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Eigentlich* – Sie erkennen es vielleicht auf unserem Titel – wollte ich über die Biennale 2019 in
Venedig schreiben, bzw. über drei ausgewählte Werke dort. Und ich wollte darstellen, warum es 
Werke gibt, die (mir) mal wieder wichtiger waren als die Künstler und Künstlerinnen, die diese
geschaffen haben. Aber es kam anders – doch, doch, Venedig war super! – aber ich muss akzeptie-
ren, dass das Thema momentan zu mächtig (für mich) ist. Ja, übermächtig geradezu! Also habe ich
es verschoben. Zurück gezogen aber ist es noch präsent – auch in einigen anderen Beiträgen in
diesem aktuellen AMBULANZ-Heft.

Damit ich das Thema gezielt wieder aufgreifen kann, benötige ich Ihre Hilfe: bitte schreiben Sie mir, 
wie wichtig Ihnen die Künstler-Persönlichkeiten hinter den Werken sind. Können Sie ein Bild erst
lesen, ein Buch, ein Theaterstück, eine Tanzchoreographie erst genießen, wenn Sie den Autor oder 
die Autorin kennen? Wie wirken Kunst-Werke auf Sie, wenn Sie deren Herkunft nicht kennen?
Ich freue mich auf Ihren Brief an:
Kunstraum Tosterglope, Johannes Kimstedt, Im Alten Dorfe 7, 21371 Tosterglope oder Ihre Mail an 
info@kunstraum-tosterglope.de. Schicken Sie mir gerne auch Beispiele, wo Sie auf Hintergrund
informationen nicht verzichten wollen oder können. 

Eigentlich wollte ich meine Betrachtungen über die Zwischenräume aus der letzten AMBULANZ 
fortsetzen, über das Dazwischen, über das Inter-Esse – ich wollte aber nicht noch mehr vorgreifen, 
weil wir Sie nun stattdessen auffordern: nehmen Sie an unserer Ausstellung teil: Die Fülle der Zwi-
schenräume (siehe auch Seite 37) Und eigentlich wollte ich mit Ihnen in den 7 Räumen der Vermitt-
lung spielen. Wenn Sie es nicht geschafft haben dabei zu sein, werden Sie im Dezember 2020 und 
Januar 2021 erneut Gelegenheit haben – dann müssen Sie aber wirklich kommen, es macht nämlich 
Spaß. Erstmal können Sie hier auf Seite 4 reinschauen, was schon passiert ist in der Ouvertüre des 
Projektes. Später wird es auch einen Raum der Wildnis geben, vielleicht. Zuvor experimentieren wir 
in der wendländischen Kulturlandschaft und schauen, ob es für das Paradies überhaupt der Wildnis 
bedarf (siehe Seite 36).

Wir haben die Schäferin Sabine Dibbern und ihre Schafherde in Bleckede besucht. Birgit Maschke 
berichtet darüber, Inge Luttermann hat die winterliche Begegnung fotografiert. Ob die Schäferin 
eigentlich die Künstlerin ist, beschreibt sie selbst in dieser Zeitschrift. 

Was Kunst in der Bildung bewirken könnte, untersucht Kerstin Hallmann. In unserem Shop auf der 
vorletzten Seite des Heftes weisen wir nochmal auf Literaturen hin, in denen unter anderem die
Autorin publiziert hat.

In unserem Ambulanz-Heft finden Sie auch Berichte von zwei Ausstellungen im Kunstraum in
Tosterglope 2019: „gästeliste#5“ und „Äpfel fallen weit vom Stamm“ auf den Seiten 20 und 27.
Leider konnten wir noch nicht über John Cages‘ NICHTS (Konzert mit Karsten Süßmilch) berichten, 
weil wir die Rechte zum Abdruck des Cage-Textes noch nicht haben!

Es wird also eine nächste AMBULANZ geben mit allen eigentlich-Beiträgen, hoffentlich. 

Johannes Kimstedt

* Das Duden-Herkunftswörterbuch verwendet gelegentlich die Abkürzung eigtl. in den alphabetisch geordneten 
Herkunftserklärungen. Beim Wort „eigentlich“ selbst, nach „Eigenschaft“ und vor „Eigentum“, steht dort folgendes:
e i g e n t l i c h (mhd. eigenlich bedeutete „[leib]eigen“, als Adv. eigenliche auch schon „ausdrücklich, bestimmt“; heute ist es 
„ursprünglich, wirklich, genaugenommen“). Ich bin nun aber eigentlich nicht mehr sicher, ob ich das Wort richtig verwendet habe.
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Eigentlich

Zeichnung Umschlag: Johannes Kimstedt

Die Zeichnungen in diesem Heft stammen aus einer 
Schulaktion in der Fürstenwall Grundschule Dahlenburg 
(mit Luise Jacobs) bzw. aus dem „öffentlichen Garten“ in 
Dahlenburg (mit Silke Beu und Murte Liebenberg).
Zu diesen Kunstvermittlungsaktionen gibt es in der
vorliegenden Ambulanz wieder einige Anschauungen.



alle Pappkartons wurden durch den Raum ver-
schoben und – wie gesagt - neu geschichtet. 
Verwerfungen und Übersetzungen in allen 
möglichen Dimensionen – 1:10 und 1:6 und 
sogar 1:1 neben H-Null (für Märklin-Eisen-
bahner eine vertraute Dimension) – nahmen 
unvermittelt ihren dramatischen Lauf. Dabei 
diskutierten die TeilnehmerInnen lebhaft und 
es wurde viel gelacht. Ist der Stein ein Mo-
dell für einen noch viel größeren Felsen? Hat 
eine Fotografie vom Watzmann eine ange-
messene Größe und kann ein Papierknüll den 
Vergleich aufnehmen? Steht das Spiegel-Bild 
vom See auf dem Kopf? Ist der Werkstatt-Tisch 
ein Kunstwerk, eine Skulptur? Sind die Werk-
zeuge Ausstellungsstücke, sind sie benutzt 
worden für den Ausstellungsaufbau oder sind 
sie als Spielzeug für den 1. Akt zu verstehen, 
als Aufforderung hier im Raum wie auch im-
mer zu Werke zu gehen. Viele der Fragen blei-
ben unbeantwortet und setzen doch unter-
schiedliche Bewegungen und Verwandlungen 
im Raum in Gang. Der Prolog, die Ouvertüre 
könnte nun als abgeschlossen betrachtet wer-
den. Die 7 Räume werden bestimmt, benannt 
und gebaut. Nicht jeder der vielen Räume ist 
ein Raum der Vermittlung – oder doch? Viel-
leicht wäre es besser, jetzt auf Vermittlung zu 
verzichten, weil neue Werke entstehen, die 
dieser nicht bedürfen? Von Kunst war schließ-
lich nie die Rede, oder? – das ist gut so, finde 
ich. Selbst die Fotograf*innen, die den Aufbau 
und den Umbau dokumentierten, ließen sich 
von den wechselnden Dimensionen leiten. 
Wie groß müssen ihre Fotos hier wiedergege-
ben werden? Im Verlauf des Projektes, ja schon 
beim Aufbau wandeln sich die Formen und 
die Formulierungen. Sie haben zumindest kei-
nen festen Platz mehr. Perspektiven wechseln 
bis zur Verwirrung zwischen Nicht-Kunst oder 
Nicht-Kunst-Kunst. Deshalb ist auch auf die 
Formulierungen in der Beschreibung und in 
der Ankündigung zu dem Projekt kein Verlass. 
Was jetzt nur noch hilft, ist hinzugehen und 
umzubauen, zu spielen und dann zur Sprache 
zu kommen, zur Erzählung und zur Behaup-
tung. 

54

„Du weißt schon, dass man solche Räume in 
der Psychotherapie einsetzt?“ fragte mich eine 
Besucherin, als sie bei der Eröffnung der Aus-
stellung eine Weile dabei gestanden hatte. 

„Das geht ja gar nicht! Nein, unmöglich!“ Das 
war der empörte Ausruf einer Mitspielerin, 
die gerade in den Prolog-Raum, aufs Spielfeld 
getreten war, die sich aufgefordert sah, einzu-
greifen, den Stein zu versetzen, der gemessen 
an den kleinen Stühlchen, die ihn im Halbkreis 
umstanden, riesige Ausmaße hatte, wie ein 
gewaltiges, schier unüberwindliches Problem, 
das es zu besprechen, zu besteigen und mög-
lichst zu überwinden galt – das wollte die Mit-
spielerin so nicht gelten lassen. Sie hob den 
schweren Brocken mühsam, aber entschlossen 
auf und setzte ihn also langsam und bedenk-
lich, nachdem sie den Platz vorm Watzmann 
frei geräumt hatte, direkt vor die Ansicht des 
noch gewaltigeren Felsens. Von Puppenstu-
ben war natürlich auch die Rede. Na ja, das ist 
gut! Allerdings der „gewaltige“ Stein sollte ei-
gentlich nicht im Puppenspiel sein. Auch der 
große Papierberg, der dem Watzmann vorge-
lagert war, schien nicht ins Spiel-Bild zu passen 
– er wurde ausgeräumt und landete unter dem 
Raum Null auf dem Boden des „Denkraums“. 
Übrigens: am Boden, an der rechten Flanke 
dieses „Denkraumes“ knapp vor der Fußleiste 
stand ein verschlossener Schrank, mal gera-
de Handbreit und 20 cm hoch seine Dimensi-
on. Später quoll aus ihm ein schier endloses 
graues zerknittertes Papierband. Es stammte 
wohl aus einem der vielen Packkartons, die 
im Raum aufgestellt waren. Später bildeten 
sie hoch-gestapelte Architekturen, Gebäude, 
Schichträume.

Raum Nummer Null ist der Vor-Anfang vorm 1. 
Akt. So hatte ich mir das jedenfalls vorgestellt. 
Und tatsächlich: die SpielerInnen des ersten 
Aufbaus, des ersten Spielabschnitts ließen sich 
nicht lange bitten – in kürzester Zeit war alles 
in Bewegung im 1. Akt: Stühle wurden auf ei-
nen Haufen geschichtet, einer stand auf dem 
Stein, die Weltkugel landete auf dem Wald, 
die dunkelhäutige Playmobil-Figur wurde zu 
Wasser gelassen, zum Schwimmen gebracht, 

Auf was man sich nicht verlassen kann
PROLOG oder Ouvertüre
zu den 7 Räumen der Vermittlung

Raum Nummer Null
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Und dann ist da der Watzmann, „der schöns-
te Berg der Welt“ (laut einschlägiger Umfrage 
unter Bergsteigern) und davor der Eisberg. Der 
Berg ist sehr hoch. Ein Bild vom Berg kann die 
Größe nicht erklären. Aber es genügt vielleicht 
einen Stein vors Bild zu legen. Oder Stühle, klei-
ne Stühle, auf denen Du andächtig sitzen könn-
test, wenn Du kleiner wärest. Auf jeden Fall 
will, wer ein Bild vom Berg macht, sich diesen 
einverleiben.  Wer an der berühmten Ostwand 
des Watzmann aber kraxelt, wird vom Berg to-
tal vereinnahmt. Man, nicht jede/r braucht im 
Schnitt 13 Stunden von ganz unten nach ganz 
oben, wenn er oder sie sich nicht in der Wand 
verirrt. Der Weltrekord liegt bei unter 2 Stun-
den.

Davor der Gletscher, der Eisberg, Papier hat 
aber einen eigenen Willen, wie der Berg. Es ist 
ein Individuum, aber doch teilbar – und: ziem-
lich warm. Vorstellung, Dimension und Skulptur, 
Modell sind vielleicht einige der Begriffe aus 
dem Lehrbuch der (ästhetischen) Wahrneh-
mung, glaub‘ ich. Und für den Watzmann am 
Königssee bei Berchtesgaden in Bayern wären 
die richtigen Worte zu finden. Es sind Erzählung 
und Behauptung, Sagen und Märchen – glaub‘ 
ich.

In diesen Räumen im Kunstraum kannst Du 
alles umsetzen, Du kannst herantreten und 
über-setzen wie immer, zu begreifen suchen, 
überlegen, auslegen und aufsteigen. Du kannst 
aber auch absteigen oder gar stürzen, die Aus-
legung überstürzen oder verwerfen oder Dich 
vertiefen, absenken und in die Knie gehen oder 
Dich auf einen der Stühle setzen in Augenhö-
he zum Berg. Du erfährst vielleicht – vor allem 
wenn Du zu zweit bist – dass es Bilder und Ab-
bilder, Ikonen, Gestalten und Modelle gibt. Und 
der Watzmann hat eine Watzmannfrau und 
Watzmannkinder! Wusstest Du das?

