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Das Editorial der AMBULANZ 30

drüber und drunter oder warum die Spatzen vom Dach pfeifen

Und das zum Jubiläum der AMBULANZ, die zum dreißigsten Mal erscheint, und das 10 Jahre nach der ersten 
Ausgabe 2010 – nun bereits auf fast 1.200 Seiten – so die einfache Statistik. Wir können es selbst kaum 
glauben und die vielen Gratulations-Zuschriften, Grußworte einiger Leserinnen und Leser dieser Zeitschrift 
spiegeln uns die unterschiedlichen Nutzungen und Erfahrungen, die Psychologen, Ärzte, Juristen, Künstler-
kolleginnen und natürlich Kunstvermittlerinnen mit unserem Magazin machen. Jawohl, wir feiern uns selbst 
gemeinsam mit unseren Leser:innen. Und wir feiern das dank der großzügigen Landesförderung durch das 
Niedersächsische Ministerium für Wissenschaft und Kultur.

Die Ordnungs-Methode der Diversität in der AMBULANZ scheint auf den ersten Blick chaotisch und hat 
einige Leserinnen nachfragen lassen, wo denn der rote Faden sei. Ich wage – wie es auch Katja Bustorff und 
Birgit Maschke in diesem Magazin zum Chaos andeuten – hier zu sagen: so beginnt die Schöpfung, so ist das 
Leben, so ist die Welt – und das pfeifen ja die Spatzen vom Dach. Kaum ein anderes Genre als Kunst und ihre 
Vermittlung ist geeignet das Alles zu befragen und ins Laboratorium zu holen um auch dann festzustellen, 
dass der Versuch zu ordnen und zu sortieren, zu systematisieren alleine noch kein (end)gültiges, kein wirk-
liches oder gar wahres Ergebnis bringen kann. 

Weg von der „Welt-Anschauung“ (schönes Wort, eigentlich) hin zum konkreten Objekt: in der neuen AMBU-
LANZ ist wieder eine Sammlung aus unterschiedlichen Positionen und Perspektiven zum Thema Ordnung 
entstanden. Sie reicht von Texten zum Chaos (wie oben erwähnt) über eine Fotoreihe von Haufen, die wir 
(Inge Luttermann und ich) unterwegs entdeckt haben, bis zum Bordbuch des Kapitäns, der die große wider-
sprüchliche Welt in die ländliche Idylle trägt. Meike Behm erinnert an die Geschichte und die Bedeutung der 
Kunstvereine in ganz Deutschland. Und ganz besonders – wie fast immer in dieser Zeitschrift und schließlich 
im Zentrum des Geschehens – sind es hier die Aktionen mit Kindern in unserer näheren und weiteren Nach-
barschaft. Silke Beu und Murte Liebenberg berichten von verschiedenen Aktionen der Kunstvermittlung. 
Pierangelo Maset untermauert die Kritik an der Kunstpädagogik mit Ästhetischen Operationen im (Bil-
dungs-)System, und die Zeichnungen von Studierenden eben dieses Bildungssystems verdeutlichen einmal 
mehr den Bedarf an Praxis und zugleich das Gelingen der Lehrer:innen-Ausbildung der Leuphana Universi-
tät. Zu diesem Themenkreis gehört auch die Klangkarte, die Kerstin Hallmann einführt und damit auf unser 
digitales Projekt klangkritzeln verweist.

Da noch nicht klar ist, ob der Ausstellungsbetrieb schon bald wieder Fahrt aufnehmen kann, haben wir der 
aktuellen gästeliste von Mascha Pöhls mit den beiden Künstlerinnen Alina Schmuch und Isabel Mehl einen 
eigenen Raum gegeben. Ähnlich verhält es sich mit unserer Programmseite, die vom Potential der Behaup-
tung lebt. Schließlich werden wir auch jetzt vor allem von Planungen und Wünschen und Hoffnungen ange-
trieben. Die Spatzen – wovon pfeifen sie eigentlich? Ein Tohuwabohu auf jeden Fall, kulturell und elastisch! 
Und gerade jetzt möchte ich das tosterglope institut erwähnen, welches mit dem aktuellen Thema „Bleiben 
und Bewegen“ auch in diesem Jahr zu regelmäßigen Gesprächen einlädt über: Distanz – Relevanz – Resonanz.

Es grüßt Ihr Chauffeur Johannes Kimstedt

Foto: Inge Luttermann
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Das Chaos hat keinen besonders guten Ruf. Es meldet 
sich nicht an, sondern bricht einfach aus und dann 
herrscht es! Bis es wieder unter Kontrolle gebracht wird 

– wenn das überhaupt möglich ist jedenfalls, denn es ist gerne 
auch heillos bzw. unentwirrbar oder total – von den Begleit-
erscheinungen wie ‚wüst’ und ‚wild’ ganz zu schweigen. Das 
Chaos wird allseits befürchtet – kein Wunder, es besteht ja die 
Gefahr, darin zu versinken, und wer, bitte, will das schon? Mit 
diesem tyrannischen Gebaren macht sich das Chaos also nicht 
sonderlich beliebt. 

Was aber bedeutet Chaos genau? Erstmal doch nur, dass et-
was Unvorhergesehenes geschieht, etwas, mit dem niemand 
gerechnet hat. Ein Prozess, von dem wir annahmen, dass er 
seinen gewohnten Gang nimmt, gerät plötzlich komplett aus 
den Fugen. Mir kommt dabei immer eine bestimmte Art von 
Slapstick-Szenen in den Sinn. Jemand versucht, ein schief hän-
gendes Bild zu richten, rutscht dabei aus, wirft einen Tisch um, 
reißt beim Versuch, sich festzuhalten, die Gardine ab – am Ende 
hängt zwar das Bild gerade, aber der Rest des Raumes liegt in 
Trümmern. Es herrscht Chaos. 

Ich glaube, wir lachen bei solchen Szenen nicht nur über die 
vermeintliche Tollpatschigkeit des Protagonisten. Wir lachen, 
weil wir tief im Inneren wissen, dass das Leben genauso funkti-
oniert: unsere Versuche, Ordnung zu schaffen, sind häufig zum 
Scheitern verurteilt. Das Chaos ist uns stets dicht auf den Fer-
sen. Es existiert direkt unter dem dünnen Mantel von Ordnung 
und Struktur, den wir ihm ständig versuchen überzustülpen, 
um es in Schach zu halten.

Dass wir das tun, ist richtig und sinnvoll und für uns Menschen 
geradezu lebensnotwendig. Wir können nicht im Chaos exis
tieren. Wir brauchen Strukturen, an denen wir uns orientieren, 
und die Zuversicht, dass unsere Ordnungs-Systeme funktionie-
ren, um überhaupt handlungsfähig zu sein und unser Leben 
gestalten zu können.

Trotzdem könnten jeden Tag unzählige unvorhersehbare Din-
ge geschehen, die uns mal mehr, mal weniger aus dem Gleich-
gewicht – also aus der Ordnung – fallen lassen. Dabei schlägt 
das Chaos nicht nur von außen zu: wir selbst sind ‚von Haus 
aus’ Geschöpfe des Chaos, das zeigen uns kleine Kinder, die 
sich wortwörtlich einen Dreck um unsere Ordnung scheren 
und denen wir unsere Regelwerke erst mühsam antrainieren 
müssen, um ein einigermaßen reibungsloses Zusammenleben 
zu ermöglichen. (Das gleiche gilt übrigens, in Variationen, für 
Teenager).

