geben.

Das gesamte Lehrangebot  von W&K ist hier zu finden. Für weitere laufende
Informationen über den Kooperationsschwerpunkt empfehlen wir, den W&K-
Newsletter zu abonnieren.

http://www.p-art-icipate.net/cms/wp-content/uploads/2017/10/Walking-the-line-2.jpg
http://www.w-k.sbg.ac.at/de/lehrangebot-von-wk.html
http://plusnews.sbg.ac.at/inxmail/spwk/spwk_anmelden.html
http://plusnews.sbg.ac.at/inxmail/spwk/spwk_anmelden.html
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//Autor*innen

Gerbert Schwaighofer

DDr. Gerbert Schwaighofer ist Leiter des Kooperationsschwerpunkts Wissenschaft &
Kunst. Er studierte Sozial- und Wirtschaftswissenschaften sowie
Rechtswissenschaften in Wien, wo er 1978 promovierte. Ein postgradualer
Studiengang zum Master of Business Administration an der INSEAD, Fontainebleau,
in Frankreich folgte. Nach führenden Positionen in der Privatwirtschaft war
Schwaighofer für zehn Jahre als Kaufmännischer Direktor des Landestheaters- und
des Bruckner Orchesters Linz und anschließend als Geschäftsführer für Graz 2003 –
Kulturhauptstadt Europas tätig. Es folgten zehn Jahre als Kaufmännischer Direktor
der Salzburger Festspiele.

Xenia Kopf

Kulturwissenschafterin mit Schwerpunkten in Stadtforschung, Kulturpolitik und
Theaterwissenschaft. Dissertantin am interuniversitären Doktoratskolleg „Die
Künste und ihre öffentliche Wirkung“ (Universität Salzburg und Mozarteum) seit
Oktober 2015. Wissenschaftliche Mitarbeiterin der österreichischen
kulturdokumentation seit 2010. Studium der Theater-, Film- und
Medienwissenschaft, Publizistik und Kommunikationswissenschaft und Romanistik
in Wien. (Ko-)Autorin zahlreicher Publikationen und Artikel zu: Kulturpolitik auf
nationaler und europäischer Ebene, Regionalpolitik und Kultur, städtischer Kultur-
und Kreativwirtschaftspolitik, Freiem Theater und Österreichischem Film.
Diplomarbeit: „Coram Publico. Zur strategischen Inszenierung öffentlicher Räume“
(2015).

Anita Moser

Anita Moser ist seit 2015 Senior Scientist am Programmbereich Zeitgenössische Kunst
und Kulturproduktion mit den Schwerpunkten Kulturmanagement, Freie
Kulturarbeit sowie zeitgenössische Kunst und Migration. Sie studierte Komparatistik
und Spanisch in Innsbruck und Bilbao und war u.a. als wissenschaftliche
Mitarbeiterin an der Komparatistik Innsbruck, als leitende Angestellte beim Festival
Neuer Musik „Klangspuren Schwaz“ und als Geschäftsführerin der
Interessenvertretung „TKI – Tiroler Kulturinitiativen/IG Kultur Tirol“ tätig. Das
Doktoratsstudium schloss sie mit einer Dissertation über Kunst im Kontext aktueller
Migrationen ab, die unter dem Titel „Die Kunst der Grenzüberschreitung.
Postkoloniale Kritik im Spannungsfeld von Ästhetik und Politik“ bei transcript
publiziert wurde.

Johanna Öttl

Literaturwissenschaftlerin und Literaturvermittlerin in Salzburg und Wien.
Forschungsschwerpunkte: Literatur über die Shoah, Groteske, Literatur und
Erinnerung, österreichische Gegenwartsliteratur.

Studium der Germanistik und Anglistik an den Universitäten Salzburg und Wien mit
Auslandsaufenthalten in Liverpool und Berlin. Nach mehrjähriger Arbeit als ÖAD-
Lektorin am Trinity College Dublin und darauf folgend im österreichischen
Kulturbetrieb, lehrt sie am Fachbereich Germanistik der Universität Salzburg und
promoviert am Doktoratskolleg Die Künste und ihre öffentliche Wirkung mit einer
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Arbeit zu Ästhetiken des Grotesken in der Literatur über die Shoah. Sie arbeitet
außerdem für die Kulturzeitschrift wespennest, rezensiert für Die Presse und
moderiert regelmäßig Buchpräsentationen in der Alten Schmiede Wien.