Johannes Kimstedt, Modellbauer und Spieler
Fotos: Soffie Beu und David Hoffmann,
Murte Liebenberg

Der Watzmann-Komplex
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Beim Zeichnen hinterlässt das Denken seine 
Spuren oder: wer zeichnet, denkt oder: wer 
nicht denken kann, zeichnet nicht. Also muss 
man nicht zeichnen (können), sondern denken 
können. Und: wer wahrnimmt, denkt. Und um-
gekehrt: wer nicht wahrnimmt, braucht nicht 
zeichnen, weil er nicht denkt. Die Zeichnung ist 
eine Formulierung.
Zuerst ist Wahrnehmung, ist Beziehung. Zu-
erst nimmt das Kind wahr. Was nimmt es wahr? 
Temperatur, Umrisse, hell und dunkel, Hunger 
und Beziehung? Wenn es beginnt wegen seiner 
Wahrnehmung zu denken, beginnt es auch zu 
zeichnen – oder lass es uns Krizzzeln oder Kra-
keln nennen. Auf jeden Fall hinterlässt es Spu-
ren durch Bewegung. Und es sieht und hört, 
wie sie entstehen. Ein Kind ist bei seinen ersten 
Krakeleien oder Krizzzeleien schon Übersetzer 
oder Übersetzerin. 
Erst wenn ausgesprochen wird, dass es gut 
sein muss, dass es stimmen muss, was da ent-
steht, dass andere, insbesondere die Erwachse-
nen erkennen wollen, was gemeint ist, drohen 
Wahrnehmung, Denken, die Bewegung und 
die Übersetzung gestört zu werden. Von au-
ßen droht also Kompetenz-Erwartung, Können 
wird gefordert. Schon wird der kleine Mensch 
gehindert Künstler oder Künstlerin zu werden 
– oder jetzt erst recht? Später, wenn es erwach-
sen ist, soll es Kunst verstehen. Daraus wird 
nichts! oder, wie siehst du das?

Wir haben einen Papier-Knüll gezeichnet, ja-
wohl schon wieder einen Papier-Knüll, in wel-
chem eine Zeichnung ist, die verworfen wurde. 
Es entsteht ein Plan, dann eine Skulptur und 
ein Geräusch – wegen der Bewegung –, dann 
eine Struktur und ein Bild, eine Resonanz oder 
wegen der Resonanz. 
Du kannst täglich einen Plan machen, den Du 
verwirfst wie hier beschrieben – täglich! Wie 
Yoga-Übungen.
Oder noch besser: zeichne 5 Felsen mit Tusche
pinsel und Bambusfeder auf einem großen 
schönsten Büttenpapier. Oder ritze sie in den 
feuchten weichen Sand am sonnigen Ufer des 
Sees, in dem Du zuvor geschwommen bist. Wie 
alt bist Du?

Johannes Kimstedt, Übersetzer

Die Bildbeispiele der Studierenden stammen aus dem 
Seminar „Zeichnung ist Übersetzung“ an der Leuphana 
Universität Lüneburg, Studiengang „Lehren und Lernen“, 
Unterrichtsfach Kunst (Institut für Kunst und Musik und 
ihre Vermittlung), Lehrender: Johannes Kimstedt
Fotos: Inge Luttermann

Zeichnen ist Übersetzen



zu pressen. Zwischen den Seiten von alten Zeitungen und 
mit schweren Büchern beschwert trocknen sie, werden schön 
glatt, wie ein Blatt eben.

Aus Bögen von Karton, Papier, Transparentpapier und Tapete 
gestalten wir verschiedene Seiten für ein eigenes Heft. Es ent-
stehen Seiten für die selbstgemachten Briefmarken, richtig mit 
transparentem Streifen zum Einstecken der Marken. Mit wei-
ßer Kreide wird auf weißem Papier gezeichnet, fast unsichtbar. 
Mit buntem Stift wird alles wieder sichtbar gemacht. Ein fester 
Karton wird zu einer Fotoseite, ein echtes Foto wird mit Fo-
toecken aufgeklebt und als Zwischenseite kommt ein Trans-
parentpapier. Es gibt dazu auch Seiten mit Text, aufgeklebten 

Zeitungsausschnitten, Zeichnungen und bunten Bildern. Jetzt 
müssen nur alle Seiten zusammengefügt werden. Das Binden 
zu einem Heft ist ein besonders erstaunlicher Vorgang und 
macht die Arbeit zu einem besonderem „Zwischen-Erlebnis“.

Kunstvermittlung, von Kunstraum Tosterglope aus,
mit Silke Beu und Murte Liebenberg in der Grundschule
Dahlenburg, 2. Klasse, mit ihrer Lehrerin Frau Kronsberg,
und in der Grundschule Neetze, Eingangsklasse, mit ihrer
Lehrerin Frau Bumiller

Text und Fotos: Silke Beu und Murte Liebenberg

Um etwas über das „Zwischen den Seiten“ zu erfahren,
fragen wir uns mit den Schüler*innen:

Welche Arten von Büchern kennt ihr?

– Malbuch
– Notenheft
– Lesebuch
– Comic
– Atlas
– Telefonbuch
– Freundschaftsbuch
– Stickerheft
– Fotoalbum
– Popup Buch
– Blancoheft
– Briefmarkenalbum

Viele Bücher mit unterschiedlichen Nutzen! Wenn man sie auf-
blättert, haben sie alle viele Seiten. Das sind Papierbögen, die 
zusammen zwischen einem festen Einband ein Buch ergeben. 
Die Seiten sind mal aus extra dünnem Papier, wie bei dem Tele
fonbuch, damit ganz, ganz viele Seiten ein nicht allzu dickes 
Buch ergeben. Trotzdem ist es meistens sehr schwer. Ganz 
fester Karton ist im Briefmarkenalbum, sonst zerknicken die 
Marken, wenn sie in die dafür vorgesehenen Papierstreifen ge-

steckt werden. Im Fotoalbum und auch im Briefmarkenalbum 
gibt es noch ein Transparentpapier zwischen den Seiten, zum 
Schutz der Dinge, die in diesen Büchern aufbewahrt werden. 
Man kann aber durch diese Seiten noch durchschauen.

Papier wird aus Holzfasern hergestellt. Dafür braucht man 
Bäume, die zerkleinert, eingeweicht, vielleicht mit Kleber ver-
mischt werden ... ein komplizierter Vorgang – den können wir 
nicht so leicht nachmachen. Aber die Blätter an den Bäumen, 
das bunte Herbstlaub, leuchtet so schön und verlockt uns sie 
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Ein Ausschnitt
Kreativ-AG ,,echt künstlich‘‘ an der Fürstenwall Grundschule 
unter Leitung von Kunstvermittlerin Luise Jacobs vom Kunstraum Tosterglope.

Was ist echt?
Blumen, Bäume, Wolken, ich, wir alle, Gänseblümchen, Meer, Wasser, Erde, ein Blatt, Regenwurm, ein Ast,
alles, was nicht künstlich ist

Was ist künstlich?
Müll, Plastik, Straßenlaterne, Bus, Verkehrsschild, Autos, ein Bild einer Blume, Stifte, Plüschhase, Stühle, Tisch, Tafel,
alles was nicht echt ist

Wir befinden uns auf dem Marktplatz in Dahlenburg. Mittlerweile haben wir rausgefunden, dass die Steine, aus denen 
die Kirche gebaut wurde, künstlich sind. Ein Stein, der hier auf dem Boden liegt, könnte echt sein. Aber wir sind uns nicht 
sicher. Für uns ist eines jedoch ganz klar: Alles, was durch den Menschen verändert wurde, ist künstlich. Wir stehen im 
öffentlichen Garten in Dahlenburg. Ein Baum ist echt. Wenn er jedoch von einem Menschen gepflanzt wurde, dann ...?
Es wird von Mal zu Mal schwieriger. Der Baum wächst, wie er will – das macht ihn echt. 

Wir suchen uns unseren Lieblingsast. Dann ziehen wir wieder weiter zum Marktplatz und legen die Äste dort ab.
Wir sehen sehr dünne und große Äste, stabile und kleinere Äste, Äste mit vielen Gabelungen und Äste mit wenigen.
Wir versuchen die Äste zu kopieren, und zwar in einer künstlichen Gestalt. Das Material ist ein Wollfaden.
Türkise, graue und grüne Stricke werden im Zweierteam vorsichtig und behutsam um die Äste gelegt.
,,Du hast DIE Gabelung vergessen! Wir machen es nochmal von vorn.‘‘; ,,Wir fangen auch nochmal an. Es war nicht
perfekt.‘‘ Dann liegen da Äste mit Gabelungen und mit winzigen kleinen Ästen, die pötzlich durch die bunten Fäden
eine Präsenz einnehmen, und dann lassen wir die Äste verschwinden, so dass nur noch die Umrisse daliegen.
,,Jetzt sieht es aus wie ein Baum.‘‘

Was passiert, wenn man diese Äste nun blind zeichnet?
Was meinen Sie? Probieren Sie es doch einmal aus!

Text und Fotos: Luise Jacobs
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Kunstvermittlung
echt künstlich
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Die Farben des Gartens:
Versuch mal, genau zu schauen: Welche Farben kannst du in un-
serem Garten finden? Gibt es viel Grün, Braun und Gelb – und wie ist 
es mit Rot und mit Blau? Und sind alle Grüns gleich? Es gibt ja helles 
und ganz dunkles Grün und Grün, das mehr gelb oder blau ist. Wir 
haben versucht alle Farben, die wir finden konnten nachzumischen, 
es ist gar nicht so einfach, den richtigen Ton zu treffen.

Echte Farbe:
Wie ist es, wenn wir Blüten und Blätter sammeln? Und wenn wir 
diese auf ein Papier rubbeln: Kommt dann die echte Farbe hervor? 
Genau die Farbe, die das Blatt oder die Blüte auch hat? Ein Mohnblü-
tenblatt ist knallrot. Es ist anzunehmen, dass eine rote Farbe hervor-
kommt – ist aber nicht so. Die verriebene Mohnblüte lässt auf dem 
Papier eine dunkel-violette Farbe entstehen, da am Ende des roten 
Blütenblattes ein kleiner schwarzer Punkt ist. Der bewirkt die fast 
schwarze Mischung. 

Unser Wasser ist nicht nass:
Nachdem wir aus Stöcken und Schnüren kleine 
Flöße gebaut hatten, brauchten wir ein Ge-
wässer, um sie schwimmen zu lassen. Auf 
dem Marktplatz gibt es einen Brunnen mit 
einer Wasserrinne – aber leider führt sie 
kein Wasser. Da haben wir eben welches 
gemalt. Das gemalte Blau sprudelte aus 
dem Brunnen, ergoss sich in den Was-
serlauf, bildete kleine Schaumkronen, 
floss mal langsam, dann wieder schnel-

ler mit Umwegen über den Bürger-
steig – und zurück in den Brunnen und 
wieder ging es von vorne los. Die Flöße 
mitten drin in dem trockenen Nass-Blau. 

Auf der Suche nach dem Rot:
Wenn man ein rechteckiges Loch in ein Stück 
Pappe schneidet, hat man einen Sucher zum Durch-
schauen. Einen solchen Sucher bauen wir uns und gehen 
damit auf dem Marktplatz und begeben uns dort auf die Suche nach 
dem Rot. Wir schauen durch unser Fenster in der Pappe und sehen 
erst einmal viel weniger, aber unseren Blicken fallen auf diese Wei-
se auch kleine Dinge auf. Wir bemerken nun nur den Kirchturm, und 
nicht die ganze Kirche, oder nur das Haltestellenschild, und nicht die 
ganze Bushaltestelle. Wir suchen Rot: wo? Da, das Apothekenschild, 

dort drüben der Fensterrahmen, der Fahrplanhalter an 
der Bushaltestelle... alles künstliches Rot, außer 

vielleicht bei den Blumen in dem Kübel, die 
sind wohl echt und das Rot dann auch.

Farben finden:
Es gibt Bücher, in denen sind alle 

Farben dieser Welt abgedruckt. 
Echt, das ist ein Buch zum 
Farbenkaufen, man sucht 
sich eine Farbe aus und im 
Laden kann man genau die-
se Farbe in einer Tube oder 
in einem Eimer kaufen! Die 

Farbe ist dann wirklich 
genauso wie in dem Buch, 

da sie vom Computer gemischt 
wird. Es gibt viele kleine Farbproben-

zettel zum Heraustrennen. Jeder sucht sich einen Probenzettel aus 
und versucht, genau diese Farbe in unserer Umgebung zu finden. 
Das Grau ist an einem Laternenpfahl wiederzufinden, das Ocker ist 
in den Steinen zu finden, das Gold im Rost der Schrauben und das 
Pink ist genauso wie die Schnürsenkel... Welche Farbe ist nun echt: 

Die gesuchte oder die gefundene Farbe? Der künstlich ge-
mischte Farbton ist nicht so echt wie die Farbe der Steine, 
klar, aber der Laternenpfahl, der ist doch echt und seine Farbe 
künstlich, da er angestrichen ist mit echt künstlicher Farbe.

Der Pilzgarten:
An einem Regentag mussten wir einige Zeit vom Garten ins Haus aus-
weichen, um trocken zu bleiben. Zum Glück hatten wir schon Kasta-
nien gesammelt, die wir anmalen konnten! Damit wir unsere Finger 

Öffentlicher Garten Dahlenburg
echt künstlich
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nicht gleich mit anmalen, haben wir die Kastanien auf Schaschlik-
spieße gesteckt. So konnten sie auch gut trocknen, bis sich das Wet-
ter wieder beruhigt hatte. Im Garten war noch eine Ecke frei neben 
unserer kleinen Hütte, dort wollten wir etwas anpflanzen. Aber was? 
Die bunten Kastanien auf den Spießen, ja die könnten wir nehmen. 
Als wir genau da die Kastanien am Stiel so in die Erde steckten, wa-
ren wir sehr erstaunt über diesen neuen Pilzgarten. Wunderschöne 
künstliche Pilze aus echten Kastanien leuchteten uns in den schöns-
ten Farben entgegen. 

Sichtbar machen:
In unserem Wäldchen stehen natürlich auch Bäume. Sie sind unter-
schiedlich groß und dick und auch in ihrer Art sind sie verschieden. 
Man kann das auch fühlen. Die Rinde fühlt sich mal rau und mal glatt 
an. Es gibt Risse und Kuhlen zu erkunden. Da blättert etwas ab, hier 
ist eine Verwachsung. Mit Kreide fahren wir über die Rinde und das 

Erfühlte wird schon gleich sichtbar. Ein Muster kommt zum Vorschein 
und jeder Baum hat sein eigenes Muster.