Aber wir überschätzen unsere Fähigkeiten, wenn wir glauben, 
es sei ein realistisches Ziel, irgendwann alles unter unsere Kon-
trolle bringen und den Lauf der Welt komplett nach unserem 
Willen steuern zu können – so als wäre das Chaos eine Art Gei-
ßel der Menschheit, die es zu überwinden gilt und die den ein-
zigen Zweck verfolgt, uns klein zu halten. Die Beweise, dass dies 
niemals funktionieren kann, sind erdrückend – gerade jetzt. 

Welchen Sinn, welche Bedeutung hat es also für uns, das ganze 
Chaos?

Gehen wir an den Ursprung des Wortes zurück, bedeutet 
Chaos „ungeordneter Urzustand der Welt, völliges Durchein
ander“, aber gleichzeitig auch ‚leerer Raum, Luftraum, Kluft’ 
und geht zurück auf Vorstellungen der griechischen Kosmogo-
nie, die Chaos im Sinne einer ‚vor allen Dingen vorhandenen 
klaffenden Leere des Weltraumes’ versteht, wie Hesiod, oder 
als ‚ungeordnete Urmasse der Welt’, wie Platon2. Chaos ist dem-
nach ein Prinzip, das seinen Ursprung vor allen Dingen und al-
len Zeiten hatte; es beschreibt einen paradoxen Zustand, der 
gleichzeitig Leere und Unordnung ist und damit etwas, das 
sich letztlich unserem Vorstellungsvermögen entzieht. 

Wenn wir Chaos also nicht nur als Störung, Zumutung oder Ge-
fahr begreifen, sondern als Ursprung des Universums und da-
mit allen Seins, was würde sich ändern? Könnten wir unseren 
Blick auf die Ordnung lenken und akzeptieren, dass Ordnung 
kein absolutes Ziel, sondern ein vorübergehender Zustand ist, 
dem Chaos stets nachgeordnet bzw. überhaupt nur auf seiner 
Grundlage möglich? Die Ordnung würde ohne das Chaos nicht 
existieren, das Chaos ohne Ordnung bliebe, was es ist.

Ordnungssysteme sind dazu verdammt, sich auf Dauer selbst 
zu erschöpfen. Sie sind nicht vital, können aus sich selbst he-
raus keine Reize oder Impulse erzeugen, die ihr System zu einer 
Reaktion zwingen und es damit am Laufen halten. Der unbe-
rechenbare Einfluss des Chaos, die plötzliche Störung des Sys-
tems führt dazu, dass Systeme sich erneuern können. Dass sie 
flexibel bleiben. Tolerant. Anpassungsfähig. Resilient. Lebendig 
letztendlich. 

Gilt das nicht in gleichem Maße für uns Menschen? Das Behar-
ren auf alten Ordnungen war noch nie sonderlich erfolgreich; 
trotzdem gehen viele Menschen unbeirrt diesen Weg bzw. 
ist es weniger ein Gehen als ein Stagnieren oder Festhalten. 
Wenn wir das Chaos als Grundprinzip des Lebens anerkennen, 
können wir weitergehen. Weitergehen und loslassen, in dem 
Wissen, dass wir ohnehin nicht alles kontrollieren können. Die-
sen Gedanken finde ich ungeheuer entlastend – und er macht 
mich demütig.

Das Chaos anzuerkennen bedeutet ebenso, Komplexität 
auszuhalten und Mehrdeutigkeit zulassen zu können, aber 
auch Zufall, Überraschung und Spiel zu feiern, denn das alles 
sind Phänomene, die nur außerhalb der Ordnung existieren 
können. Ohne sie wäre unser Leben ziemlich ereignislos. 

Und wer, bitte, will das schon?

Katja Bustorff

Katja Bustorff, einst Stadthuhn, jetzt Landei. Grüßt inzwischen wieder 
alle Menschen, die ihr begegnen und freut sich, für die Ambulanz ihrer 
Lieblingsbeschäftigung nachgehen zu dürfen: dem Nachdenken.

1 https://www.spektrum.de/lexikon/biologie/chaos/13157
2 https://www.dwds.de/wb/Chaos
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„Untersuchungen an der Harvard-Universität haben gezeigt, dass der normale Herzrhythmus eine kleine 
chaotische Komponente hat, deren Abklingen ein Vorbote des Todes ist, da vor einem Herzstillstand der 
Herzrhythmus zunehmend geordneter wird. Somit wäre beim Herzen Gesundheit durch die richtige Balance 
von Chaos und Ordnung gegeben“.1



1.  … die zuvor nichts miteinander zu tun hatten. (Neue) Beziehungen bahnen sich an.
beim Anblick der/meiner Unordnung - - -  in meinem geliebten Chaos.  Der Papierkorb  
ist ein geheimnisvoller Ort, . Insbesondere, wenn das Papier (vor dem Abwurf ) geknüllt 
wurde,  - - - ---- deformierte Mitteilungen, und diese gesellen sich neben den Schnipsel 
von einem Pass-Foto, wo sie  (hinfallen,) abfallen.  Ähnlich verhält es sich mit den 
„Küchenabfällen“. kupfern glänzende Schalen von Zwiebeln zum krümeligen kalten 
Kaffeesatz zwischen Rosenblütenblättern, . Ein prächtiges Stillleben. Ein barockes Bild 
um der Farben und Formen willen – wegen der Melancholie des schönen Vergehens 
und Verbleichens, .  Apfelstillleben von Cézanne - Früchtekorb von Caravaggio  und 
hat Abfall dann noch eine (Bild-)Berechtigung? Oder aber  Schönheit ins Chaos offen. 
Oder überhaupt, eine „General-Erwägung“ über die Schönheit? 
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blatt und schale 

2.  Die zufällige Ordnung erwacht, die einen  Wandel durchläuft – morgens beim Kaffee 
, mittags beim Schälen und abends beim (Säubern)Räumen. ein Tage- und Nachtbuch 
aus der Küche und  näher betrachtet, eine Ansicht zwischen eben frisch und  , verblei-
chend wie gesagt nach (lebendigem) Rosarot.  schwarze Quitte, der tiefe Kaffee-Satz, 
quer darüber die schlanke welke Schale vom Lauch zwischen gelb und  Grün. Bis zum 
Abend  abgelegt und darunter  sichtbar. Die Schönheit ist dem Tagesablauf, der Mahlzeit 
zu verdanken. Übers Essen unbemerkt. Sowohl die Farben als auch die  Geschmacksnu-
ancen .  auch die Gerüche kann man beschreiben! 

Licht und Schatten  sind von Dingen. und Ihre Namen begründen  Rezepturen    und  Ge-
wohnheiten (Riten?) von Menschen . Es geht um Leben (und Tod), scheinbar/unsichtbar .

Sichtbar ist (bleibt) die  Schüssel: Sammelstelle und Bildraum --- . Das Rund ist die  Stelle. 
. . .  so bilden sich  Beziehungen zwischen den Dingen (und den Wesen). Es sind die Zu-
sammenhänge und Entscheidungen: genießbar  und abfallen. Oder sollte man (einfach 
nur) (an)schauen?