Zuletzt erschienen: Renaissancen des Kitsch (turia + kant, 2016; hg. gem. mit
Christina Hoffmann)

Wolfgang Gratzer

Studium u.a. der Musikwissenschaft, Dissertation über Alban Berg (1989); 2001
Habilitation im Fach Musikwissenschaft (Universität Wien); seit 2006
Gründungsmitglied des Instituts für Musikalische Rezeptions- und
Interpretationsgeschichte (Universität Mozarteum Salzburg); 2008–2014 Mitglied der
Arbeitsgruppe „Kunst und Wissenschaft“ (Österreichische Forschungsgemeinschaft);
von 1.10. 2010 bis 30.9. 2014 Vizerektor für Entwicklung und Forschung (Universität
Mozarteum Salzburg), Co-Leitung zweier Doktoratskollegs am interuniversitären
Schwerpunkt Wissenschaft & Kunst (2011–2014 / 2015–2018).

Forschungsschwerpunkte: Musikalische Interpretations- und Rezeptionsforschung
(derzeit v.a. Musik und Migration). Neuere Publikationen: (MHg.), Musik und
Migration (Musik und Migration 1), Münster: Waxmann 2017; (MHg.) Polemische
Arien. Zykan, Pirchner und Wisser als Akteure in Kontroversen (klang-reden. Studien
zur Musikalischen Rezeptions- und Interpretationsgeschichte 19), Freiburg/Br.:
Rombach 2017.

 

Katharina Anzengruber

studierte Musikerziehung, Instrumentalmusikerziehung (Gitarre, Gesang) und IGP
Gitarre an der Universität Mozarteum sowie Germanistik an der Paris Lodron
Universität Salzburg. Seit 2010 unterrichtet sie an einem Salzburger Gymnasium, seit
2015 ist sie außerdem Mitglied des interuniversitären Doktoratskollegs Die Künste
und ihre öffentliche Wirkung, welches am Kooperationsschwerpunkt Wissenschaft
und Kunst angesiedelt ist. Sowohl in ihrer Rolle als Pädagogin als auch als
Wissenschaftlerin hat sie in der Vergangenheit an verschiedenen Projekten zur
Vermittlung Experimenteller Musik mitgearbeitet (Jugendprogramm der Salzburg
Biennale, Sparkling Science-Projekt Individuum-Collectivum). Auch engagiert sie sich
in anderen Bereichen der Musikvermittlung, etwa als Salzburger Landesobfrau der
Arbeitsgemeinschaft Musikerziehung Österreich, als Mitglied der European
Association of Music Education und als Chorleiterin des Oberstimmenchors Da.Capo.

Magdalena Marschütz

Magdalena Marschütz studierte Musikwissenschaft und Internationale Entwicklung
an der Universität Wien sowie Angewandte Musikwissenschaft an der Alpen-Adria-
Universität Klagenfurt. 2014 absolvierte sie das Master-Studium mit einer Arbeit über
das Spannungsfeld von Zensur und Widerstand in der Populärmusik Südafrikas
während der Apartheid. Seit 2015 arbeitet sie im Rahmen des interuniversitären und
interdisziplinären Doktoratskollegs Die Künste und ihre öffentliche Wirkung (Paris
Lodron Universität/Universität Mozarteum Salzburg) an einem Projekt zu
musikalischen Aktivitäten im Kontext gegenwärtiger Phänomene der
Fluchtmigration. In diesem Zusammenhang war sie 2016 Referentin auf der Tagung
Musik und Migration der Österreichischen Gesellschaft für Musikwissenschaft. Seit
2016 ist sie Mitglied im Chor One Peace.
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Bettina Egger

Bettina Egger studierte bildende Künste und Russisch an verschiedenen Universitäten
in Frankreich. 2006 schloss sie ihr Masterstudium der bildenden Künste an der
Universität Rennes unter der Leitung von Philippe Marcelé über das Thema Fiktive
Kartographie von russischen Zaubermärchen ab und arbeitete anschließend als
freischaffende Künstlerin in Frankreich. Bisher hat sie sechs Comics in französischer
Sprache publiziert, zuletzt À la recherche du monstre (2016, Mosquito). Des Weiteren
hat sie verschiedene internationale Comicprojekte geleitet (Frank Zappa Comics
Tribute).