Die Sichtbarkeit durch Umrandung:
An dem Öffentlichen Garten führt an zwei Seiten gepflasterter Bür-
gersteig entlang. Den haben wir mit Straßenkreide mit vielen Bildern 
und Mustern und Flächen bemalt. Dazu kam noch eine Girlande aus 
Ästen, mit leuchtend farbigem Wollgarn umwickelt, getragen von 
Astgabeln, die wir gesammelt hatten und in den Boden steckten. 
Der Garten hatte auf einmal einen echt künstlichen Rand, da konn-
ten Vorübergehende oder Vorbeifahrende gleich sehen, wie anders 
der Garten schon von außen aussah!

Eine Zusammenarbeit mit der AWOSOZIALe Dienste Dahlenburg,
mit Helga Carstensen

Text und Fotos: Silke Beu und Murte Liebenberg

Öffentlicher Garten Dahlenburg
echt künstlich
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Blauer Frack mit Messingknöpfen, gelbe Weste, braune Stul-
penstiefel, dazu ein runder Filzhut: Wer jung war und sich 
rebellisch-unkonventionell dünkte, der kleidete sich Mitte der 
1770er-Jahre nach Art eines jungen Verliebten, der in den Frei-
tod ging. Der 1774 erstmals veröffentlichte Briefroman „Die Lei-
den des jungen Werthers” von Johann Wolfgang Goethe löste 
eine auch für den damals 25-jährigen Autor überraschende 
Welle der Identifikation aus – sie ging bei manchen so weit, 
dass sie es dem unglücklichen Titelhelden gleichtaten und sich 
das Leben nahmen. Die Zahl der Opfer war neueren Erkennt-
nissen zufolge wohl nicht so hoch, wie mitunter kolportiert 
wurde. Aber sie reichte doch immerhin, dass sich in der Suizid-
Forschung der Terminus „Werther-Effekt” etablieren konnte.
Heute erleben wir wieder einen Zusammenschluss gleichge-
sinnter junger Menschen, wenn auch modisch weniger ho-
mogen und zahlenmäßig weit stärker. Was sie mit Goethes 
Werther verbindet, ist ihre Nähe und Zuneigung zur Natur; 
„Jeder Baum, jede Hecke ist ein Straus von Blüten, und man 
möchte zur Mayen-käfer werden, um in dem Meer von Wohl-
gerüchen herumschweben, und alle seine Nahrung darinne 
finden zu können“,1 heisst es bei Goethe. Das klingt grün avant 
la lettre. Was die im Protest geeinten Menschen der Gegenwart 
hingegen von Werther und dem Werther-Effekt unterscheidet, 
ist, dass sie eben nicht Selbstmord begehen, sondern einen 
Suizid verhindern wollen – einen globalen Suizid, der dann ein-
träte, wenn es die Menschheit dahin brächte, dass das Ökosys
tem der Erde zusammenbricht, kollabiert. Was allerdings auch 
eintreten könnte: Dass es so geht wie mit dem blauen Frack, 
der gelben Weste, den Stulpenstiefeln und dem Filzhut. Dass 
der Elan nachlässt, das Interesse abebbt, die guten Vorsätze 
versanden und nichts übrigbleibt als die Erinnerung an eine 
vorübergehende Aufwallung. 
Es muss dies erwähnt und berücksichtig werden, will man sich 
mit dem Werk von Gabriela Oberkofler befassen. Es ist evident, 
dass ihr Thema, dass der Fokus ihrer vielfachen Aktivitäten die 
Natur ist. Ihr Verhältnis zur Natur dürfte mindestens so innig 
sein wie das des jungen Werther, wenngleich nicht so pathe-
tisch. Vor allem aber ist es nicht einer momentanen Verunsiche-
rung oder plötzlich überbordenden Aufgeregtheit entsprun-
gen. Die Nähe zur Natur, der Respekt vor der Natur, die innere 
Bindung an die Natur bilden bei Gabriela Oberkofler eine Kon-
stante ihrer Persönlichkeit. Darauf deutet bereits der Titel die-
ser Ausstellung hin: „Äpfel fallen weit vom Stamm.” 
Über dieses Bild von den Äpfeln, die sich offenbar katapultartig 
vom Stamm entfernen, lässt sich einiges bemerken. Zunächst 
verweist es auf Oberkoflers Herkunft. Die Künstlerin stammt (!) 
aus Südtirol. Die Region ist ein Apfelland. Laut der Agentur IDM 
Südtirol/Alto Adige, einem Sonderbetrieb der Autonomen Pro-
vinz Bozen und der Handelskammer Bozen für die Wirtschaft, 

werden dort pro Jahr 950.000 Tonnen, also fast eine Milliarde 
Kilo Äpfel produziert; das sind 50 Prozent der italienischen und 
zehn Prozent der deutschen Apfelernte.2 Man könnte also den 
Titel dieser Ausstellung einfach bloß geografisch verstehen. 
„Äpfel fallen weit vom Stamm” würde dann nur bedeuten, dass 
eine ziemliche Distanz liegt zwischen Tosterglope und dem 
Ort, an dem Gabriela Oberkofler aufwuchs und wo ihre Familie 
seit etlichen Generationen ansässig ist. 
Dieser Ort heißt Jenesien, italienisch: San Genesio Altesino, und 
liegt auf 1100 Metern Höhe nördlich von Bozen. Idyllisch, kann 
man sagen. Und von daher scheint es fast schon selbstver-
ständlich, dass jemand, der von einer solchen Umgebung ge-
prägt wird, ein besonderes Verhältnis zu Pflanzen und Tieren, 
Wiesen und Bergen entwickelt. Doch ganz so schlicht liegen die 
Dinge nicht. In den 1930er-Jahren wurde eine Seilbahn gebaut, 
die Jenesien mit Bozen verbindet. Während man oben vorwie-
gend Deutsch spricht, gilt unten zumeist: si parla Italiano. Das 
hat historische Gründe. Just in der Zeit als die Funivia di Ge-
nesio in Betrieb genommen wurde, forcierte die faschistische 
Regierung Italiens die Industrialisierung Bozens. Ein Stahlwerk 
ging in Produktion, ebenso die Aluminiumfabrik Carlo Cicogna, 
deren Elektrizitätsbedarf durch das damals hochmoderne Was-
serkraftwerk in Kardaun gedeckt wurde, und das Turiner Auto-
mobilunternehmen Lancia errichtete ein Zweigwerk, das dann 
während des Zweiten Weltkriegs die gesamte Lkw-Herstellung 
der Firma übernahm.3 Der Modernisierungsschub war verbun-
den mit einer – durchaus beabsichtigten – Veränderung der 
Bevölkerungsstruktur. Massenhaft wurden Industriearbeiter 
aus dem Mezzogiorno angesiedelt, gleichsam um die nach 
dem Ende des Ersten Weltkriegs vollzogene territoriale Anglie-
derung eines Teils von Tirol ethnisch zu vollenden. 
Das alles lag lange, lange zurück, als Gabriela Oberkofler 1975 
auf die Welt kam. Auch sieht es zumindest von außen so aus, als 
haben die unterschiedlichen Gruppen und Interessensgruppie-
rungen in den vergangenen Jahrzehnten zu einer tragfähigen 
Balance gefunden. Es ist gleichwohl notwendig, an die ange-
deuteten Konflikte zu erinnern, um einem Trugschluss vorzu-
beugen – dem Trugschluss, das Werk von Gabriela Oberkofler 
habe seinen Ursprung in heilen, pittoresken Verhältnissen vol-
ler Traminer-Trauben, Haflinger-Pferden und Apfelplantagen. 
Oberkofler wurde nicht in einem Idyll sozialisiert, sondern in 
einem Spannungsfeld. 
Wobei die Diskrepanz, die sich dort auftut, nicht unbedingt 
nur auf Südtirol zutrifft. Zwar ist der Culture Clash dort drasti-
scher ausgefallen als anderswo. Aber das Aufeinanderprallen 
von Tradition und Moderne, der Gegensatz zwischen Techni-
sierung und Industrialisierung samt deren Folgen auf der ei-
nen Seite und der Sehnsucht nach menschenfreundlichen Le-
bensbedingungen im Einklang mit einer sanften, rekreierenden 

Gabriela Oberkofler
Äpfel fallen weit vom Stamm
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und sich fortgesetzt re-
generierenden Natur, so 
wie sie noch Goethe im 
„Werther” oder in den 
„Wahlverwandtschaften” 
beschreiben konnte – die-
ser Gegensatz zieht sich 
als basso continuo durch 
die Geschichte der Moder-
ne. Wenn man etwa an den 
mittelalterlichen Ordens-
gründer Franz von Assisi 
denkt, könnte es sogar sein, 
dass ein scharfer Kontrast 
zwischen Zivilisation und Natur schon früher als virulent emp-
funden wurde.
So oder so – wenn Gabriela Oberkofler sagt, „Äpfel fallen weit 
vom Stamm”, dann signalisiert dieser Satz auch: Es besteht 
schon einiger Abstand zu dem prähistorischen Moment, da die 
Menschheit aus alttestamentlicher Sicht die Frucht vom Baum 
der Erkenntnis pflückte. Jene Frucht, für die sich der Apfel im 
kollektiven Bewusstsein festgesetzt hat. Warum eigentlich 
nicht die Quitte, die viel besser symbolisieren würde, wie hart 
es sein kann, zu substanziellen Erkenntnissen zu gelangen? 
Oder die Orange, mit der sich ein saftiger, süßer und erfri-
schender Gedankenfluss assoziieren ließe? 
Also der Apfel. Der Apfel als ein Stück Natur und als Symbol der 
Entfernung, der Entfremdung von der Natur, will sagen: der Ab-
kehr von einem natürlichen Urzustand. Wenn nun aber der Ap-
fel gleichermaßen die Verbindung mit und die Ablösung von 
der Natur symbolisch verkörpert, dann ist damit auch das se-
mantische Areal markiert, in dem sich Gabriela Oberkofler mit 
ihren Arbeiten bewegt. Da sind zum einen die Zeichnungen. 
Was hat die Künstlerin nicht alles auf ihnen zu Papier gebracht: 
Meisen, Finken, Spatzen, Schwalben, Tannen und Lärchen, fal-
lende Äste, Fuchsien und Lilien, Weizenfelder, blühende Blu-
menwiesen, Schmetterlinge, Bienenschwärme, Honigwaben, 
Schweinsohren, Fischköpfe. Allein die grafische Vorgehenswei-
se ist bemerkenswert. In minutiöser Addition von Punkten und 
Strichen baut Oberkofler mit dem feinen Aquarellpinsel ihre 
Zeichnungen auf. Eine solche Methode braucht Zeit. Allemal 
bei den Großformaten sind Geduld, Ausdauer und Hingabe, 
mithin Eigenschaften gefragt, die in dezidiertem Kontrast ste-
hen zu den aktuell gängigen Alltagspraktiken des Klickens und 
Wischens, die zu den Kennzeichen der digitalisierten Gesell-
schaft gehören. Statt Lässigkeit ist hier Einlässlichkeit gefragt, 
ein anhaltendes Interesse im ursprünglichen Sinn des Wortes: 
ein Mittendrin-Sein. Was bei Oberkofler einer intensiven Hin-
gabe an die Sache gleichkommt. Diese Hingabe ist Würdigung 
– Würdigung der Objekte, denen sie sich zeichnend widmet, 
und die doch nicht nur Sachen sind, sondern in denen Leben 
war, sei es in den Blumen, die längst verwelkt, oder in den 
Schmetterlingen, die vielleicht schon ausgestorben sind, sei es 
in den Schweinen, deren Kadavern die Ohren abgehackt, oder 
in den Fischen, deren Leibern die Köpfe abgeschnitten wurden.