Bilder und Text: Johannes Kimstedt 2020/21
nachgeordnet und übriggeblieben nach vier Monaten Kürzen und Zerfallen, deformiert im Prozess des 
Kompostierens, stammelnd
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Seite 10:
Chaos-Zeichnung von Pia-La Toya Monetha
Chaos-Zeichnung von Anouschka Sabrowski

Seite 11:
Wo ist der Frosch? Von Luisa Thorwarth
Chaos-Zeichnung von Anna Lina Lüderitz

Drüber und Drunter denken können

Im Praxisseminar „Zeichnung: Pläne und Spuren“ an der Leu-
phana Universität in Lüneburg in der Fakultät Bildung gab es 
ein Zoom-Treffen mit den Studierenden zum Thema Unord-
nung oder Chaos. Was das sein kann, lernte ich bei diesem 
Treffen. Ich selbst hatte eine ziemlich ungenaue Vorstellung, 
was eigentlich Unordnung bedeutet. Und wie das darge-
stellt werden kann. Noch unklarer war die Sicht aufs Chaos. 
Jede Teilnehmerin erzählte von ihrer Umgebung: wie der 
Schreibtisch aussieht, wie die barocken Tapetenmuster und 
die genau aufgereihten Kissen. In den Partnerschaften gab es 
unterschiedlichste Vorstellungen von Ordnung und natürlich 
auch von Unordnung, wurde berichtet. Aber was  die Zunei-
gung zum Unaufgeräumten, Unordentlichen anging, war ich 
sehr überrascht, wie die Situation ins Bild kam. Mir scheinen 
die chaotischen Zustände gut organisiert. Das gefällt mir ir-
gendwie. Ganz anders die ersten Kinder-Kritzel-Zeichnungen. 
Oder die Fußzeichnung des Bodenstaubsaugers mit Kabel 
und Stecker in der Steckdose. Beschreibungen von „Drüber 
und Drunter“ scheinen sich einer genauen, ordentlichen Ana-
lyse zu unterziehen und können offenbar selbst nicht wirklich 
chaotisch sein.

Johannes Kimstedt
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Fußzeichnung Staubsauger von Pia-La Toya Monetha  Erste Kinderzeichnung: Anna Lina Lüderitz

Chaos-Zeichnung: Greta Gerweler  				          Chaos-Zeichnung: Lea Höppner



Eine Besonderheit der digitalen Klangkarten ist ihre inter-
aktiv angelegte Struktur, die es ermöglicht, nicht nur eigene 
Projekte, sondern auch Gastbeiträge mit aufzunehmen. Das 
Angebot der Klangkarte richtet sich daher an alle Interessier-
ten (open data) und lädt zum Mitmachen und Vernetzen ein. 
Auf der dazugehörigen Website finden sich bereits gefundene 
Klänge, Beiträge und Beispiele von Künstler*innen, Schulklas-
sen oder aus Workshops mit Kindern und Jugendlichen, die 
Einblick in verschiedene Projekte der Klangkunstvermittlung 
und künstlerische Strategien des Umgangs mit Sound bieten. 
Sie dienen als Anschauung wie Anregungen für eigene aku-
stische Erkundungen und Ortserschließungen. Statt also eine 
Karte über Orte zu machen, will die Klangkarte des Projektes 
„klangkritzeln oder Soundspuren“ gemeinsam mit Menschen 
eine Karte über die klang-künstlerische Aneignung von Klän-
gen, Geräuschen und Sounds gestalten.

Kerstin Hallmann

Projektseite und weitere Informationen:
https://kunstraum-tosterglope.de/hoerproben/
kunstvermittlung

Kerstin Hallmann, Dr. phil., ist seit 2012 Wissenschaftliche Mitarbeiterin am 
Institut für Kunst, Musik und ihre Vermittlung der Leuphana Universität 
Lüneburg und war 2018 bis 2020 Gastprofessorin an der Kunstakademie 
Münster. Zuvor langjährige Tätigkeit als Kunstvermittlerin am Sprengel 
Museum Hannover, Kunstschule KunstWerk e.V. und Besucherdienst
Documenta 11 Kassel.

Karten und die damit verbundenen Tätigkeiten des Kartogra-
fierens stehen für die Sehnsucht des Menschen unsere Welt zu 
ordnen und mittels Karten sich in ihr zu orientieren, sie zu ver-
messen und den eigenen Standort zu klären. Als vermeintlich 
objektives Ergebnis wissenschaftlicher Leistung sind Karten 
ein analoges und heute meist digitales Medium zur Darstel-
lung eines räumlichen Gebietes der Erde oder anderer Him-
melskörper. Die Tradition der Kartenherstellung ist nicht nur 
wissenschaftlich geprägt, sondern eng verbunden mit der 
bildenden Kunst. Jahrhundertelang folgte die Arbeit des Kar-
tografen ästhetisch-künstlerischen Prinzipien und lehnte sich 
an die Landschafts- und Vedutenmalerei an. Forschungs- und 
Entdeckungsreisen in ferne Länder und Kontinente wurden 
insbesondere im 18. Jahrhundert nicht selten von Künstlern 
begleitet, um das dort „Entdeckte“ durch visuelle Aufzeich-
nungen zu dokumentieren und um Karten zur Vermessung der 
neuen Welt herzustellen.

Doch auch wenn die Herstellung von Karten von Anbeginn 
eng mit künstlerischen Prinzipien verbunden war, so folgt sie 
doch anderen Paradigmen als ausschließlich künstlerischen. 
Vielmehr wurde spätestens in der Neuzeit mit dem Anspruch 
von Objektivität und Verwissenschaftlichung die Differenz 
zur Kunst betont. Die Karte bezeichnete nun ein Medium, 
das nach objektiv-neutralen Kriterien ein zuvor wissenschaft-
lich vermessenes Gebiet festhielt. Damit verschwand nicht 
nur eine künstlerische Dimension aus der Kartenherstellung, 
sondern Karten folgten einer speziellen Rhetorik. Unter dem 
Deckmantel einer vermeintlich wissenschaftlichen Objektivi-
tät transportieren Karten daher immer auch bestimmte Deu-
tungen und Wertungen. So fasst eine Karte nicht einfach nur 
ein geografisches Gebiet, vielmehr reproduzieren und pro-
duzieren Karten spezifische Weltbilder und Machtansprüche, 
stehen im Zeichen nationalstaatlicher Herrschaftsapparate 
oder wirtschaftlicher Verwertungslogiken. Von daher sind mit 
Karten und dem Kartografieren immer auch spannungsreiche 
Verhältnisse zwischen Topografie und Topologie gefasst.

In der zeitgenössischen Kunst wird die Kartografie als Thema 
und Medium auf spielerische, ästhetische, künstlerische oder 
kritische Weise verhandelt und eröffnet dadurch ganz ande-
re, neue Perspektiven des Verhältnisses zwischen Karte und 
Gebiet. Dabei kann das Potential von Karten und die damit 
verbundenen Verfahren der Annäherung, Erschließung sowie 
Auseinandersetzung von Räumen um andere Dimensionen, 
wie beispielsweise biografische Bezüge, gesellschaftliche oder 

machtkritische Prozesse erweitert werden. Eng damit verbun-
den sind künstlerische Strategien der ästhetischen Forschung, 
des Mapping und Kartografierens, die sich scheinbar typisch 
wissenschaftlicher Methoden wie Vermessen, Erkunden, Er-
forschen, Dokumentieren, Erschließen, Sammeln und Ordnen 
bedienen. Die künstlerische Verwendung dieser Methoden 
bewirkt jedoch spannende Öffnungen dieses Metiers, die Per-
spektiven des unkonventionellen Wahrnehmens, Denkens und 
Handelns an bekannten wie unbekannten Orten aufzeigen 
und scheinbar Verborgenes sichtbar machen. Für die Kunstver-
mittlung eröffnen Formen des ästhetisch-künstlerischen Kar-
tografierens Arbeitsweisen, die Auseinandersetzungen mit der 
eigenen Lebenswelt in den Mittelpunkt stellen, selbständige 
Recherchen fördern und Prozesse der ästhetischen Aneignung 
von Wirklichkeit initiieren.