Seit Oktober 2015 arbeitet sie an einem Dissertationsvorhaben am interuniversitären
Schwerpunkt Wissenschaft und Kunst der Universität Salzburg zum Thema
Erinnerung und Comics. Oral History im Werk von Emmanuel Guibert

Romana Hagyo

Romana Hagyo arbeitet in den Bereichen Bildende Kunst und Kunstwissenschaften zu
Stadtforschung, Raumtheorien und Gender Studies. Sie ist Doktorandin am
Kooperationsschwerpunkt Wissenschaft und Kunst (Paris Lodron Universität
Salzburg und Universität Mozarteum Salzburg) und Lehrbeauftragte an der
Kunstuniversität Linz. Ihre Dissertation Über das Wohnen im Bilde sein fokussiert
Konzeptionen des Öffentlichen und Privaten in ausgewählten künstlerischen
Darstellungen des Wohnens. Sie ist Preisträgerin der Anni und Heinrich Sussmann-
Stiftung und des Trend-Profil Verlags und war Stipendiatin der Gedok Lübeck, des
Künstlerhauses Schloss Plüschow und des Landes Vorarlberg.

Silke Maier-Gamauf

Silke Maier-Gamauf macht medienübergreifende Projekte mit Fotografie, Malerei,
Audio und Video und ist kuratorisch tätig. Das Kunststudium hat sie an der Akademie
der Bildenden Künste in Wien und am Central St. Martins College in London
absolviert. Sie hatte ein Arbeitsstipendium in Montreal (Kanada) und in Pagliano
(Italien). Sie ist Mitgründerin des Projekts Walking through … X.

Brigitte Kovacs

Brigitte Kovacs studierte von 1999 bis 2006 Bildnerische Erziehung an der Akademie
der bildenden Künste und Germanistik an der Universität Wien sowie Bildende Kunst
am Royal College of Art in Stockholm/Schweden und an der Universität für
angewandte Kunst in Wien. Nach mehrjährigen Auslandsaufenthalten, unter
anderem in New York/USA (Internship an der Dia Art Foundation) und
Galway/Irland (Lektorin an der National University of Irland), arbeitete sie von 2010
bis 2015 als Universitätsassistentin am Institut für Zeitgenössische Kunst an der TU
Graz. Neben ihrer universitären Tätigkeit ist Brigitte Kovacs als bildende Künstlerin
mit Ausstellungen im In- und Ausland aktiv. Ihr künstlerischer Schwerpunkt liegt an
der Schnittstelle von Fotografie, Performance, Installation und Sprache.

Anja Golob

Anja Golob, geb. 1976 in Slovenj Gradec, Slowenien; ex-Theaterkritikerin,
Schriftstellerin, Kolumnistin, Übersetzerin und Dramaturgin. Bisher veröffentlichte
sie drei slowenische und einen deutschsprachigen Lyrikband: V roki (Maribor: Litera,
2010), Vesa v zgibi (Ljubljana: Mladinska knjiga, 2013), ab und zu    neigungen (Wien:
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hochroth, 2015) und Didaskalije k dihanju (Ljubljana: Eigenverlag, 2016). 2014 und
2016 erhielt sie den Jenko-Preis, den wichtigsten Lyrikpreis Sloweniens, 2013 co-
gründete sie den Verlag VigeVageKnjige.

Daniela Hahn

Daniela Hahn ist Tanz-, Theater- und Kulturwissenschaftlerin und koordiniert derzeit
das künstlerisch-wissenschaftliche Forschungsprojekt Writing Movement, das im
Rahmen der Initiative Arts and Science in Motion der VolkswagenStiftung gefördert
wird. Ihre Forschungsschwerpunkte sind die Interferenzen von Kunst und
Wissenschaft mit Fokus auf Bewegungsforschung, dokumentarische Praktiken in den
Künsten, künstlerische Forschung und die Relation von Theater und Ökologie. Zuletzt
erschien der von ihr, gemeinsam mit Rolf Parr und Ansgar Mohnkern,
herausgegebene Band Kulturelle Anatomien: Gehen (Synchron Wissenschaftsverlag
der Autoren, 2017).