Zu den Blumen, die Gabri-
ela Oberkofler gezeichnet 
hat und auf die sie in ih-
ren Arbeiten wiederholt 
zurückgriff, gehören Gera-
nien. Sie gelten, wie man 
so sagt, als typisch für Süd-
tirol; womöglich verstehen 
einige ihr Rot als Bekennt-
nis zum Landeswappen, 
dessen Schild ebenfalls rot 
ist. Die Geranie macht auf 
einen Umstand aufmerk-
sam, der bislang stillschwei-

gend mitschwang, wenn es um Oberkoflers Bezug zur Natur 
ging. Die Natur, die die Künstlerin schildert, die Natur, auf die 
sie in ihren Arbeiten eingeht, hat oft auch mit Traditionen zu 
tun, ist wie die Geranien in den Blumenkästen der Gasthäuser 
und Bauernhöfe Südtirols eingebunden in tradierte Gebräu-
che. 
Mit Traditionen verhält es sich wie mit den Beichtstühlen der 
katholischen Kirche oder den Märchen der Brüder Grimm: 
Sie können Schutz bieten, Sicherheit vermitteln und von da-
her wohltuend sein, können aber genauso beengend wirken, 
Angst einflößend und repressiv. Das Thema Beichte hat Ober-
kofler in ihrer Arbeit „Versteckelus mit Pfarrer Müller” gestreift, 
einer Art Reenactment des verbotenen kindlichen Versteck-
spielens im heimischen Gotteshaus. Die Ambivalenz der Mär-
chen brachte Oberkofler aufs Tapet, als sie vor zehn Jahren ihre 
Ausstellung im Stuttgarter Hospitalhof unter dem Motto „Blut 
im Schuh” einrichtete und damit das Märchen „Aschenputtel” 
evozierte. Der Schuh dient dort als Instrument der Wahrheits-
findung; wessen Fuß nicht passt, kann die wahre Braut nicht 
sein. Dieser Erkenntnisakt ist gekoppelt an ein Moment blu-
tiger Grausamkeit – und das bei einer Geschichte, die recht 
eigentlich der Hoffnungsfreude huldigt. Asche ist hier nicht 
Zeichen des Todes („Asche zu Asche, Staub zu Staub”), sondern 
der Humus künftigen Glücks, verbunden mit der Aussicht, dass 
am Ende immer die Gerechtigkeit siegt – eine Botschaft, die 
dermaßen stark ist, dass sie Gioacchino Rossini zur Grundlage 
einer Oper machte. Dort kann „La cenerentola” ihren Prinzen 
freilich heiraten, ohne dass sich ihre Schwestern die Füße 
wund laufen müssen. 
Apropos Hochzeit. Die hat Gabriela Oberkofler richtig kom-
pakt gefeiert. Sozusagen im Sixpack: sechs Männer, mal in 
Flipflops, mal mit Fliege, und zwei Frauen in rüschenreichen 
weißen Kleidern empfingen 2006 in der katholischen Kirche 
Fellbach das Sakrament der Ehe. Das ist nicht unbedingt der 
Modus an Traditionspflege, den man sich von alpenländischer 
Kultur erwartet. Doch genau damit operiert Oberkofler. Sie 
greift zurück auf den Fundus regionaler Überlieferungen, Ver-
haltensweisen, Rituale oder Kleiderordnungen und unterläuft 
sie, bricht sie auf, öffnet und konfrontiert sie mit dem Unerwar-
teten, Fremden. Wenn es Kulturen gibt, in denen Männer meh-
rere Frauen haben, warum sollte sich dann eine Frau darauf 
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beschränken, einen einzigen Mann zu hochzeiten. Zumal wenn 
sie durch ihre Zweisprachigkeit von Kindheit an gewohnt ist, 
dass Geschlechtszuweisungen wechseln können. „Der Apfel“ 
ist männlich, aber sein italienisches Pendant „la mela“ weiblich, 
so wie im Deutschen fast sämtliche Früchte weiblich sind: die 
Ananas und die Aprikose, die Birne, die Dattel, die Kirsche und 
die Kiwi, die Pflaume, Orange, Zitrone – alle außer dem Pfirsich 
und eben dem Apfel.
Und dieser Apfel fällt weit vom Stamm. Das meint, übertragen 
auf die Künstlerin: Sie hält sehr wohl die Bindung an ihre Her-
kunft, an den Stamm, aufrecht, hält sie durchaus hoch, statt sie 
klein zu reden oder gar zu leugnen. Aber sie nimmt auch Ab-
stand, sucht das Weite, sucht die Weite und die Erweiterung. 
Das tut die Künstlerin faktisch, indem sie in ihren Arbeiten 
das Augenscheinliche modifiziert und das Alltägliche um irri-
tierende Aspekte ergänzt. Aber auch geografisch hat sie nicht 
allein auf Ortsgebundenheit gesetzt. Zum Studium verlässt 
Oberkofler Südtirol, geht erst nach Neufundland, dann nach 
Württemberg, zunächst nach Nürtingen, später nach Stutt
gart, wo sie seit vielen Jahren lebt, wo ihre hingebungsvollen 
Zeichnungen entstehen und wo sie auf ganz eigene Weise die 
Großstadtwirklichkeit des 21. Jahrhunderts mit tradierter länd-
licher Lebensform verknüpft. Auf einem Brachgelände beim 
Stuttgarter Nordbahnhof, das gegenwärtig von einer Künstler-
kolonie genutzt wird, hat Gabriela Oberkofler im Umfeld von 
Strommasten und urbanem Straßenverkehr die Rosensteinalm 
errichtet: ein Häuschen mit Geranien vorm Fenster, Strohballen 
unterm Dach und Hühnern im Hof – ganz so, als müsste dem-
nächst die Bäuerin vor die Tür treten und einen Jodler in den 
feinstaubverseuchten Stadtraum trällern.
Ähnlich verhält es sich mit dem Blumenteppich hier im Kunstraum 
Tosterglope. Auch hier trifft das Vertraute auf das Fremde, befrem-
det die Vertrautheit. Blumen auf dem Lande sind nichts Außerge-
wöhnliches. Und dass sie auf dem Boden großflächig zu Ornamen-
ten ausgelegt werden, ist zumindesst in Bayern, Österreich oder 
Tirol ein vertrautes Bild: Dort ist es am Feiertag Fronleichnam vieler-
orts noch üblich, Blütenteppiche auszulegen. In Norddeutschland 
stellt ein solches Blumenbild ein eher ungewohntes Element dar 
und mag von daher irritieren. Das tatsächlich Fremde allerdings 
sind die Blumen selbst, denn es handelt sich vielfach um Groß-
stadtpflanzen und Globalisierungsgewächse.
Die Blumen sind Teil eines Projekts, das Oberkofler in Berlin be-
gonnen hat. Dort nimmt sie derzeit ein zehnmonatiges Stipen-
dium wahr. Der für ihr Werk zentralen Frage nachgehend „Was 
bedeutet Natur heute?“ (zumal in einem großstädtischen Kon-
text) gelangte die Künstlerin zu einem Blumenladen, der von 
einer Händlerin mit arabischem Hintergrund betrieben wird. 
Nach einer Weile fasste sie sich ein Herz, trat mit der Frau ge-
wissermaßen in Verhandlung und traf ein Abkommen: Abends 
holt Oberkofler die Blumen ab, die nicht mehr verkäuflich sind; 
sie werden jetzt Teil ihrer künstlerischen Arbeit. Da ist es wie-
der – das Moment der Würde und der Wertschätzung, wie sie 
es schon in ihren Zeichnungen zum Ausdruck bringt, wenn sie 
den Resten irgendwelcher, irgendwo und irgendwie verende-
ter Lebewesen ihre Reverenz erweist. 

„Rosen, Tulpen, Nelken/ Alle Blumen welken“ meint ein volks-
tümliches Memento mori. Aber Oberkofler geht es nicht da-
rum, an die biologische Vergänglichkeit zu gemahnen, bei ihr 
stehen das Hier und Jetzt, die Verwicklungen und Verflech-
tungen im Mittelpunkt, die unsere Gegenwart ausmachen. 
Mithin sieht sie die Blumen nicht nur als Teile eines natürlichen 
Kreislaufs, sondern eingebunden in wirtschaftliche Prozesse. 
In Afrika gezüchtet, werden sie nach Deutschland eingeflogen 
und beim Grossisten für teuer Geld erworben mit dem Ziel, sie 
mit Preisaufschlag weiterzuverkaufen. Wenn das nicht gelingt, 
sind sie nach kurzer Frist wertlos. Außer, man entreißt sie der 
Reduktion auf ihren Warencharakter und sieht in ihnen – mit 
den Augen der Künstlerin – ein per se wertvolles und von daher 
auch ästhetisch bedeutendes Stück Leben.
Und so wie Oberkofler Blumen nicht bloß als Ware oder poten-
ziellen Kompost begreift, so reduziert sie die Frau aus dem Blu-
menladen auch nicht auf ihre Funktion als Materialspenderin. Es 
gehört zur Integrität ihrer Arbeit, dass die Künstlerin Aktionen 
wie diese in einem Gesamtzusammenhang auffasst, weshalb 
denn zu ihrem Oeuvre auch große Gemeinschaftsaktionen mit 
unterschiedlichsten Bevölkerungsgruppen gehören, bei denen 
gern mal gespeist und gefeiert wird. Ich vermeide den Begriff 
„ganzheitlich“, weil er modisch geworden ist – und dass sie mit 
Moden liebäugle, kann man Gabriela Oberkofler wirklich nicht 
unterstellen. Genausowenig hatte sie den italienischen Cant
autore Angelo Branduardi im Sinn, als sie den Titel für diese 
Ausstellung wählte. Aber Branduardi hat den Apfel, la mela, 
auf eine Weise besungen, die durchaus mit den Äpfeln, die 
weit vom Stamm fallen, korrespondiert. „Cogli la prima mela“, 
pflücke den ersten Apfel, heißt es in einer seiner beliebtesten 
Canzoni. „Ridila la tua allegria / Cogli la prima mela“, lebe dei-
ne Freude aus, pflück den ersten Apfel, lass dich nicht beirren, 
tauch ein ins Leben: Derart ließen sich seine Zeilen paraphra-
sieren. Was bezogen auf den Apfel hieße: Wenn er die Frucht 
vom Baum der Erkenntnis ist, dann pflück ihn, das Paradies ist 
ohnehin nicht wiederzugewinnen, aber eine bessere Welt lässt 
sich gestalten, und da mag Erkenntnis allemal hilfreich sein. In-
sofern kann ich Sie nur auffordern: Pflücken Sie die Äpfel, die 
in Gestalt dieser Werkauswahl vor ihnen liegen. Sie schmecken 
nach Erkenntnisgewinn.

Michael Hübl
 
ANMERKUNGEN:
1 Johann Woldgang Goethe: Die Leiden des jungen Werthers. Leipzig 1774, zit. nach 
http://www.deutschestextarchiv.de/book/show/goethe_werther01_1774, zuletzt 
aufgerufen 10. Oktober 2019
2 http://www.monumentalrelief-bozen.com/fileadmin/user_upload/pdfs/Gedenk
orte/Bozen._Wege_der_Industrialisierung.pdf

Abb. Seite 21: Gabriela Oberkofler, Detail Ein halbes Jahr später (Stöckchen), 2019, 
Aquarell auf Papier, 115 × 200 cm, Graphische Sammlung Villa Merkel, Esslingen

Foto: Johannes Kimstedt
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Gitte Villesen und Joerg Franz-
becker stellen für die diesjährige 
gästeliste das künstlerisch-poli-
tische Wirken der französischen 
Künstlerinnen Claude Cahun und 
Marcel Moore in den Fokus ihres 
Rechercheprojekts. Unter diesen 
Pseudonymen verkehrten die 
beiden Künstlerinnen im Pariser 
Kreis der Surrealisten und wa-
ren bekannt für ihre Fotografien, 
Schriften, Illustrationen und den 
von ihnen geführten Künstlersa-
lon. Mit ihrem Rückzug auf die 
Kanalinsel Jersey im Jahr 1938 
kehrten sie zu ihren Geburtsna-
men zurück und genossen da-
durch eine Anonymität, die ihr 
Wirken während der deutschen 
Besatzung auf der Insel beein-
flussen sollte. 
Villesen und Franzbecker waren 
dort – im Archiv des Jersey Heri
tage Trusts, der den Nachlass der Künstlerinnen verwaltet, 
aber auch an vielen wesentlichen Orten, an denen die beiden 
Künstlerinnen gewirkt haben. 

Als wir vor mehr als sechs Jahren die gästeliste gedacht und 
konzipiert haben, war es dem KUNSTRAUM ein Anliegen, 
Künstlerinnen und Kulturschaffenden ein Forum zu bieten – 
als Denkraum, Labor, Produktions- und Präsentationsort. Der 
Fokus der gästeliste liegt seither auf projektorientierten, orts-
spezifischen und performativen Ansätzen, die an den Schnitt-
stellen unterschiedlicher Medien, Disziplinen und Diskursen 
verortet werden können. 
Schon immer versteht sich der KUNSTRAUM als Ort für For-
schung und Experiment und bietet kollaborativen Produk
tionsprozessen einen Raum. Der KUNSTRAUM selbst beschäf-

tigt sich seit jeher mit der Frage, 
was ein Kunstverein heute ei-
gentlich leisten soll und kann 
– vor allem im ländlichen Raum 
– und was neue Formen der Zu-
sammenarbeit sein könnten. 
Unter anderem mit KURATO.
kollektiv wird dieser Frage aktiv 
nachgegangen.

Gitte Villesen, die uns vor allem 
durch ihre wunderbaren, stillen 
und beobachtenden Videoar-
beiten fasziniert hat, hat für die 
diesjährige gästeliste Joerg Franz-
becker eingeladen. Er wirkt als 
Kurator, Autor, Produzent. Ganz 
besonders ist er an interdiszipli-
nären Zusammenhängen interes-
siert und gern an kollaborativen 
Prozessen beteiligt. 
Beide sind sie Teil der Gruppe, 
bzw. des Kunstvereins a pro-

duction e.V. (2008) – eine Kollaboration von Künstler*innen, 
Kurator*innen und Theoretiker*innen, denen es durch eine 
gemeinsame interdisziplinäre Praxis um die Formulierung ei-
ner erweiterten künstlerischen Wissensproduktion geht. Auch 
ihnen geht es um neue Formen der Zusammenarbeit – eine 
Parallele, die beim KUNSTRAUM besonderes Interesse weckt. 
Entsprechend freuen wir uns, mit der entstandenen Material-
sichtung einen Einblick in eine solche neue, oder noch wenig 
praktizierte Form des Wissensaustauschs zu bekommen. 

Eine Parallele zu den von ihnen in den Fokus gestellten Künst-
lerinnen ist, dass auch sie stets kollaborativ vorgegangen sind 
und ihre Arbeiten erst durch die Verflechtung ihrer jeweiligen 
Rollen zu dem geworden sind, was wir als Betrachter*innen 
heute sehen. Ein Umstand, der die immer noch oft gestell-
te Frage der Autorschaft im Kunstkontext herauszufordern 
scheint. 