In dem Kunstvermittlungsprojekt „klangkritzeln oder Sound-
spuren“ hat der KUNSTRAUM TOSTERGLOPE in Kooperation 
mit dem Künstler Heiko Wommelsdorf und Dr. Kerstin Hall-
mann vom Institut für Kunst, Musik und ihre Vermittlung der 
Leuphana Universität Lüneburg eine digitale Klangkarte ent-
wickelt, die von Allan J. Dorr technisch umgesetzt wurde. Die 
Karte legt hierbei zwei Schwerpunkte, die sich zum einen auf 
die klangliche Darstellung von Orten bezieht und zum anderen 
verortet, welche Klänge im Zusammenhang mit dem Kunstver-
mittlungsprojekt an welchen Orten entstanden sind. 

Gemeinsam mit Künstler*innen der Klangkunst entwickelt das 
Projekt seit Juni 2020 ein digitales Kunstvermittlungsange-
bot für junge Menschen. Es geht um Sounds und akustische 
Phänomene, die in der Bildenden Kunst zum künstlerischen 
Material werden. Das Wahrnehmen, Erleben und Gestalten 
von ortsspezifischen Klängen, Geräuschen, Sounds und deren 
Strukturen stehen hierbei im Zentrum des Vermittlungsan-
liegens. Erkundet wurden und werden die Dimensionen des 
Akustischen in verschiedenen Teilprojekten von „klangkritzeln 
oder Soundspuren“, die als visuelle und auditive Dokumente 
auf der Klangkarte eine Verortung finden. Im Erforschen und 
Gestalten akustischer Phänomene kann sich die Resonanz des 
Hörens öffnen und die Vermessung von Orten auf akustische 
Weise erfolgen. Die Kunstvermittlung erstreckt sich hierbei in 
den digitalen Raum hinein und setzt sich zum Ziel Wissens- 
und Vermittlungsformate mit digitalen Kommunikationsme-
dien sowie sozialen Netzwerken zu verknüpfen. Raumgebun-
dener Klang wird auf diese Weise virtueller Klang und trägt zur 
audio-visuellen Vernetzung sowie Verortung bei.

Die Autoren der Karte sind:
Allan J. Dorr und Heiko Wommelsdorf
Die Klangkarte ist Teil des Projektes
klangkritzeln oder Soundspuren.
Dieses wird gefördert von der VGH-Stiftung 

14 15

Klangreisen. Zur Kartografie von Sounds
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Schnipsel 1

Wenn wir ein Gummiband über eine Schachtel spannen, ha-
ben wir ein kleines Klanginstrument gebaut. Das geht ganz 
einfach und es sind viele Varianten möglich. Dicke und dün-
ne Gummibänder werden über Pappschachteln, Holzkisten, 
Metalldosen oder Plastikbecher gespannt, dann zupfen wir an 
den Bändern, ganz zart, oder wir heben sie mit dem Finger an 
und lassen sie mit einem Plopp zurück schnellen. Dabei kom-
men sehr unterschiedliche Klänge hervor. Manchmal müssen 
wir sehr leise sein um etwas zu hören. 

Schnipsel 2

Wir suchen neue Klänge im Klassenzimmer. Mit dem Bleistift 
klopfen wir auf Bücher, das Waschbecken oder die Tafel. Das 
geht auch mal im ganz schnellem Takt, laut oder leise. Ein Blei-
stift hat eine Antirutschzone, so kleine Noppen, wenn man da-
mit über den Rand des Plastikmülleimers fährt, erklingt ein tol-
les rubbeliges Geräusch. Auch den Trockenständer für Bilder, 
er besteht aus Metallstreben, können wir zum Klingen bringen. 

Schnipsel 3

Ein/e Schüler/in versteckt sich hinter einem Tuch, bekommt 
einen Gegenstand und soll ihm Geräusche entlocken. Wir 
haben einige Sachen mitgebracht, wie zum Beispiel Knöpfe 
in einer Schachtel, kleine Kieselsteine in einer Plastikscha-
le, einen Kamm, eine Blechplatte... es wird geklopft, ge-
schüttelt, gerieben. Für die Schüler/innen, die lauschen, 
erklingt so manches Geräusch sehr fremd und ist 
keinem bekannten Gegenstand zuzuordnen. Wir 
schließen die Augen, und was uns beim Klang 
der Dinge einfällt, zeichnen wir. Das soll gar 
nicht ein Gegenstand sein, es geht ja nicht 
darum das richtige Ding zu erraten, son-
dern in sich hineinzuhorchen, was für 
eine Erinnerung oder Gefühl erscheint.

Schnipsel 4

Was für Geräusche können wir einem einfachen Blatt 
Papier entlocken? Das sind viele, sehr viele. Wir können es 
schütteln, wedeln oder dagegen klopfen. Ganz besonders 
klingt es, wenn wir es auf unserem Kopf reiben, ganz schön 
laut so ein Papier. Wenn wir es knüllen und dann auch noch alle 

zusammen, ist es auch laut, lei-
se wiederum ist es, wenn wir 
den Knüll ausstreichen. Dabei 
bekommt ein Blatt einen Riss, 
ja wie klingt es wohl, wenn wir 
alle ganz viele kleine Schnipsel 
reißen… herrlich. Wir können 
gar nicht wieder aufhören. Aus 
den „Klangschnipseln“ kleben 
wir eine Kollage, die wird bunt 
und wild und prächtig voll.

Schnipsel 5

Der Schulhof wird nun zum Spielplatz der Klänge. Was können 
wir mit einem Holzstab zum Klingen bringen? Klar das Trep-
pengeländer oder den Zaun, jeder hat bestimmt schon im Vor-
beigehen mit einem Stock an den Stäben entlang getockelt. 
Was gibt es noch? Der Schauckelreifen ist aus Gummi und, 
wenn alle gemeinsam darauf schlagen, eine tolle Trommel. Ein 
Laubhaufen wird zu einem Raschel-Experiment. Das Kletterge-
rüst bietet mit seinen unterschiedlichen Materialien mehrere 
Möglichkeiten, Holz, Metall oder Plastik, alles klingt anders. Es 
sind verschiedene Klangmuster wie Tock Tock Tooock, Pling 
Plingeling oder prrrrrrrr, die wir hören. Wir versuchen diese 
Muster zu zeichnen, die Geräusche in Strichen, Kreisen, Punk-
ten und Spiralen wiederzugeben.

Klangschnipsel
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Ein Kunstvermittlungsprojekt von Murte Liebenberg und Silke Beu in der Fürstenwall-Schule in Dahlenburg,
Lehrerin Christiane Nause, 2. Klasse und in der Grundschule in Neetze, Lehrerin Birgit Mönchmeyer, Eingangsstufe
Text und Fotos: Silke Beu
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Mit der Zeit

Finderei

Wie ist Zeit spürbar? Ist sie zu sehen oder zu hören?
Wir schauen uns an, wie Schatten wandern, wir lauschen 
fallenden Wassertropfen, wir beobachten, wie zähe Flüssigkeit 
in einem verschlossenen Plexiglasgefäß von einer Seite zur 
anderen rutscht, wenn wir das Gefäß umdrehen, wir schauen 
einer Schnecke zu und wir beobachten, wie sich Farbtropfen 
im Papier ausbreiten. Das dauert seine Zeit.
Wir hören die Kirchturmglocken, sie takten den Tag.