 

Elke Bippus

Prof. Dr. Elke Bippus, Studium der Kunstgeschichte, Literaturwissenschaft und
Geschichte in Stuttgart und Hamburg, von 1994–2006 Lehrtätigkeit an Universitäten
und Kunsthochschulen in Braunschweig, Bremen und Hamburg. Im Jahr 2000
Mitarbeiterin der Konzeptkünstlerin Hanne Darboven. Seit 2006 Professorin für
Kunsttheorie und Kunstgeschichte an der Zürcher Hochschule der Künste und
Mitarbeiterin am Institut für Theorie. Forschungsschwerpunkte: Kunst der Moderne
und Nachmoderne, Kunsttheorie mit Schwerpunkten in der internationalen
Moderne, der feministischen Kunstgeschichte, der Repräsentationskritik,
Performativität, künstlerischen Produktions- und Verfahrensweisen, Schnittstellen
zwischen Kunst und Wissenschaft, Kunst als epistemische Praxis, Ästhetik und
Politik. http://people.zhdk.ch/elke.bippus/index.html

Dilara Akarçeşme

Dilara Akarçeşme M.A. studierte Politikwissenschaft an der Universität Salzburg,
Bosporus Universität (Istanbul) und Bowling Green State University (Ohio).Ihre
Masterarbeit erforschte die Auswirkungen der Salzburger Sexarbeitspolitik auf die
Arbeits- und Lebenssituation von Sexarbeiterinnen in der Stadt Salzburg. Derzeit ist
sie Dissertantin am Kooperationsschwerpunkt Wissenschaft und Kunst im Rahmen
des Projektes „Kulturelle Teilhabe in Salzburg: Grundlagen, Möglichkeiten,
Herausforderungen und Strategien“.

Rosemarie Demelmair

Rosemarie Demelmair studierte Musikerziehung und Instrumentalmusikerziehung
an der Universität Mozarteum Salzburg und arbeitet als Musiklehrerin und
Vokallehrerin an zwei Salzburger Gymnasien. Als Musikpädagogin wirkte sie bei
diversen Projekten mit, u.a. mit Hubert von Goisern zu Volksmusik in der Schule. 2015
gründete sie den Chor One Peace für Asylsuchende und Studierende an der
Universität Mozarteum, den sie seither leitet. Im Rahmen dieser Tätigkeit trat sie mit
dem Chor bei verschiedenen Veranstaltungen auf, z.B. in der Alten und Neuen
Residenz Salzburg. Darüber hinaus beschäftigt sie sich mit Themenstellungen des
Singens im interkulturellen Kontext, so z.B. als Referentin bei der Tagung der
Arbeitsgemeinschaft Musikerziehung Österreich im März 2017.
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Michael Zinganel

Michael Zinganel (1960) studierte Architektur an der Technischen Universität Graz,
Kunst an der Jan van Eyck Akademie Maastricht und Zeitgeschichte an der
Universität Wien. Er unterrichtet an der Stiftung Bauhaus Dessau und an der
Technischen Universität Wien. In Ausstellungen, Performances, und Stadtführungen
beschäftigte er sich u.a. mit dem Wohnbauprogramm des Roten Wien (1996), mit der
Marx’schen Produktivkraft des Verbrechens (Real Crime. Stadt und Verbrechen,
Wien 2003) und mit Sozialistische Ferienarchitekturen (Holiday after the Fall. Seaside
Architecture and Urbanism in Bulgaria and Croatia, hg. mit Elke Beyer und Anke
Hagemann, Berlin 2013).
Seit 2005 arbeitet er mit Michael Hieslmair als Künstler, Kurator und
Kulturwissenschaftler an Projekten über urbane und transnationale Mobilität und
Migration. 2012 begründeten beide die  Forschungsplattform Tracing Spaces. Von
2014-16 leiteten sie das Forschungsprojekt Stop & Go: Nodes of Transformation and
Transition an der Akademie der bildenden Künste Wien (dérive – Zeitschrift für
Stadtforschung, No.63/ 2016 und ROAD*REGISTERS. Aufzeichnungen mobiler
Lebenswelten, Wien 2017).

Michael Hieslmair

Michael Hieslmair (*1974) studierte Architektur in Graz und Delft. Er lebt und arbeitet
als Künstler, Kurator und Architekturtheoretiker in Wien und ist Mitbegründer der
Forschungsplattform Tracing Spaces.
Zusammen mit Michael Zinganel arbeitet er in gemeinsamen Workshops,
Ausstellungen und Publikationen zu Massentourismus der Moderne sowie über
kartographische Darstellungen urbaner und transnationaler Mobilität und
Migration.