Gitte und Joerg haben sich zu zweit mit diesem gemeinsamen 
Rechercheprojekt auf neue Pfade gewagt und sich ebenfalls 
auf eine Verflechtung ihrer Rollen eingelassen und hier in To-
sterglope den roten Faden für eine künstlerisch-kuratorische 
Erzählung aufgenommen. 

Text: Mascha Pöhls, Kuratorin von gästeliste

gästeliste #5

May 1945, Claude Cahun / Marcel Moore, Courtesy Jersey Heritage Trust
Foto: Gitte Villesen, 2019

GITTE VILLESEN + Joerg Franzbecker        17.11         15.12.2019

Gefördert von:

Im Rahmen der
33. Dahlenburger Kulturwoche
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Inselträume

- 1. Teil -

Es gab eine Zeit, so glaube ich mich zu erin-

nern, da war die Welt immer ein wenig von meinen 

Ohren entfernt. Ich lebte in einer Art Stille-

hülle, durch die hindurch ich mich den Geräu-

schen und Klängen der Welt zuwenden konnte, und 

meine eigene Stimme ergoss sich in diese Stille 

wie ein farbiger Tropfen in ein Glas Wasser.

Die Stille blieb immer hörbar wie ein leerer 

Raum, in dem alle Geräusche Platz hatten, ohne 

ihn je ganz auszufüllen. Oder soll ich es so 

beschreiben: ich konnte alles Hörbare von der 

Stille aus wahrnehmen, ohne darin zu ertrinken 

oder keine Luft mehr zu kriegen. 

Vielleicht ist es nie so gewesen – vielleicht ist 

das nur eine Sehnsucht, die ich mit der Realität 

verwechselt habe. Heute jedenfalls stoßen die Ge-

räusche direkt an mein Trommelfell an. Da gibt es 

keinen Zwischenraum, keine Erholung, keine Per-

spektive. Und selbst, wenn es draußen still ist, 

fühlen sich meine Ohren an wie in Watte einge-

packt, knirschende, sirrende, dichte Watte des 

unendlich diffusen Nachschwingens, die nur wenig 

von der ersehnten Stille passieren lässt.

Neulich habe ich es plötzlich wiedererlebt; so 

muss es sich angefühlt haben. In einer großen, 

dunklen ehemaligen Fabrikhalle hörte ich diese 

wunderbare Stille wieder, hervorgerufen durch 

die vereinzelten Klänge einer Musik von Morton 

Feldman, die wie akustische Lichttropfen und 

vorüberschwebende Nebelschleier die Dunkelheit 

belebten. Es war nicht mehr mein kleines Trom-

melfell, das den Klängen entgegenstand, es war 

eher mein ganzer Körper, der hörend geworden 

war und sich im Raum auflöste, in diesem dunklen 

durchsichtigen Klang der Stille.

Birgit Maschke
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Schafe erzählen
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eins
Aus der Ferne kann ich sie kaum erkennen. Ihr leicht

rotgolden schimmerndes Fell versinkt fast in den
herbstlichen Farben der Felder.

z wei
Bevor wir die Weide betreten können, stellt die Schäferin uns 

der herbeigelaufenen Herdenschutzhündin vor.
Wir machen uns vertraut miteinander, ihr Fell ist

überraschend weich.
drei

Aber der Wolf hat Respekt vor ihr. 
vier 

Sie geleitet uns zu ihrer Herde. Ein Anblick, der
wie aus der Zeit gefallen anmutet.

Friedliche Natur, biblische Idylle, Traumwelt.  
fünf

Im Näherkommen löst sich das Bild in Einzelheiten auf: dicke 
Fellpolster auf zerbrechlich wirkenden rotbraunen Beinen und 

oben drüber die kleinen Köpfe, ebenfalls rotbraun mit leicht 
abstehenden Ohren, die an Hubschrauberflügel erinnern. 

sechs
Das sind die Coburger Fuchsschafe

oder einfach Füchse genannt.

sieben
Sie liegen im feuchten Gras oder stehen herum und wirken 

nicht besonders irritiert durch unsere Annäherung.
acht

Manche wenden uns den Kopf zu, aber mit ihren querbalken-
förmigen Pupillen in den zu den Seiten gerichteten Augen

scheinen sie einfach nur in die Landschaft zu träumen.
neun

Es ist eher eine mir zugewandte zarte Nase und die unge-
schützte Stirn eines einzelnen Schafes, die mir in manchen
Augenblicken das Gefühl geben, angeschaut zu werden.

zehn
Aber anders als das Schlafschaf meiner Kindheit sind diese 

Schafe keine Kuscheltiere. 
elf

Nur diejenigen, die mit der Flasche aufgezogen wurden,
sind etwas weniger zurückhaltend.

z wölf
So kommt eins der sogenannten Flaschenschafe auf die

Schäferin zu, als ob es sie begrüßen wollte,
lässt sich ein bisschen kraulen und

dreizehn
lässt es sich auch gefallen, dass die Schäferin es mit einem 

kraftvollen Schwung auf den Rücken kippt, um uns zu zeigen, 
wie sie zum Beispiel die oft entzündeten Klauen

behandeln kann.

vier zehn
Da liegt es dann auf seinem eigenen Pelz, angelehnt an die 
Schäferin, wie in einem großen Sessel und seine knochigen 

Beine hängen machtlos in der Luft.
fünfzehn

Und wir betrachten seine Zähne: es gibt nur eine obere
Zahnleiste – um das Gras auszureißen. Auch die Hündin

guckt sich das interessiert an.
sechzehn

Ich berühre das Schaffell. Es fühlt sich schwer an und meine 
Hand sinkt so tief ein, dass ich sie erschrocken zurückziehe, 

bevor ich den Grund erreicht habe. 
siebzehn

Als ob unter dem Fell gar kein fester Körper zu finden wäre.
achtzehn

Zwei Schafe haben offenbar große Schmerzen unter den Klauen:
neunzehn

das eine sinkt immer wieder beim Gehen auf die Knie,
z wanzig

das andere schafft es nur nach vielen, qualvoll zu beobach
tenden Versuchen überhaupt aufzustehen. 

einundz wanzig
Mit dem rund gebogenen Ende ihres Stabes würde die 

Schäferin ein Tier am Fuß zu Fall bringen, um sich den kranken 
Klauen widmen zu können, 

z weiundz wanzig
aber in unserem Beisein kann sie sich

den scheuen Tieren nicht nähern.
dreiundz wanzig

Wenn schließlich die Hütehunde losgelassen sind und
um den Zaun laufen, geraten die Schafe in Bewegung.

vierundz wanzig
Eng zusammengedrängt rennen sie los, fort von den

Hunden, und wir lauschen mit unseren Fußsohlen
dem Trommeln der Hufe auf dem Boden.

fünfundz wanzig
Wenn sie stehen bleiben und abwarten, was die Hunde als 

nächstes unternehmen, schweben ihre in dieselbe Richtung 
gewandten Köpfe wie große Libellen über dem Wollmeer, 

sechsundz wanzig
das selber über einem lichten Wald

aus dünnen Beinen schwebt. 
siebenundz wanzig

Und wenn einzelne Schafe dann anfangen sich durch die
stille Menge zu schieben, verschieben sie die innere

Stabilität des Anblicks und ein leichter Schwindel erfasst mich 
durch meine Augen, die einzeln den entgegengesetzten 

Bewegungen zu folgen versuchen. 
achtundz wanzig

Immer wieder rennen die Schafe los, warten ab, rennen in 
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Kunst oder Schafe

Wie ich zu den Schafen kam

Mit 36 Jahren hatte ich mir in Hamburg ein Le-
ben als Künstlerin eingerichtet. Ein Atelier im 
Karolinenviertel und vier Tage die Woche Zeit, 
dort zu arbeiten. Die restlichen drei habe ich 
als künstlerische Assistentin bei den „Schlum-
pern“ mein Geld verdient, einem Werkstattate-
lier, in dem Künstler mit geistiger Behinderung 
professionelle Kunst machen. 

Ein guter Arbeitsplatz, ganz in der Nähe 
meines Ateliers. Aber alles mitten in der Stadt. 
Und da wollte ich eigentlich nicht bleiben. 
Längst schon zog es mich ins Freie und Un-
verbaute. Es gab eine Reise nach Island, wo 
ich mich um ein DAAD-Stipendium beworben 
hatte, und Erntehilfe auf einem Bergbauernhof 
in den Alpen, auch Fluchtpläne für ein Leben 
in Nordfriesland – da war das Stipendium für die Künstlerstätte 
Bleckede ein Glück und absolut artgerecht.

Jeden Tag mit der Fähre über die Elbe und mit dem Rad die 
Deiche entlang (diese Landschaft!). Da bin ich schnell auf die 
Schafe gekommen, hinterhergelaufen dem wolligen Gewim-
mel, den vielstimmigen Lärm in den Ohren. Das war etwas an-
deres als Gewimmel und Lärm in der Stadt. 

Ich habe in dieser Zeit versucht, mit meiner künstlerischen Ar-
beit auf die neue Umgebung zu reagieren, mir aber auch viel 
Zeit genommen, hinter den Schafen herzulaufen. Die Arbeit 
der Schäfer hat mich fasziniert. Ich habe in dem Miteinander 
von Menschen, Schafen und Hunden eine Korrespondenz ent-
deckt, die mir als Besucherin der Natur versagt war.

Nach Ablauf des Stipendiums bin ich geblieben und habe mich 
zwei Jahre später getraut, eine Schäferlehre zu beginnen und 
damit nicht nur die geliebte Elbe, sondern mein ganzes ge-
wohntes Leben hinter mir zu lassen.

Die Kunst begleitet mich seitdem in Umzugskartons und mit 
jedem Umzug bröckelt der Umfang. Weder Kunst noch Schafe 
dulden bei ernsthaftem Betreiben ein Nebenher, nur machen 
die Schafe es dringlicher. Mein Blick auf die Erscheinungen der 
Natur hat sich jedoch nicht verändert. Ganz vollständig war die 
Wandlung von der Künstlerin zur Schäferin nicht.

Gibt es einen Zusammenhang ?

Mich fasziniert die Schönheit der Natur, anders kann ich es 
nicht nennen. Ich laufe ihr entgegen und in sie hinein, in den 
Alpen, am Meer, den Flußauen der Elbe, den Buchenwäldern 
der Mittelgebirge... am liebsten immer draußen sein und 
schauen, schauen, schauen.

Und dann etwas davon festhalten wollen und fotografieren, 
zeichnen, sammeln und das Gesammelte ordnen, bearbei-
ten, zu Objekten und Installationen umgestalten, um dingfest 
zu machen, was mich bewegt: meine Beziehung zu dem da 

draussen. So läßt sich vielleicht die Triebfeder 
meiner ehemaligen künstlerischen Produk-
tion beschreiben.

Die Frage, die ich eigentlich in diesem Arti-
kel beantworten soll, ist: steckt die Künstlerin 
noch in der Schäferin und beeinflußt ihre Ar-
beit? Oder ihre Sicht, auf das, was sie da tut?

Vielleicht wäre ich niemals Schäferin gewor-
den, wenn ich nicht vorher Kunst gemacht 
hätte, denn die Kunst ist wie ein Freibrief, 
seine Nase überall hineinzustecken, und sie 
rechtfertigt jede Neugier. Die Arbeit mit den 
Tieren erschien mir als Möglichkeit, die Kluft 
zu überwinden, die mich von der Natur zu 
trennen schien. Mich auf die Schäferei ein-
zulassen, war ein Versuch, näher ran zu kom-
men, durchaus mit der Erwartung, am Ende 

könne wieder Kunst heraus kommen, irgendwann. Und ganz 
ausgeschlossen ist das ja nicht. Ich sammle sehr direkte, hand-
feste Erfahrungen, die wiederum auch meine ästhetische Sicht 
auf die Dinge prägen. Ich glaube, es war für mich zunächst so 
etwas wie eine Forschungsreise in die Realität des Landlebens, 
eine Bildungsreise mit Praxisbezug.

Diese Distanz gibt es nicht mehr. Ich bin Schäferin, das Wohler-
gehen der Tiere bestimmt meinen Alltag flächendeckend. Und 
trotzdem kann ich davon zurücktreten und mich und meine 
Verstrickung betrachten und die wolligen Rücken der Schafe, 
wenn sie nach einer frostigen Nacht in der Sonne dampfen, 
einfach nur schön finden. Aber hat das was mit Kunst zu tun?

Wie es jetzt ist

Zunächst war der Übergang problemlos. Als Künstlerin hatte 
ich gar nicht die Erwartung, von meinem Beruf auskömmlich 
leben zu können – eine gute Voraussetzung für die prekäre Ein-
kommenssituation in der Schäferei. Nur hat man hier keine Zeit 
für Nebenverdienste.

Aber wenn ich als Künstlerin auf der Suche nach dem Mög-
lichen war – und das ist ein weites Feld – dann ist jetzt oft ge-
nug das Nichtmögliche mein Horizont. Schäferei ist einfach 
sehr viel Arbeit und sie läßt sich nicht auf all zu viele Schultern 
verteilen, weil dafür das Geld nicht reicht. Und darum reichen 
meine Kraft und meine Zeit selten aus, um mich wieder einmal 
mit dem Möglichen zu befassen. Ich stecke fest im Nötigen, 
werde dafür aber auch mit Zufriedenheit belohnt, wenn alle 
satt und versorgt, die Lämmer gesund und die Deiche gepflegt 
sind. Man könnte sagen, die Anstrengung lohnt sich, wäre die 
Zukunft der Schäferei nicht so gefährdet durch eine kurzsich-
tige Agrarpolitik.