Geht das schnell oder langsam? 
Zeit ist zu fühlen, da gibt es 
Unterschiede von Mensch 
zu Mensch. Mit einer Uhr 
gemessen ist eine Minute aber 
immer gleich lang.
Aber fühlt sich das auch so an? 
Wir probieren aus, wie sich eine 
Minute anfühlt. Dazu stehen 
wir mit geschlossenen Augen 
und warten auf die Ansage der 
Person, die als einzige eine Uhr 
hat und Anfang und Ende einer 
Minute verkündet. Erstaunlich, 
wie unterschiedlich wir diese 
Zeit empfinden!
Wir sprechen darüber, wie die 
Tagesabläufe der Kinder sind, 
welche Wiederholungen es 
gibt. Dabei stellen wir fest, 
dass es ja nicht nur tägliche 

Wiederholungen gibt. Auch ein Jahr hat wiederkehrende 
Zeiten, damit sind besondere Tätigkeiten wie baden Gehen 
oder auch mal Schlitten Fahren verbunden, da sind die 
Geburtstage sehr wichtig und ebenso andere große Feste. 
Uns fällt auf, dass es Düfte gibt, die in Verbindung mit 
bestimmten Zeiten stehen. Darauf hin machen wir Blindtests 
mit Duftbeispielen. Das Erschnuppern von Sonnencreme und 

Spekulatiusgewürz macht großen Spaß und lässt die dazu 
passenden Zeiten spürbar werden. Mit unseren Überlegungen 
im Hinterkopf werden Zeitpläne gezeichnet, Tagesabläufe 
und auch Lebensläufe. Und zu den Düften mischen wir die 
uns passend erscheinenden Farben für große Gemälde.

Ein Kunstvermittlungsprojekt von Murte Liebenberg
und Silke Beu, Fürstenwall GS Dahlenburg,
Lehrerin Frau Hampel-Derrey, 2. Klasse
Text und Fotos: Murte Liebenberg

Von den Klängen des öffentlichen Gartens
und anderen Besonderheiten

Wir sitzen still auf den Holzklötzen in unserer Gartenrunde und lauschen 
mit geschlossenen Augen auf die Geräusche, die an unsere Ohren dringen. 
Wir hören uns atmen, Wind rauscht ganz leise im Laub der Bäume, in 
der Nähe zwitschern und rascheln Vögel, laut dröhnen die Motoren der 
vorbeikommenden Autos. In der Ferne Hundegebell und das Brummen 
weiterer Motoren. Wenn es einmal ganz still geworden ist, fällt das Brausen 
in den eigenen Ohren auf. Klingt das wie Meeresrauschen? Es gibt außerdem 
Geräusche, die entstehen, wenn wir uns im Garten bewegen. Wir hören unsere 
Stimmen und wir schlurfen laut mit unseren Schuhen über den Boden.

Es werden auch Klänge entdeckt, die entstehen, wenn wir sie absichtlich erzeu-
gen, etwa mit der Hand über die raue Rinde eines Baumes streichen oder mit 
einem Stock auf Holz klopfen. Bei der aufmerksamen Suche nach Geräuschen 
fallen viele besondere Dinge auf, die wir auf einem Platz sammeln, um sie ge-
meinsam anzuschauen und uns von der/dem Finder*in etwas darüber erzählen 
zu lassen. Wenn die Funde nicht herbei getragen werden können, wie z.B. das 
Nest von Erdwespen, versammeln wir uns dort – und lauschen.
Mit den Eindrücken des aufmerksamen Beobachtens entstehen Zeichnungen 
denen anzusehen ist, dass vorher bewusst geschaut wurde.

Dass im Jahr 2020 die vorgeschriebene Gruppengröße gering war, hat die 
Wirksamkeit der kunstvermittelnden Arbeit erfreulich gefördert.

Kunstvermittlung, Text und Fotos: Murte Liebenberg



Finderei zwischen den Zweigen

Wir suchen etwas zwischen den Zweigen! Ganz einfach, das weiß doch jeder, da sind 
Blätter, jedenfalls jetzt im Sommer. Mal schauen, wie viele unterschiedliche Blätter 
wir finden können in unserem kleinen Wäldchen. Viele... sie sind rund oder spitz, mit 
Zacken oder Wellen, einfarbig oder mit Muster. Kaum zu glauben, was wir alles finden, 
Kastanienblätter haben viele Arme und ein Farnwedel ist einer Feder ähnlich. 

Ist das alles, was wir finden können? An der Brombeerhecke entdecken wir Früchte, die 
sind zwar noch nicht ganz reif, aber wir erkennen, dass sie aus vielen kleinen Kugeln 

bestehen. Früchte entstehen nur, 
wenn es zuvor auch eine Blüte 
gab. Also machen wir uns auf die 
Suche und finden Gänseblümchen. 
Diese wachsen nicht zwischen den 
Zweigen, schade, aber hübsch sind 
sie trotzdem. Es ist wohl nicht die 
richtige Jahreszeit um viele Blüten, 
Früchte oder Samenkapseln zu 
finden. 

Was gibt es sonst noch zwischen 
den Zweigen zu finden und wie se-
hen diese genau aus? Wir sammeln 

Zweige und Äste um sie zu betrachten. Es gibt Abzweigungen und Verästlungen zu 
sehen, dazwischen ist: nichts. Aber als wir unsere Fundstücke auf ein Blatt Papier legen, 
ist da doch etwas zwischen den Zweigen sind Zwischenräume. Diese Formen verän-
dern sich, wenn wir die Äste verschieben.

Als wir so durch unser Wäldchen streifen, entdecken wir eine Spinne, sie lauert im Ge-
spinst auf Beute. Ihre Behausung hat sie in eine Astgabel gebaut. Wohnen noch mehr 
Tiere zwischen den Zweigen? Vielleicht ein Vogel, ihre Nester sind häufig in Bäumen 
oder Hecken. Leider finden wir keines, noch nicht mal ein verlassenes Nest. Aber wir 
erinnern uns, einmal hat eine Amsel in unserem Wäldchen gebrütet, ihr Nest war 
zwischen Stamm und einem starken Ast. Wir haben auch schon Raupen gefunden, sie 
leben ebenfalls zwischen den Ästen, fressen sich an den Blättern dick und rund, bis sie 
sich in einem Kokon verspinnen um zum Schmetterling werden.

In den Pausen liegen wir oft in der Hängematte und schauen in den Himmel. So viel 
Himmel sehen wir gar nicht, die Blätter und Zweige versperren uns den Blick ins Blaue. 
Weht ein kleiner Wind, verändern sich die Lücken im Blätterdach, mal sind sie groß, mal 
klein und zwischendurch blitzt die Sonne hindurch oder eine Wolke schiebt sich vorbei. 

Bei Sonnenschein können wir die Schatten der Blätter und Zweige beobachten. Lässt 
man sie auf einen Bogen Papier fallen, sehen wir Linien und Formen. Sie zu zeichnen ist 
gar nicht so einfach, da der Wind sie zum Tanzen bringt.

Dann haben wir sogar Klänge in den Zweigen gefunden. Mit dem Stock oder Stein 
klopfen wir an die Baumstämme und Äste, sie klingen alle unterschiedlich mal dumpf, 
hell oder sogar hohl.