U.a. für: 2005 Shrinking Cities II, GfzK Leipzig; 2007 Fluchtwege und Sackgassen,
Festival der Regionen, Oberösterreich; 2008 Artist on Tour, Akademie der bildenden
Künste Wien; 2009 Crossing Munich, Places, Representations and Debates on
Migration, LMU und Rathausgalerie München; 2009 Open Cities, 4th International
Architecture Biennale, NAI Rotterdam; 2010 B1|A40 Die Schönheit der großen Straße,
Europäische Kulturhauptstadt, Bochum; 2010 Rotor, Steirischer Herbst Graz; 2011
Umsteigen, Festival der Regionen, Oberösterreich; 2012 Colliding Worlds, Kunsthalle
Exnergasse Wien; 2013 Black Sea Calling, KSA:K-Contemporary Art Center Chisinau;
2013 Cityworks, Spielart Festival München; 2014 MAK Center for Art and
Architecture, Los Angeles; von 2014 bis 2016  waren sie Research Fellows an der
Akademie der bildenden Künste Wien und Co-Leiter des Projektes Stop & Go. Nodes of
Transformation and Transition.

http://www.hieslmair.him.at
http://www.mhmz.at
http://www.tracingspaces.net
www.stopandgo-transition.net
http://zinganel.mur.at

Christina Hoffmann

Hoffmann, Christina Marie-Charlotte studierte Komparatistik und Romanistik an den
Universitäten München und Wien mit Auslandsaufenthalten in Aix-en-Provence und
Be’er Scheva. Ihre Dissertation verfasste sie als DOC-Stipendiatin der
Österreichischen Akademie der Wissenschaften über Motive der Dekadenzdichtung
in zionistischer Literatur; weiters bildet die Intermedialitätsforschung zu Bild-

http://www.hieslmair.him.at
http://www.mhmz.at
http://www.tracingspaces.net
http://zinganel.mur.at
http://zinganel.mur.at
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Textbezügen einen ihrer Schwerpunkte. Neben ihrer wissenschaftlichen Tätigkeit
leitet sie eine Event-Agentur zur Kunst- und Kulturvermittlung: www.deliziarte.com

Margarete Beling

Margit Beling (*1956, Salzburg) absolviert derzeit das Masterstudium
Kunstgeschichte an der Universität Salzburg und die Studienergänzung
Kulturmanagement am Schwerpunkt Wissenschaft und Kunst der Universität
Salzburg und des Mozarteum Salzburg.

Nach der Matura 1975 folgten fünfzehn Jahre Beschäftigung bei der
Finanzlandesdirektion Salzburg. Seit 1990 ist sie als freischaffende Bildhauerin,
vorwiegend in Italien, tätig. Seit 2014 führt sie den Vorsitz im Kulturhaus Sighartstein
und beim Verein der Freunde der Kunstgeschichte.

Monika Urbonaite

Monika Urbonaite wurde in Litauen geboren und studiert seit 2014 Musik- und
Tanzwissenschaft an der Universität Salzburg. Im Rahmen ihres Curriculums
absolviert sie den Studienschwerpunkt Künste und Öffentlichkeiten bei der
Wissenschaft & Kunst mit besonderen Fokus auf Kulturmanagement. Sie hat ihren
Master of Arts im Konzertfach Bratsche an der Universität Mozarteum 2011
abgeschlossen und ist bis heute als Musikerin in verschiedenen Ensembles tätig. Sie
war als Studienassistentin bei der Tanzwissenschaft an der Universität Salzburg und
als Praktikantin im Museum der Moderne Salzburg im Kunstvermittlungsbüro tätig.

Studierende der LV “Entwickeln und Umsetzen einer Ausstellung”

Anna Fierlinger, Annabell Lucia Hoh, Alyssa Hupfeld, Luca Juriatti, Theresa
Klappacher, Verena Krömer, Sarah Oberlaber, Ayse Öncel, Ute Posch, Magdalena
Pürcher, Sophia Reiterer, Carina Samitz, Lisa Schmid, Lisa Maria Schmidt, Katharina
Steinhauser, Katja Telser, Isabella Wimmer, Jana Würfel

Antonia Rahofer

Mag. phil. Antonia Rahofer, Kuratorin und Textgestalterin für KünstlerInnen.
Lehrbeauftragte für Kunst- und Literaturwissenschaft – u.a. an den Universitäten
Innsbruck, Salzburg, an der Kunstuniversität Linz sowie der Universität für
Angewandte Kunst, Wien. Studierte Vergleichende Literaturwissenschaft und
Cultural Studies in Innsbruck, Wien und an der Université de Provence Aix-Marseille.
2016/17 Curatorial Fellow bei der documenta 14 in Athen. Jüngstes Projekt: in ατhεns –
Austrian Artist Residency in Kooperation mit Kunstverein EXTRA (Wien) und Snehta
Residency (Athen).