Aber ein Leben ohne Schafe – da entgeht euch was!

Sabine Dibbern

Foto: Inge Luttermann

eine andere Richtung – wie ein Spiel, eine Art Gespräch mit 
den Hunden, die außen am Zaun entlang laufen,

neunundz wanzig
bis sie schließlich hereingelassen werden und sich ganz

friedlich zu uns gesellen. 
dreißig

Wenn das Feld abgegrast und niedergetreten ist,
wird es Zeit, den Zaun umzustecken und die Herde auf

das Nachbarfeld zu leiten.
einunddreißig     

Ohne von den Hunden getrieben zu werden, machen sich 
die Schafe auf den Weg, das Wollmeer bewegt sich, Wellen 

rollen durch die Masse, ein großes, gleichmäßiges trockenes 
Rauschen ist zu hören, die Trommeln schweigen.

weiterzählen 
und immer weiter
ich bin noch wach

98
99

Die Schafe haben sich auf der frischen grünen Weide
zerstreut – sie grasen.

101
102
103

Im Frühjahr werden sie zum Lammen in den Stall geholt. 
175
176
177

Und wir werden wiederkommen, um die neugeborenen
Lämmer zu besuchen.

297
298

Dies ist nicht die ganze Geschichte, aber ich will sie nicht 
zuende erzählen. 

299
Lieber verbinde ich das h und das a mit einer kleinen Schlinge 

und zähle geduldig weiter
300
301

.

.

.Birgit Maschke, Fotos: Inge Luttermann
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Es gibt viele Hilfen und Helfer und Helferinnen, die den Kunst-
Betrieb am Laufen halten, denen wir danken: die Schatzmeisterin 
und der Computer-Betreuer, die Protokollant*innen, der ehrenamt-
liche Kunstraum-Vorstand, die Menschen, die die Wände spachteln, 
die Suppe kochen und den Kuchen backen, die Laternen für den 
Hof warten, das Laub harken und den Rasen mähen, Einladungen 
eintüten und Plakate aufhängen, Kassenprüferinnen und Menschen 
hinter dem Tresen und an der Kasse, es müssen die Gästebetten 
bezogen werden, die Gästezimmer, die Galerie und der Konzertraum 
werden zu jeder Veranstaltung gereinigt – und es müssen (Presse-)
Texte geschrieben und korrigiert und Fotos gemacht werden, Gra-
fiken und Layout sind Voraussetzung für die Mit-Teilungen. 

Wir danken den vielen Künstlerinnen und Künstlern, die seit 2002 
nach Tosterglope reisen. Sie sind der Kern unserer Kulturstätte und 
ein Anlass zur Kultur-Förderung.

Ohne Förderung und Unterstützung durch Spenden ist „Kulturar-
beit“ aber bekanntlich nicht machbar. Wir danken deshalb an dieser 
Stelle für die privaten Spenden für den öffentlichen Garten, den 
Kunstvermittlerinnen vom Kunstraum Tosterglope auf einem Ge-
lände der Gemeinde Dahlenburg gemeinsam mit der AWOSOZIALe 
Dienste für Kinder der Gemeinde in den Ferien betreut. Gefördert 
wird dieses Projekt auch vom Kinderschutzbund, von der VGH-
Stiftung und der Samtgemeinde Dahlenburg. Erwähnen möchte ich 
auch nochmal die sagenhafte Spendenaktion für den neuen Flügel 
(12.000 Euro!).

Unsere Jahresprogramme der Bildenden Kunst, Kunstvermittlung 
und Musik werden umfangreich vom Niedersächsischen Ministerium 
für Wissenschaft und Kultur gefördert. Auch die Zeitschrift
AMBULANZ – kulturell und elastisch wird mit der Förderung aus
diesem Haus seit 10 Jahren (!) ermöglicht. 
Einige unserer Konzerte und das Format tosterglope institut (toster-
glope universität) werden von der Stiftung Niedersachsen gefördert. 
Eine Reihe von Konzerten im Kunstraum werden von der NDR 
Musikförderung mitfinanziert. Weitere Förderer sind die Sparkassen-
stiftungen und ganz besonders der Lüneburgische Landschaftsver-
band. Gelegentliche Unterstützungen kamen von der TUI Stiftung 
und der Lotto-Stiftung in Hannover, der Stiftung Ritter Sport in 
Baden-Württemberg, der Hypokulturstiftung München, dem Kunst-
fond, der Stiftung der Südtiroler Sparkasse in Bozen und von der 
Nord-LB in Hannover. (Auch finanziell) Sehr geholfen haben uns die 
Auszeichnungen durch die Bundeskulturstiftung, die Kulturstiftung 
der Länder, Musik21Niedersachsen und Musikland Niedersachsen 
mit der Niedersächsischen Sparkassenstiftung. 

All diese Zuwendungen wären nicht möglich ohne unsere vielen 
treuen Mitglieder, die einen gewichtigen Eigenanteil beitragen. 
Auch das NOMOS Quartett aus Hannover hat uns gerade
(zum Abschied) eine großzügige Spende zukommen lassen. 

Vielen Dank, dass Sie alle das umfangreiche Kulturprogramm des 
Kunstvereins in Tosterglope möglich machen.
Für den KUNSTRAUM TOSTERGLOPE e.V.: Johannes Kimstedt 

Dank allen Unterstützern! 
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ACHTUNG FÜR ALLE
TEILNEHMERINNEN
UND TEILNEHMER!

Wildnis, Paradies oder Kulturlandschaft?
KURATO.kollektiv  in der Natur 

„Wer bist du?“ sagte der kleine Prinz. „Du bist sehr hübsch ...“
„Ich bin ein Fuchs“, sagte der Fuchs.
„Komm und spiel mit mir“, schlug ihm der kleine Prinz vor. 
„Ich bin so traurig ...“
„Ich kann nicht mit dir spielen“, sagte der Fuchs. 
„Ich bin noch nicht gezähmt!“
„Ah, Verzeihung!“ sagte der kleine Prinz. 
Aber nach einiger Überlegung fügte er hinzu:
„Was bedeutet das: ,zähmen‘?“ 
...
„Das ist eine in Vergessenheit geratene Sache“, sagte der Fuchs. 
„Es bedeutet: sich ,vertraut machen‘.“1

Wir wollen diese Fragen und Vorstellungen dieses Jahr an Pfingsten zur 
„kulturellen Landpartie“ nach Leitstade bringen. Jede und jeder In-
teressierte kann dabei sein, experimentieren, erwägen und verwerfen. 
KURATO (KUNSTRAUM TOSTERGLOPE) lädt kollektiv ein. Wie es gehen 
könnte, wollen wir zuvor schon mal besprechen. Dazu wird es einige 
Treffen im KUNSTRAUM geben. Wir geben die Termine auf unserer 
Web-Programm-Seite bekannt, wenn es soweit ist.
Ihr könnt auch unseren Newsletter dort bestellen.
www.kunstraum-tosterglope.de 

1 aus: „Der kleine Prinz“ von Antoine de Saint-Exupéry

Die Fülle der Zwischenräume
Ausstellung für Alle

Im Herbst 2020 möchten wir eine von allen zusammen ge-
tragene offene Sammlung künstlerischer Werke ausstellen. 
Zum breiten Thema „Die Fülle der Zwischenräume“ sind alle 
eingeladen etwas beizutragen, was dieses Thema beleuch-
tet, zur Diskussion stellt oder einfach kommentiert. Alle 
künstlerischen Genres sind möglich. Ihr könnt eure eigenen 
Werke mitbringen oder die anderer Künstler*innen. Ihr könnt 
natürlich auch Fotos ausstellen von Begegnungen mit oder 
in oder wegen Zwischenräumen. 
Noch steht der genaue Termin für die Ausstellung nicht defi-
nitiv fest. Geplant ist September oder Oktober. Wir geben die 
genauen Termine auf unserer Web-Programm-Seite bekannt, 
wenn es soweit ist. Ihr könnt auch unseren Newsletter dort 
bestellen. www.kunstraum-tosterglope.de 

„Am Anfang war Beziehung“ (Martin Buber)
Zwischenräume sind Interessen, die sich durch Gänge und 
Kanäle entwickeln. Es sind charakteristische Verläufe, die in 
Räumen und zugleich von einem Raum in einen anderen, 
von einem Feld auf ein anderes, von einer Seite zur ande-
ren, von einem Thema zum nächsten, von einem Zustand 
in einen anderen führen. Sie mäandern unter Umständen 
auf Abwegen, mit Umwegen, durchlaufen Verzögerungen 
und Beschleunigungen, in Ausbuchtungen und auf 
Verweil-Punkten. Meistens sind diese Verbindungslinien 
das eigentliche Ereignis und Erlebnis, welches bislang aber 
hinter den Ursprungspunkten und den Zielen eher zurück-
zustehen schien. Wurden bislang meist Inseln oder Felder 
beschrieben, liegt jetzt das Interesse (lat. Dazwischensein)
auf den Räumen dazwischen, in den Beziehungen, im 
Inter-Esse (lat. Dazwischensein), denn der Zwischenraum 
hat eine volle Gestalt. (Ausschnitt aus dem Text zur Pro-
jektplanung)

Meldet euch und eure Werke an bis
Sonntag, den 12. Juli 2020, 18.00 Uhr
im KUNSTRAUM TOSTERGLOPE
für Eure Teilnahme. Die Teilnahme ist kostenfrei.

Projekt-Skizze:  Die Zähmung im Zwischenraum,
Johannes Kimstedt, 2019

Dieses Projekt wird gefördert von:



Der Titel dieses Beitrags behauptet etwas, dessen Begründung 
ich mit einem kurzen Rückblick in die Geschichte der ästhe-
tisch-künstlerischen Bildung kurz skizzieren möchte, um dann 
anhand einiger Gedanken zum aktuellen Diskurs zur Kulturel-
len Bildung das warum zu erläutern.

Der Einsatz der Künste sowie die Bedeutung von Kunst für 
Bildung erhält seit Jahrhunderten immer wieder überwie-
gend positive Zustimmung, wobei die Argumente dafür je 
nach Zeitgeist variierten. Bereits 
in der griechischen Antike wurde 
über die Rolle der Künste für Erzie-
hung und Bildung diskutiert. So 
weist Aristoteles der aisthesis, also 
der sinnlichen Wahrnehmung im 
Allgemeinen eine grundsätzlich ei-
genständige Bedeutsamkeit zu, die 
auch in der Bildung des Menschen 
seinen Platz haben soll. Das pädago-
gische Denken der griechischen An-
tike sieht in der Auseinandersetzung 
mit den Künsten eine moralische 
Notwendigkeit für das bürgerliche 
Zusammenleben. Rezeptive wie 
produktive ästhetische Erfahrungen 
sind über die schulische Bildung 
hinaus fester Bestandteil des anti-
ken, gesellschaftlichen Lebens. Die 
Auseinandersetzung mit den Kün-
sten soll sich nicht nur positiv auf 
die Seele des Menschen auswirken, 
sondern auch ein tiefergehendes Verständnis für das Gute und 
Schöne, für Moral und Wahrheit anbahnen. Dabei geht es nicht 
um die Entfaltung ästhetischer Vermögen als Selbstzweck, son-
dern um die Bildung eines ganz bestimmten Menschen, den 
Athener Staatsbürger. In ihm gehen das Soziale, das Ethische 
und das Ästhetische eine enge Verbindung ein (Klepacki, Zirfas 
2012/13; Laner 2018).

Dienen die Künste im Diskurs der griechischen Antike zur Bil-
dung des bürgerlichen Menschen, so folgt die Bildung in den 
Künsten im Mittelalter einer strikt theologischen Argumenta-
tion. Mittels Schärfung des sinnlichen Erkenntnisvermögens 
soll die göttliche Wahrheit und Ordnung hinter den Dingen 
besser erkannt werden. Das ändert sich mit Beginn der frühen 
Neuzeit, als sich ein Ideal ästhetisch-höfischer Bildung entwi-
ckelt. Dementsprechend etabliert sich eine Elitebildung für 
einige wenige, die schließlich in der Verbürgerlichung der 
Kunst und dem Geniekult in der Romantik ihren Höhepunkt 
erreicht (vgl. Laner 2018). Damit verbunden ist auch eine 

Ablösung der Naturschönheit als oberste Schönheit durch die 
Kunstschönheit und in Folge die in vielen modernen Ästhetiken 
vertretene Autonomiethese des Künstlerischen.

Obwohl künstlerische Bildung immer elitärer wurde, erhielt das 
Nachdenken über ästhetische Bildung im 18. Jahrhundert eine 
neue, allgemeine Dringlichkeit. Dabei übernahm der Diskurs 
über die Beziehung der Kunst zum Wissen, also die Bedeutung 
sinnlicher Wahrnehmung für Erkenntnisprozesse eine zentrale 

Rolle. Alexander Gottlieb Baumgar-
ten führt den Begriff der Ästhetik in 
die Wissenschaften ein und definiert 
diese als eigenständige Lehre vom 
sinnlichen Denken. Das Subjekt wird 
nun zur entscheidenden Instanz in 
der Erfahrung von Kunst und die Ge-
schmacksbildung je nach Autor un-
terschiedlich ausbuchstabiert (Kle-
packi, Zirfas 2012/13).