Da wir nicht so viele Behausungen, Früchte oder Samenkapseln in unserem Wäldchen 
gefunden haben, beschließen wir selber welche zu bauen. Es werden ganz utopische 
Gebilde, die gibt es so in der Natur gar nicht. Sie leuchten in den schönsten Farben, 
haben merkwürdige Formen und sind zwischen den Zweigen zu finden.

Text und Fotos: Silke Beu
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1. MACRO CONTEXXT: Ein Schiff ist unterwegs. Das Schiff 
trägt den Namen Bildung. Das Schiff befindet sich auf einer 
Kreuzfahrt, und es hat einen falschen Kurs eingeschlagen. 
Als Blinder Passagier befindet sich die Kunstpädagogik mit an 
Bord. Sie wird bei einer Kontrolle erwischt und kann nun für 
den Rest der Reise, deren Ende nicht absehbar ist, leichte Re-
paraturarbeiten ausführen, Rostflecken ausbessern, Farbe auf-
tragen oder Passagiere und Besatzung mit einem Programm 
unterhalten. Auf den Kurs des Schiffes vermag sie kaum Ein-
fluss zu nehmen. 

2. IT WAZ THE ECO-NO-MY: In den zurückliegenden Jahren 
haben wir eine extreme Ökonomisierung des Bildungswesens 
erlebt, die insbesondere auch für das Fach Kunst schwerwie-
gende Folgen hatte. Die Output-Orientierung von Hochschu-
len und Schulen führt dazu, dass irreduzible Bestandteile 
des Künstlerischen mehr und mehr aus den Bildungsinstitu-
tionen verschwinden. Der tiefe Absturz der Pädagogik durch 
die quantitative empirische Bildungsforschung und die Pä-
dagogische Psychologie, die sich als abhängige Argumenta-
tions-lieferant*innen politischer Planungen erwiesen, führt 
gegenwärtig zur Frage, was man – zumindest im Fach Kunst 
– überhaupt noch DAMIT anfangen kann. Pädagogik ist eine 
sehr wichtige DISZIPLIN, als Kontrollwissenschaft muss sie 
jedoch untersucht, aufgehoben und überführt werden. Die 
pädagogische „Kompetenzorientierung“ bewirkt eine immer 
vollständigere Messbarkeit des Faches Kunst. Totale Messbar-
keit ist nicht unsere Sache, und so ist auch der resonanzpäda-
gogische Ansatz von Hartmut Rosa und Wolfgang Endres zu 
verstehen, der sich zentral auf die atmosphärischen und ener-
getischen Aspekte von Unterricht bezieht. Diese Aspekte sind 
in jedem ästhetischen Prozess von großer Bedeutung, sie ge-
hören zur Basis seiner Möglichkeit. In der Kunst ist es von jeher 
entscheidend, dass Formen und Gestaltungen mit anderen 
Formen und Gestaltungen in Resonanz treten. So entwickelt 
sich Kunst, so hat sie sich immer entwickelt, von den Höhlen-
zeichnungen von Lascaux und der Schwäbischen Alb bis zur 
nächsten documenta im Jahr 2022.

3. Subjeckt Trajeckt Objeckt: Wir haben ein Stadium erreicht, 
in dem die traditionelle Subjekt-Objekt-Konstellation der 
Kunsterziehung nicht mehr ausreicht. Es geht nicht mehr nur 
um die Konfrontation zwischen Subjekt und Objekt, die zählt, 
wie die traditionelle Kunstpädagogik und die Kunstgeschich-
te es lange betont haben. Das TRAJEKT muss berücksichtigt 
werden, ein dritter Faktorzwischen Subjekten und Objekten, 

der für Energien, Bewegungsrichtungen, Flugbahnen und Ge-
schwindigkeiten steht. All das ist für die Produktion, Rezepti-
on und Dissemination von Kunst gleichermaßen wichtig. Das 
Trajekt kann Dinge verschieben, Subjekte und Objekte verdre-
hen, Gefüge beschleunigen. Künstler*innen wenden Trajekt-
elemente und -verfahren an. Bedeutendes Beispiel: Hermine 
Freed mit ihrem fulminanten Shift von Art History zu Art Her-
story, den sie 1974 realisierte (vgl. LILLE STJERNE, Ausgabe 
1, Oslo 2019. Made at Night – Home Aesthetics INC., by Nina 
Schjønsby und Halvor Haugen). 

4. Kunst VIA Kunst: Gegenwartskunst ist häufig Kunst über 
Kunst, was nur durch die Vermittlung von Kunst mit Kunst 
möglich ist. Als Malewitsch 1915 sein Schwarzes Quadrat 
vorlegte, war dies ein symbolischer Endpunkt der Kunst, 
wie sie bis dahin verstanden wurde. Gleichzeitig war damit 
aber ein neuer Kunst-begriff ins Werk gesetzt. In den frühen 
neunziger Jahren zitierte der Künstler Allan McCollum Male-
witschs Operation. Er multiplizierte das Schwarze Quadrat 
als „Plaster Surrogates“ und füllte ganze Galerien mit Kopien 
schwarzer Rechtecke. Er verwendete Malewitschs Arbeit für 
eine eigene Operation. 1991 radikalisierte Andrea Fraser Mc-
Collums Arbeit mit einem Video, in dem eine Schauspielerin 
die Kommentare verschiedener Galeriebesucher*innen und 
Kunstkritiker*innen vor McCollums Installation aufführte. Das 
Schwarze Quadrat ist bis heute eine inspirierende Quelle für 
viele Künstler*innen, siehe auch Blinky Palermo oder Gregor 
Schneider. Heutige Kunst hat Vermittlung als eine wesentliche 
Dimension entwickelt, in solch unterschiedlichen Operationen 
zeitgenössischer Künstler*innen wie Anne Imhoff, Simon Den-
ny, Bettina Pousttchi, Elmgreen & Dragset, Pierre Huyghe, Stel-
la Geppert, Francis Alÿs oder Peter Doig eröffnen künstlerisch 
erzeugte Gestaltungen Wahrnehmungen, Situationen und 
Kommunikationen.

5. Ästhetische [] Operationen: Grundsätzlich: Ästhetische 
Operationen sind überall und in allen Kontexten von Bildung 
anwendbar. Der Begriff Operation wird hier anders verwen-
det, aber nicht im Gegensatz zu seiner Verwendung in der 
Systemtheorie. Nach Niklas Luhmann bedeutet Operation die 
Reproduktion eines Elements eines autopoetischen Systems 
durch andere Elemente desselben Systems. Es gibt kein Sys-
tem ohne eine bestimmte Art von Operation und andererseits 
gibt es keine Operation ohne ein System, zu dem sie gehört. 
Auf der Ebene der Auto-Poiesis ist das Hauptproblem des Sys-
tems die Reproduktion, und diese erfordert, dass vorhandene 