 

Victoria Fahrengruber

Victoria Fahrengruber, geboren 1992 in Waidhofen an der Ybbs. Seit 2017 in Salzburg,
ebendort Studium der Geschichte und Kunstgeschichte. Seit September 2015
Mitarbeit im Museum der Moderne Salzburg: derzeit kuratorische Assistenz für die
Ausstellung William Kentridge. Thick Time, ab August 2017 Praktikum in der
Abteilung für Kunstvermittlung.
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Mario Eder

Mario Eder, geboren 1986. Arbeitet seit 2013 als Bibliothekar an der
Universitätsbibliothek Salzburg. Davor absolvierte er ab 2006 ein
betriebswirtschaftliches Bachelorstudium an der FH Krems mit Studienaufenthalt in
Argentinien. Begeisterung für Sprache und Literatur: 2009-2013 Bachelorstudien
Slawistik und Internationale Entwicklung an der Universität Wien; Praktikum am
Österreichischen Kulturforum Prag. Seit 2015 Masterstudium der Vergleichenden
Literatur- und Kulturwissenschaft mit besonderem Interesse für
hispanoamerikanische Literatur, Kunst und Kultur.

Eleanna Balesi

Eleanna Balesi, geboren 1993, lebt in ihrer Heimatstadt Piräus. Nach ihrem Studium
an der Kunstuniversität Ioannina, Abteilung für bildende Kunst und
Kunstwissenschaft, begann sie 2016 ihr Masterstudium an der Athens School of Fine
Arts. Seitdem zahlreiche Gruppenausstellungen in Griechenland und im Ausland.
2016 folgte die erste Einzelausstellung Golden Aid in der Athener Galerie The ArtWall.

Carina Samitz

Die Kärntner Flötistin Carina Samitz studierte am Mozarteum Salzburg mit einem
Erasmus-Jahr am CNSMDP Paris sowie an der ZHdK Zürich. Neben einem
Orchesterpraktikum in Bern und einem Volontariat an der Oper Zürich hilft sie beim
Mozarteumorchester Salzburg und der Camerata Salzburg aus und unterrichtet an
der Musikschule Berchtestgadener Land. 2017 erhielt sie das Startstipendium
Kulturmanagement für ein Praktikum im Bereich Orchestermanagement beim
Symphonieorchester Vorarlberg.

Manuela Seethaler

Die 1983 geborene Hallstätterin Manuela Seethaler ist Fototgrafin und
Kulturmanagerin in Salzburg.  Sie absolvierte Schulen wie die Internationale
Sommerakademie der Bildenden Künste Salzburg und Lehrgänge am Fotohof
Salzburg, sowie an der Universität Salzburg. 2015 absolvierte sie den Schwerpunkt
„Kulturmanagement und kulturelle Produktion“ am Kunstquartier Salzburg ist tätig
im Bühnen-und Ausstellungsbereich wie u.a. Ars Electronica Festival Linz,
Schauspielhaus und EM&Z Festival Mondsee.

Katharina Steinhauser

Katharina Steinhauser ist Musikerin und Musikpädagogin sowie als Historikerin und
im Bereich des Kulturmanagements tätig. Sie studierte Instrumentalpädagogik mit
Hauptfach Querflöte an der Universität Mozarteum Salzburg und Geschichte an der
Paris Lodron-Universität Salzburg. Derzeit ist sie als wissenschaftliche Mitarbeiterin
am Arbeitsschwerpunkt Salzburger Musikgeschichte der Universität Mozarteum
tätig und unterrichtet als freiberufliche Instrumentalpädagogin im Raum Salzburg.

Julija Krištof

Julija Krištof * 1993 in Klagenfurt 2011-2015 Studium der Angewandten
Kulturwissenschaft an der Alpen-Adria Universität Klagenfurt (Schwerpunkt
Literaturwissenschaft) seit 2015 Studium der Komparatistik und Kunstgeschichte an
der Paris-Lodron Universität Salzburg.

https://theartwall.wordpress.com/
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