Mit Friedrich Schillers „Briefe(n) 
über die ästhetische Erziehung des 
Menschen“ tritt eine Erörterung der 
politischen und ethischen Möglich-
keiten ästhetischer Bildung ein, wie 
sie schon in der Antike bei Aristo-
teles und Platon thematisiert wur-
den. Schillers Konzept verbindet so-
ziale und politische Perspektiven mit 
anthropologischen Annahmen. Nur 
durch ästhetische Erziehung könne 

der Mensch seine ganzen Vermögen ausbilden und dadurch 
zu einem menschlicheren Menschen in einer verantwortungs-
vollen Gemeinschaft werden. Ästhetische Bildung wird zur Be-
dingung für den Humanismus erklärt. Ein Ideal, das auch heute 
noch das Nachdenken über die Bildung im Künstlerischen be-
einflusst.

Schon in dieser grob skizzierten historischen Rekonstruktion 
der Bedeutung von Kunst für Bildung wird deutlich, dass die-
ser Bildungsbereich immer wieder Gegenstand unterschied-
lichster, umfassender Diskurse war. Auffällig ist zudem, wie 
man trotz differenter Argumentationen durchgängig zu der 
Überzeugung kommt, dass die Künste etwas tun und dass der 
Umgang mit den Künsten in einer ganz spezifischen Art und 
Weise zu bilden imstande sei. Heute ist die Bildung durch die 
Künste sowohl von politischer, gesellschaftlicher als auch schu-
lischer Seite anerkannt. Auch wenn die Alltagspraxis oft ganz 
anderes zu Tage fördert – denken wir nur an die schmale und 
kurzlebige Budgetierung kultureller Bildungsprojekte – so wird 
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heute doch vor allem rhetorisch den Künsten und ihrer Bildung 
eine enorm wichtige Rolle zugeschrieben. Mein Eindruck ist al-
lerdings, dass sich die aktuelle Debatte vor allem durch eine 
schlichte, nicht unproblematische Sicht auf die Künste aus-
zeichnet. Die Bedeutung Kultureller Bildung hat in den letzten 
Jahren eine enorme Akzeptanz und Förderung erfahren, die 
zweifelsohne ganz wichtig für sie ist. Dabei geht es allerdings 
nicht nur darum Kulturelle Bildung als eine Dimension mensch-
licher Existenz anzuerkennen und zu fördern. Sondern es geht 
immer auch um einen intentionalen Anspruch, der vehement 
fragt, wie die Künste bildend wirken.

In der empirischen Bildungsforschung wird aktuell nichts un-
versucht gelassen, um den Künsten Effekte in Form einer Trans-
ferwirkung zuzuschreiben. So unterschiedlich die Studien zur 
evidenzbasierten Erforschung künstlerischer Bildung auch sein 
mögen, einig sind sie sich darin, dass sich die Künste positiv auf 
die Persönlichkeit, gesellschaftliche Entwicklungsprozesse und 
Teilhabechancen auswirken. Erforscht wird, ob und wie mithil-
fe der Künste Bildungsergebnisse, akademische Leistungen in 
anderen Fächern sowie individuelle Dispositionen verbessert 
werden. Der Gedanke der Wirkungsforschung hat allerdings zu 
einem folgenreichen Paradigmenwechsel geführt. Die Suche 
nach der „Wirkung“ von Kunst stellt eine Verbindung her zwi-
schen der pädagogischen Praxis, den finanziellen Rahmenbe-
dingungen, der politischen Steuerung und der wissenschaftli-
chen Ausrichtung (Fuchs 2016).

Wenn nun gefragt wird, was die Künste tun und wie Bildung 
in den Künsten auf junge Menschen wirkt, dann kommen wir 
in eine paradoxe Situation. Nehmen die Künste ihre Bildungs-
aufgabe ernst, dann verlieren sie zwangsläufig ihre Autonomie, 
die es ihnen freistellt, quer zu anderen Denkweisen, also quer 
zu gesellschaftlich, politisch oder ökonomisch institutionali-
sierten Normen zu denken und alternative Welten zu entwer-
fen. Denn wenn sich die Künste den Normen des Bildungssy-
stems unterwerfen, fangen sie zwangsläufig an, gemäß diesen 
Normen zu erziehen und hören auf, Auslöser von Bildungspro-
zessen zu sein (Laner 2018).

Die Einengung des aktuellen Diskurses auf die Wirkungsdimen-
sion der Künste vergisst dabei, künstlerische Bildungsprozesse 
als Voraussetzung für Erfahrungen und Praktiken zur Sprache zu 
bringen. Um nachzuweisen, dass die Künste etwas tun, wird es 
notwendig, einen konkreten Output zu erheben und zudem für 
einen konkreten Input zu sorgen, der auch noch vergleichbar 
und von anderen Variablen isoliert werden kann. Kunst wird 
dadurch grob vereinfacht. Übersehen wird, dass Kunst eine 
Praxis ist, die sich in historischen, kulturellen, gesellschaftlichen 
wie situativen und interaktiven Kontexten als Prozess kulturel-

ler Produktion ereignet. Die Wirkungsrhetorik bringt uns hier in 
ein Zwangskorsett, das uns der Fähigkeit beraubt, alternative 
Konzepte von Kunst zu entwerfen, und unsere Spielräume des 
künstlerischen Denkens und Handelns einengt.

Um aber Visionen für die Kulturelle Bildung zu entwickeln, 
bedarf es einer künstlerischen Praxis, die sich zwischen An-
eignung und Befremden bewegt, die sich immer wieder aufs 
Neue überraschen, verwundern und überrumpeln lässt. Die 
sich nicht feiert, wenn alles nach Plan läuft. Die nicht zufrieden 
ist mit der Reproduktion von bereits bekannten Stereotypen. 
Und die vor allem die Begründung für ihr Dasein nicht immer 
wieder im Nutzen für andere oder anderes sucht. Um dies in 
die Praxis umzusetzen, brauchen wir ungewöhnliche Vorge-
hensweisen, die sich an Kunst orientieren, aber diese nicht re-
produzieren, sondern neue, andere, überraschende, kunstnahe 
Praktiken gemeinsam mit allen Beteiligten entwickeln. Wenn 
wir Bildung als kulturellen Prozess verstehen, dann sollten Kul-
turelle Bildungsorte zu Räumen für eine engagierte und dau-
erhafte künstlerisch-kulturelle Praxis werden. Anders als im ak-
tuellen Diskurs ginge es dann nicht nur darum, konventionelle 
Vorstellungen von den Künsten zu festigen. Es ginge nicht nur 
darum, Zugänge zu bestehenden künstlerischen Praktiken und 
Institutionen für benachteiligte Kinder und Jugendliche zu er-
öffnen. Sondern es ginge darum, Kontexte zu schaffen, in de-
nen neue, andere Erfahrungen und Erkenntnisse im Medium 
des Künstlerischen möglich werden.

Die Einschränkung auf die Frage danach, was die Künste tun 
und wie die Künste im Sinne einer Bildungsökonomie wirken, 
unterstellt hingegen eine Bildungsgarantie, die nicht einge-
halten werden kann. – Bleibt nur zu hoffen, dass die aktuelle 
Wirkungsrhetorik nur eine kurze historische Erscheinung ist, 
die sich dank mangelnder empirischer Beweisbarkeit wieder in 
einen differenzierteren Diskurs begibt, der sich zwischen Kunst 
und Bildung bewegt. Und noch etwas lässt hoffen: Die Tatsa-
che, dass die Künste manchmal mehr bewirken können als sie 
bewirken sollen.
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Kerstin Hallmann

Foto: Johannes Kimstedt



40 41

AM


BULAN



Z

 2
8 

- 
N

ac
h

ri
ch

te
n

Außerdem
haben unsere Mitglieder gewünscht und be-
schlossen, dass sowohl der Bereich LITERATUR als 
auch der Bereich FILM ausgebaut werden sollen – 
am 21.2. geht es los mit einem Preisträger: Jochen 
Schimmang liest aus seinem Buch „Adorno lebt 
hier nicht mehr“! (siehe Programm Seite 42 )

Es musste sein!
Im Dezember des letzten Jahres haben wir das NOMOS 
Quartett aus Hannover das letzte Mal zu Gast im Kunstraum 
Tosterglope erlebt. Auf dem Konzertprogramm standen 
richtige Schwergewichte der Quartett-Literatur: Maurice 
Ravels einziges Streichquartett war ein wahres Feuerwerk der 
Rhythmen, so richtig zum Mitschwingen – im Sitzen. 
Eine gewisse Skepsis verband sich mit dem Nomos-Mix ver-
schiedenster zeitgenössischer Kompositionen – weniger weil 
es Neue, vermeintlich schwer hörbare Musik sein konnte, son-
dern eher, weil manchem Hörer, mancher Hörerin die Grenzen 
nicht erkennbar waren: die Grenzen der Komponist*innen 
untereinander und schließlich die Grenzen der geschütz-
ten Urheberschaft. Schließlich spielte das Nomos Quartett 
Beethovens letztes Quartett op. 135. Es ist tatsächlich ein Ab-
schiedskonzert: zur bekannten Melodie lassen sich die Worte 
setzen: Muss es sein? . . . Es muss sein! Nach den Mozart-Zuga-
ben war denn ganz klar: es muss sein! Nomos hat sein letztes 
Konzert gespielt. Für 
uns Kunsträumer war‘s 
ein schöner Jahresab-
schluss, ein – wenn auch 
wehmütiger – Abschied 
nach fast zehn Jahren 
„Klassik versus Neue 
Musik“ (so nannten 
wir die Konzertreihe) 
mit diesem Ensemble, 
welches gerade sein 
30jähriges Bühnenju-
biläum gefeiert hatte. 
DANKE! 

Ciao Martin!
Im letzten Jahr ist Martin Klenk gestorben. Er war der Cellist und 
Saxophonist des Trios . . . e la luna? Wir hatten seine Krankheit nicht 
gekannt und waren deshalb sehr erschrocken und sind traurig, 

diesen fantastischen Musiker verloren zu ha-
ben. Viele haben ihn mit den Canzoni Italiane 
neben Holger Schliestedt und Eva Spagna 
begeistert erlebt. Als groovender Cellist und 
geduldiger emphatischer Lehrer hat er eine 
ganze Gruppe Musik-Begeisterter bei uns ent-
zündet fürs lockere Ensemble-Spielen. Schon 
zu unseren „Berliner Zeiten“ waren wir ihm 
begegnet und versuchen uns nun irgendwie 
damit abzufinden, dass wir ihn nicht mehr se-
hen und hören können. Aber es gibt wunder-
bare Erinnerungen und einen langen Nachhall 
– dank Martin.

KUNSTRAUM bleibt KUNSTRAUM
Entgegen den Gerüchten, der Kunstraum Tosterglope würde 
verkauft, können wir alle beruhigen: der Kunstraum blüht und 
bleibt erhalten. Vermutlich wird das Anwesen zumindest einen 
seiner Besitzer wechseln. Der Erhalt des Kunstvereins ist aber 
gesichert. Unser Programm ist weiter lang im Voraus geplant 
und gebucht. Die Programme der Jahre 2020 und 2021 sind 
prall gefüllt und wir freuen uns mitteilen zu können, dass wir 
von vielen Stellen Unterstützung erhalten. Was uns genauso 
freut: Auch die Mitgliederzahl des Kunstvereins auf dem Lande 
wächst weiter. 

tosterglope institut
Soeben haben wir erfahren – das steht noch nicht im Programm 
auf Seite 42 in dieser AMBULANZ: das Format der Gesprächsrunden 
und Experimente, der Exkursionen und Diskussionen wird – mit 
Unterstützung der Stiftung Niedersachsen – weiter geführt. Themen 
für 2020 sind unter anderem: „Die Fülle der Zwischenräume IV bis 
VI“, „Das wilde Diagramm“, „Forschung und Kunst“, „Improvisationen 
oder Provisorien III und IV – Musik, Tanz, Zeichnung“, „Kulturland-
schaft oder Wildnis?“, „Nachlass(en) – wie geht das?“
Wiederholt wurde übrigens bedauert, dass der Name von tosterglope 
universität in tosterglope institut gewechselt hat. Gerne möchten wir 
darüber auch mit Ihnen, liebe Leser*innen im Gespräch bleiben. Die 
neuen Termine des instituts findet ihr / finden Sie, wenn es so weit 
ist, auf unserer Webseite im Programm. Viele erhalten dazu unsere 
Brief-Post und unsere Mail-Einladungen. Wenn unser Newsletter ge-
wünscht ist, kann er über die Webseite ganz unkompliziert bestellt 
werden unter „Newsletter“ (www.kunstraum-tosterglope.de). 

Foto: Eric Wolfe

Foto:  Malte Teßmer
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(einige Termine sind noch nicht festgelegt, da hilft später ein Blick auf unsere Programmseite
bei www.kunstraum-tosterglope.de)

Samstag, 18. Januar 2020 
Raum Nummer Null – Prolog zu den 7 Räumen der Vermittlung
Diese Ausstellung ist geöffnet: Immer Samstag und Sonntag 14.00 bis 18.00 Uhr  oder nach Vereinbarung

Sonntag, 16. Februar 2020, 15.00 Uhr
Raum Nummer Null – Finissage
Gesprächsrunde auf dem Spielfeld Kunstverein: Was ist keine Kunst?