Operationen mit neuen Operationen innerhalb desselben 
Systems verknüpft werden. Operationen sind die Garantie, 
die jedes System benötigt, um sich selbst zu reproduzieren 
(vgl. Baraldi, Claudio / Corsi, Giancarlo / Esposito, Elena (Hg.): 
GLU. Glossar zu Niklas Luhmanns Theorie sozialer Systeme, 
1997). Das Verständnis des Begriffs Operation, den ich mit 
diesen Buchstaben vorschlagen möchte, stammt u.a. von 
dem italienischen Kunstkritiker und Kurator Achille Bonito 
Oliva. In seinem flippigen Buch Eingebildete Dialoge (Berlin 
1992) stellt er beispielsweise die Operation Duchamp, die 
Operation Warhol, die Operation Maradona und die Ope-
ration Heiliger Ignatius von Loyola vor. Mit der Gegenüber-
stellung dieser Namen wird Olivas Absicht klar: Man „nutzt“ 
eine Operation, z.B. die eines Künstlers wie Andy Warhol, um 
einen ästhetischen Prozess in Gang zu setzen. So ist es mög-
lich, Warhols Betonung der Serie als ästhetischen Impuls zu 
verwenden, bei der eigenen Entwicklung einer Operation 
(ÄOP) aber ganz woanders zu landen. Warhol anwenden, um 
in eine andere Richtung zu gehen, zum Beispiel Pop völlig 
hinter sich zu lassen. Es geht um das operative Schema ei-
ner bestimmten künstlerischen oder ästhetischen Arbeit, 
um den Kern einer solchen Arbeit und um eine Mentalität, 
die zu bestimmten Methoden und Operationen führt. Fin-
de das operative Schema! Der Begriff Operation sollte eine 
Reihe von möglichen Konnotationen haben (zum Beispiel: 
Handlung, Wirksamkeit, Einfluss, Kraft, Agentur, Verfah-
ren, Prozess, Transaktion, Kampagne), da sich das Konzept 
Ästhetische Operationen mit der semantischen Vielfalt von 
Kunst und Kunstprozessen befasst, die nicht durch eine ein-
deutige Definition gemindert werden sollten. Die wenigen 
Definitionen, die in Wörterbüchern zu finden sind, genügen 
fürs Erste. Eine ästhetische Operation ist nicht nur eine Me-
thode, sondern ein Cluster mit Methoden, Verfahren und 
Techniken. Jede/r Künstler*in verwendet mindestens eine 
charakteristische Operation, die re-konstruiert werden kann. 
Das Betrachten der operativen Schemata der Kunst ist au-
ßerordentlich ergiebig, weil damit eine Perspektive zur Kun-
stentwicklung eingenommen wird. Ästhetische Operationen 
gehen über Unterricht und Training hinaus. Sie sind nicht 
nur eine Technik zum Unterrichten von Schülern, sondern 
eine Möglichkeit, künstlerische Mentalität zu entwickeln. Sie 
widersetzen sich einem technischen Unterrichtsansatz und 
bestätigen die ästhetisch-künstlerischen Risiken der gestal-
terischen Spekulation sowie von Trial & Error. Kunst kann nur 
dann cool vermittelt werden, wenn die Vermittlung selbst 
einen künstlerischen Gehalt aufweist.

6. Xsamples: Ein quadratisches Bild von 25 x 25 cm wird z.B. 
entweder an der Ecke eines Tisches wie ein rohes Ei getroffen, 
von Dilettantenhand bekritzelt oder in der Mitte aufgeschlitzt, 
wie bei einer trivialen Wiederholung Lucio Fontanas. Das Ob-
jekt wird mit der Aufforderung weitergegeben, damit zu tun, 
was man will und es anschließend an eine Person eigener 
WAHL weiterzugeben. Es besteht die Möglichkeit, alles zu än-
dern, sogar das Objekt zu zerstören, Material zur Weitergabe 
sollte erhalten bleiben (analog/ digital). Es ist unbedingt not-
wendig, dass das Bild 0 an eine nächste Person weitergegeben 
wird – Regel Nr. 1! Eine Kette von Gestaltungen und Bedeu-
tungen wird hierbei gebildet, manche werden albern, lang-
weilig oder uninspiriert sein – alles notwendige Wirkungen auf 
dem Weg zu etwas Besonderem. Unabhängig von der Alters-
gruppe oder dem sozialen Kontext, in dem es geschieht, ent-
stehen garanTiert interessante ästhetisch-praktische Arbeiten, 
die künstlerische Elemente enthalten oder entwickeln, ohne 
diese Ergebnisse so überaus voreilig als Kunst zu behaupten. 
Was kann sich durch die eigene praktische Erfahrung und die 
Resonanz mit anderen Subjekten, Proto-Subjekten oder Ob-
jekten mit Bild 0 ereignen? – Nicht nur, dass Bild 0 von einem 
Schiff auf dem Mittelmeer geschickt wurde und rechtzeitig 
zurückkam, auch das Verbrennen und Verteilen seiner Asche 
als Basis für essbare grüne Pflanzen sowie sein Verkauf an 
eine professionelle Galerie gegen Bezahlung in Münzen, die 
in einer Gießerei in eine kleine Bronzeskulptur umgewandelt 

CrashKurs: Ästhetische Operationen 



de Systeme einen Speicher von früheren ähnlichen Systemen 
erben. In seiner allgemeinsten Formulierung bedeutet mor-
phische Resonanz, dass die sogenannten Naturgesetze eher 
Gewohnheiten ähneln.“ Ein solcher Ansatz sollte unter allen 
Umständen auf den generativen oder formativen Kern künst-
lerischer Arbeiten bezogen werden. Im Gegensatz zur sprach-
lichen Kommunikation, die vom kommunikativen Verständnis 
abhängt, würde es bei einer noch zu verfassenden „Genera-
tiven Resonanzästhetik“ um die Entwicklung von Formen und 
Gestaltungen sowie deren Situationspotentiale und transfor-
mative Effekte gehen. Ein Ansatz, bei dem Unterschiede, For-
men, Gedanken und Arten im Vordergrund stünden, wie es 
z.B. Donna Haraway in ihrem Manifest The Companion Species 
gezeigt hat. All dies befindet sich in einem permeablen Ver-
hältnis zu dem notwendigerweise unberechenbaren Konzept 
der Ästhetischen Operationen, das übrigens nicht dazu da ist, 
in einem Lehrplan zu landen oder als Nachahmung von ART 
zu dienen. Die ÄOPs zeigen: Es gibt immer Raum für zukünf-
tige Vorstellungen, Erfindungen und Erfahrungen. Viele, viele 
Chancen für den Blinden Passagier.

Pierangelo Maset

Seit Ende der siebziger Jahre Ausstellungen, Lesungen und Performances. 
In den 80er Jahren Schallplattenveröffentlichungen. Seit 2001 Professor 
für Kunst und ihre Vermittlung an der Universität Lüneburg. 2006 
Chefredakteur der Kulturzeitschrift DAS PLATEAU, 2007 Roman: „Laura oder 
die Tücken der Kunst”, nominiert für den Deutschen Buchpreis.
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wurde, zählt zu den unwahrscheinlichen Resultaten dieser Ar-
beitsweise. Das Prinzip von Bild 0 ist, dass niemand bei 0 be-
ginnt oder bleibt.