Freitag, 21. Februar 2020, 19.00 Uhr
Adorno lebt hier nicht mehr
Lesung von Jochen Schimmang aus seinem neuen Buch. Der Autor hat gerade den 
Walter Kempowski Preis für biografische Literatur des Landes Niedersachsen erhal-
ten. Moderation: Lerke Scholing

Freitag, 13. März 2020, 20.00 Uhr
Fynn Grossmann Quintett 
Das Jazz-Quintett um den Pianisten Grossmann setzt sich aus fünf MusikerInnen zusammen, die im Dreieck
Hamburg-Berlin-Hannover aktiv sind. Saxofonist Phillip Dornbusch, Pianist Marko Djurdjevic, Bassistin Clara Däubler,
Drummer Johannes Metzger.

Dienstag, 31. März bis Donnerstag, 2. April
Die Finderei
Eine Freiluftwerkstatt für künstlerische Kinderferien im Öffentlichen Garten in
Dahlenburg; Kunstraum Tosterglope und AWO Dahlenburg

Freitag, 1. Mai 2020, 18.00 Uhr, Eröffnung der Ausstellung
Hörproben
Eine Gruppenausstellung der „Klanginstallateure“ (großteils der Klasse Ulrich Eller HBK Braunschweig sowie Stipendiaten
des Braunschweig Projects (Stipendium im Bereich der Hochschule, welches vom Land Niedersachsen vergeben wird));
mit dabei z.B. Heiko Wommelsdorf, Christian Hapke, Tamaki Watanabe, Walter Zurborg, Peter Strickmann.
Ausstellungsdauer bis 31. Mai

Samstag, 16. Mai 2020, 19.30 Uhr
Wood & Steel Trio mit Roland Neffe
Der Vibraphonist war schon mehrmals im Kunstraum, teils als Jazzmusiker, teils mit dem
ensemble mosaik mit zeitgenössischen Kompositionen. Roland Neffe: Vibraphon, Marimba,
Christian Kögel: Dobro steel guitar, Marc Muellbauer: Kontrabass.

29. Mai bis 7. Juni 2020
Wo bitte geht‘s zur Wildnis?
KURATO.kollektiv experimentiert in der Natur – eventuell bei der kulturellen
Landpartie in Leitstade. Organisation: Sabine Kulau 

Samstag, 6. Juni 2020, 18.00 Uhr, Eröffnung der Ausstellung
SYNOPSIS oder die Poesie der Auflösung
Ausstellung Elena Gavrisch, Thomas Keller und Sladjan Nedeljkovic
„Arbeite und bete”, so steht es auf dem Scheunen-Giebel-Balken im Kunstraum in Tosterglope. Drei Berliner Künstler 
untersuchen die bestehende Ordnung des Ortes und befragen den Ort nach den großen Themen der Welt und der Zeit 
– Klima, Globalisierung, Digitalisierung, Ökologie und Nachhaltigkeit – durch kritische Auseinandersetzung nicht nur mit 
dem Mikrokosmos Tosterglope, sondern mit ihren eigenen Welten, in denen die Orte der persönlichen und der kollektiven 
Geschichte(n) sich kreuzen. Ausstellungsdauer bis 12. Juli

Freitag, 12. Juni 2020, 19.30 Uhr
Uri Gincel Trio
Jazztrio um den israelischen Pianisten Uri Gincel (seit 2009 in Berlin) mit dem
dänischen Bassisten Andreas Lang und dem deutschen Schlagzeuger Moritz
Baumgärtner. Letzterer war in verschiedenen Jazz-Formationen Gast im Kunstraum.

Freitag, 10. Juli 2020, 19.30 Uhr
ensemble mosaik berlin – special instruments
Das Ensemble für Neue und neueste Musik ist inzwischen Stammgast und sehr beliebt beim Kunstraum-Publikum.
Das Programm: special instruments. Alle Kompositionen beinhalten spezifisch entwickelte Instrumente, bzw. Set ups
und Präparationen. Bettina Junge: Flöte, Christian Vogel: Klarinette, Ernst Surberg: Klavier, Chatschatur Kanajan: Violine,
Mathis Mayr: Cello

Museumsshop – Buchempfehlungen
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Luftschloss – utopische Orte 
Ausstellung August/September 2019

Teilnehmerinnen und Teilnehmer:

Hof-Teich
1     Erich Bäuerle

Werkstattatelier
2/3    Anna Werkmeister und Bernd Hiepe,  „Ich habe kein Luftschloss“,  „Ich habe Luft aber kein Schloß“
4     Helga Beuse 
5     Rasputine Neincobs, 3 Malereien auf Papier
6     W. Ski (Wolfgang Skibitzki), Calculus I und Skizze auf Textil
7     Klaus Hasse Winterstein, „Schöne neue Welt“, Acryl auf Leinwand, „Flucht-Höhe erreicht“ Acryl auf Leinwand 

Atelier
8     Christa Lischke und Burkhard Lischke, Luftschlösser wörtlich genommen!  
9     Odette El Ibiary, „Freude 1988“  
10    Johannes Kimstedt, Projektionsfläche 206 cm x 132,5 cm

Flur I
11    Steve Mac Lallan  

Küche
12    KURATO.kollektiv, Durchlauferhitzer, KUNSTRAUM Tosterglope

Eckzimmer
13    Frank Paulus,  „Luftiges Schmetterlingshaus“, Palmenhaus, Burggarten, Wien
       „Wasser-Luft-Schloss“, Leuchtturm im St. Lorenzstrom in Québec,  „Sturm-Luft-Schloss“, Berg Ida, 2.400 m, Kreta
14    Brigitte Dörling
15    Sabine Dibbern
16    Ursula Tautz, „Fliegender Teppich“
17    Soffie Beu, „Blue Eyed Box“
18    Inge Luttermann 
19    HAWOLI
20    Gabriele Schwark 

Großer Raum vorne
21    Doris Cordes-Vollert
22    Christian Hapke, „Concrete Bird Beings“
23    Birgit Maschke 
24    Claudia Hoffmann, „Weiße Skulptur“ 
25    rosa-d-nagel
26    Gerald Sakorski, „Der große Brand“, Holzskulptur 
27    Ralf Jurszo, „Kleines Imaginarium 2019“
28   Kirsten Türck

        Studierende der Leuphana Universität:
29    Joann Ilona Borowski (Zeichnung oben links)
30    Vasco Frontzek (oben rechts)
31    Hatice Gök (unten links)
32    Anna Kohls (unten rechts)
33    Anne Buckermann (Sockel links)
34    Svea Thiele (Sockel rechts)
35    Studierendengruppe (Wand links daneben)

Flur II
36   Rasputine Neincobs, zwei Leinwände
37    Murte Liebenberg,  „Entwurf meines Großvaters / fünf Zeichnungen und eine Mappe“. Der Architekt und die Malerin –  
 meine Großeltern – starben, als meine Mutter ein Kind war. Der Entwurf ist nicht realisiert worden.
 Ich habe ein Luftschloss geerbt.

Am Ende des Sommers schweben unsichtbare Fäden in der 
Luft, und es kann passieren, dass man sich beim Spazieren-
gehen plötzlich in solche verstrickt findet und sich gar nicht 
so einfach wieder daraus zu befreien vermag. So erging 
es mir beim Wandern durch die Luftschlossausstellung. 
Unsichtbare Gedankenfäden, das Baumaterial von Luft-
schlössern, die durch die Räume träumen und die einzelnen 
Ausstellungsobjekte unverbindlich miteinander verbinden, 
haben mich eingewickelt. Es bräuchte einen Roman, oder 
besser noch eine unendliche poetische Abhandlung, um sie 
verfolgen zu können. Vielleicht muss man die Augen zuma-
chen, um sie besser sehen zu können.

Eine Performance eröffnet die Luftschlossausstellung: 
Geige und Cello spinnen eine Klangarchitektur, in der 2 
Tänzerinnen eine bewegende Geschichte von Sehnsucht 
und Erkenntnishunger und Vergeblichkeit darstellen und 
vom Rande des Geschehens aus eine Autorin ab und an ein 
einzelnes Wort aus ihrem Manuskript vorliest - mal leise, 
mal wie von weit her und manchmal kaum hörbar, und sehr 
ruhig.  Wie vereinzelte Tropfen in einer großen Stille. 

Ein Luftschloss ist Stille. Jenseits der Musik, jenseits der Worte 
und für immer jenseits unserer Versuche, Flüchtiges wie Träu-
me, Sehnsüchte, Ideale usw. darzustellen oder festzuhalten. 

Diese Unerreichbarkeit des Luftschlosses habe ich in der 
„Projektionsfläche 206 cm x 132,5 cm“ gefunden, auf der 
Licht und Schatten mit den unscheinbaren Knicken, Erhe-
bungen und Vertiefungen des Papiers spielen und wo bei 
genauerem Hinsehen ein paar winzige Krickeleien zu entde-
cken sind, wie Fusseln nur oder Gedankenfragmente, kaum 
da, unfassbar. Nichts zum Begreifen, nichts Festzustellendes, 
aber unendlich offen für Imaginationen aller Art.

Wir brauchen Luftschlösser. Sie ziehen uns an wie der Mond 
das Wasser, und wir hören nicht auf zu forschen, wie wir sie 
erreichen und darstellen können. 

Luftschlösser schweben vor uns oder über uns und verlocken 
uns zum Leben, und hinter uns erheben sich Luftschlösser, 
die sich in Erinnerungen oder Enttäuschungen verwandeln 
(besonders traurig das Bild von dem missglückten „Luft-
schloss Mensch“).

Ein Luftschloss ist wie ein Wind, der alles berührt und nichts 
vollendet. Ein Luftschloss ist die unvollendbare Vollendung.

Birgit Maschke

KUNSTRAUM TOSTERGLOPE
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36   Rasputine Neincobs,  zwei Leinwände
15   Sabine Dibbern
37   Murte Liebenberg
    

29   Joann Ilona Borowski
(Zeichnung oben links)
30   Vasco Frontzek (oben rechts)
31   Hatice Gök (unten links)
32   Anna Kohls (unten rechts)

28   Kirsten Türck (Malerei, links)
35   Studierendengruppe (Wand links daneben) 
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34   Svea Thiele (Sockel rechts)
18   Inge Luttermann (Videostill)
9    Odette El Ibiary, „Freude 1988“  

    

13   Frank Paulus (Fotos)
22   Christian Hapke 
 

17    Soffie Beu, „Blue Eyed Box“

Musikalische Improvisation und Performance zur Eröffnung 
mit Mariana Madeira Humann und Gabriela Luque (Tanz),
Francine Almeda, Johannes Ammon und Stefanie Schmoeckel 
(Musik).

Was ist ein Luftschloss?
– ein paar unordentliche Sätze anlässlich der schönen Ausstellung zum Thema „Luftschloss“ –

Romantik heute
ausstellung vom 28. Juli bis 26. august 2018
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Programm KUNSTRAUM 2020

LUFTSCHLOSS – Utopische Orte
KUNSTRAUM TOSTERGLOPE 2019

Großes Faltblatt, 16 Seiten mit vielen Bildern 
aus der Ausstellung und einem Text von 
Birgit Maschke: „Am Ende des Sommers 
schweben unsichtbare Fäden in der Luft, 
und es kann passieren, dass man sich beim 
Spazierengehen plötzlich in solche verstrickt 
findet und sich gar nicht so einfach wieder 
daraus zu befreien vermag. So erging es mir 
beim Wandern durch die Luftschlossausstel-
lung ....“ Luftschloss wurde gefördert vom
Lüneburgischen Landschaftsverband

Rohes Ei im Vorbeiflug
KUNSTRAUM TOSTERGLOPE (Hg.)
Athena Verlag 2013

Ein Bilderbuch für ungewöhnliche
Wege zur Kunst.
Der vielseitig kommentierte Bildteil erzählt 
aus dem Alltag künstlerischer Kunstvermitt-
lung. Mit Textbeiträgen aus den Bereichen 
Künstlerische Praxis, Psychotherapie, 
Pädagogik und Kunstvermittlung: Hiltrud 
Bierbaum-Luttermann, Johannes Kimstedt, 
Pierangelo Maset, Rahel Puffert, Gertrud 
Schrader. (Klappentext gekürzt)
252 Seiten im AMBULANZ-Format, mit sehr 
vielen Bildern, gefördert von der Bundeskul-
turstiftung – jetzt 21 EUR incl. Versand

Romantik heute
KUNSTRAUM TOSTERGLOPE (Hg.)

Damascina Rose
Gabriela Oberkofler

mit Texten von Christiane Lange
und Michael Hübl. 
Der Katalog im Großformat erschien soeben 
anlässlich der Verleihung des Hannes-Burg-
dorf-Preises und der Ausstellung Gabriela 
Oberkofler – Damascina Rose im Galerieverein 
Leonberg e.V., 2020
(siehe auch Bericht Seiten 20 – 23 in dieser 
AMBULANZ)

Formate der Kunstvermittlung
Pierangelo Maset, Kerstin Hallmann (Hg.) 
2017 transcript Verlag

Begriffe wie „Bildungsstandart“ und „Opti-
mierung“ haben Wirklichkeiten geschaffen, 
die uns in einer bestimmten Art und Weise 
über Bildung nachdenken lassen.  ... 
Die letztlich auf Leistungskontrolle fixierte 
Kompetenzorientierung verfehlt das, was 
Kunst und Bildung als zentrale Impulse für 
die menschliche Existenz auszeichnen. Vor 
diesem Hintergrund stellen die Beiträge 
dieses Bandes die Dimensionen Performanz 
und Resonanz als Charakteristik künstlerisch 
bildender Arbeit heraus.
(Klappentext, gekürzt)
ISBN 978-3-8376-3689-5, 192 Seiten
gefördert von der VGH Stiftung
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