PIC (Picture in Context): In Kunsttherapie und Kunst spielt die 
kollaborative Arbeit eine wesentliche Rolle. Dieter Roth mit 
Dorothy Iannone und Richard Hamilton oder Andy Warhol mit 
Jean-Michel Basquiat und Francesco Clemente sind ganz nette 
Beispiele. Die Operation PIC beginnt mit einer papiernen Bil-
derflut. Jede/r bringt Magazine, Fotos, Poster und andere Bil-
der mit, die einem gemeinsamen Pool zur Verfügung gestellt 

werden. Alles kann verwendet und umgewendet werden. Die 
SUBJEKTE wählen dann das Material aus, mit dem sie begin-
nen wollen. Die Ausschnitte, Fetzen und Fragmente werden 
anschließend zu einem großen gemeinsamen Bild zusam-
mengeführt. Jede/r darf die Gestaltungen der anderen ändern 
oder sie sogar zum Verschwinden bringen. Eine Sensibilität 
für die Arbeit der anderen entsteht geschwind, gleichzeitig ist 
die Konstellation des Bildes eine deutliche Herausforderung, 
die durch die Tatsache verstärkt wird, dass sie nicht bei den 
montageähnlichen Darstellungen verbleibt. Malerische Mittel 
werden in einer nächsten Phase eingesetzt, gemalte Gesten 
über die montierten Bilder verteilt. Jeder Zustand des Pro-
zesses sollte unbedingt fotografisch dokumentiert werden, da 
sich die Gestalt des Bildes ständig verändert. Auch das über-
malte Bild ist nicht das Endergebnis, denn jetzt ist es Zeit, das 
Gemeinschaftsbild wieder zu individualisieren. Die dabei ge-
wonnenen Single-PICS können zu neuen, unwahrscheinlichen 
Konstellationen im öffentlichen Raum als vorübergehende In-
stallationen führen (siehe Abbildung). Jetzt ist eine komplexe 
Kette von Signifikanten erfahrbar, die zwischen Kontexten 
und sozialen Formen sowie zwischen dem Ensemble und sei-
nen kommunizierenden Teilen oszilliert. 

7. Differ=Nance

I like Differenz und Resonanz zwischen verschiedenen Ener-
gien und Effekten, Objekten und Subjekten. In der Theorie der 
Morphischen Resonanz geht es z.B. um die Frage, wie Formen in 
der Natur gebildet werden und wie sie erhalten und verändert 
werden. Rupert Sheldrake bekundet auf seiner Website: „Mor-
phische Resonanz ist ein Prozess, bei dem selbstorganisieren-
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wüst und leer

Fangen wir also noch mal mit der Schöpfung an, wie 

sie im Alten Testament beschrieben ist:  Zuerst 

war Chaos. Dann wurde aus dem Chaos alles Gestal-

tete geschöpft. Die Lebewesen und die Berge, die 

Ozeane und der Himmel, die Träume und die Sprache 

(die zugleich als Schöpflöffel diente).

Das Chaos war jedoch nicht zu erschöpfen. Im Ge-

genteil. Es scheint so zu sein, dass es in allem 

Gestalteten erhalten geblieben ist wie eine be-

wusste oder unmerkliche Sehnsucht nach Rückkehr 

in die Gestaltlosigkeit, nach Auflösung der festen 

Formen und Erholung vom Sinn; und nach Neuschöp-

fung aus dem unbegrenzten Nichts, dem Alles. 

Jede Nacht tauchen wir wieder ein in jenes Univer-

sum. Erst kommt die Dunkelheit und löst die Sicht-

barkeiten auf und wir nehmen die Welt anders wahr: 

wir sehen dann streunende Gedanken, Erinnerungen 

und Gefühle und können mit den Ohren, mit der 

Nase, mit Haut und Haaren das reine Dasein spüren.

Später kommt der Schlaf und lässt uns auch das Da-

sein vergessen. Wir erholen uns in der Auflösung. 

Selbst unsere Träume lösen sich wieder auf,  wenn 

wir sie nicht festhalten, weil sie uns erstaunen, 

oder im großen Meer des entschwundenen Schlafes 

nach ihnen suchen, weil sie uns intensive Gefühle 

hinterlassen haben. 

Meine Tage brauchen die Erinnerung an das Auf-

gelöstsein, um sich neu zusammenfügen zu können. 

Tage, die aus einem traumlosen Schlaf  geschreckt 

sind, erlebe ich verloren. Bodenlos zwischen allem 

Gestalteten. 

Und so komme ich endlich zu meinen Büchern, die 

Tische und Stühle wie wilde Landschaften überzie-

hen. Mir gefällt die Vorstellung, dass sie leben-

diger bleiben, wenn sie keinen festen Platz im 

Bücherregal haben; dass ich sie so nicht vergesse, 

weil sie sich wie bewegliche Träume in meine Tage 

einmischen. Dass sie die Erinnerung daran auf-

recht erhalten, dass das Chaos die Mutter aller 

Tage ist. 

Birgit Maschke

Mit Hilfe der Stiftung Niedersachsen und mit Erfolg haben wir 
inzwischen das tosterglope institut gründen und einrichten 
können. Die Colloquien, Workshops, Spiel- und Diskussions-
runden im KUNSTRAUM sind sehr unterschiedlichen Themen 
gewidmet. Das kleine Institut im Kunstverein bewährt sich als 
Plattform für Fragen der Zeit, insbesondere aber als Podium 
für Fragen zu den aktuellen Kunstraum-Themen im Zusam-
menhang mit dem Jahresprogramm. Spezialist:innen und 
Nutzer:innen begegnen sich auf Augenhöhe in Gesprächen 
und in gemeinsamen Experimenten. Ziel der Initiative ist die 
Wahrnehmung und Gestaltung der Lebens(um)welt unter äs-
thetischen und künstlerischen Gesichtspunkten.

Themen sind z.B. die Digitalisierung und künstliche (bzw. 
künstlerische) Intelligenz, Produktionsbedingungen und 
Methoden im Künstlerischen, Klima und Kulturlandschaft 
und die erfolgreich gestartete Reihe „Gestalten und Impro-
visieren“ in allen künstlerischen Genres soll sobald als möglich 
fortgeführt werden. Überhaupt warten wir ja auf die Fortfüh-
rung des Programms. Auch das Thema „echt künstlich – von 
Kunst und Wildnis“ möchten wir im nächsten Jahr vertiefen –
ein Thema, welches vor allem auf die ländliche Lage des Kunst-
vereins Bezug nimmt bzw. von hier aus gedacht wird. 

Die  „Ausstellung für Alle – Die Fülle der Zwischenräume“ 
wurde sowohl mit Aktionen der Kunstvermittlung aber auch 
mit einem Colloquium des tosterglope instituts (zur Finissage) 
begleitet. Ein konkretes Thema, welches bei verschiedenen 
Diskussionsrunden im KUNSTRAUM wiederholt gestreift wur-
de, ist der politische und künstlerische Nachlass z.B.: Emil 
Nolde und seine Wirkungen. Also „Deutschstunde“ – oder 
wie stehen Künstler zur Gesellschaft in der politischen Welt? 
Und überhaupt spielt das Thema Nachlass in unserem von 
Künstler:innen mitgetragenen Kunstverein eine zentrale Rolle: 
Nachlassen, wie geht das? Der Künstler Piet Trantel z.B. hat un-
längst sein Lager gelichtet und ausgeräumt. Sein Elternhaus, 
in welchem er sein Werkelager hatte, wurde aufgelöst, und er 
unterrichtet seit vielen Jahren in China – was also und wohin 
mit dem künstlerischen Vermächtnis?

Im Verlauf des Jahres 2020 sollten noch viele Themen dazu-
kommen, die von uns und unseren Besucher:innen schon jetzt 
gesetzt oder zumindest angeregt wurden: zum Beispiel Was 
ist eine Bild-Improvisation? und Wie funktionieren grafische No-
tationen? Gibt es wieder eine Avantgarde nach 100 Jahren? Und: 
Was sind heute die Bilder zum Protest – z.B. in Hongkong, in Süd-
amerika aber vor allem auch hier in Europa?

Insbesondere im Verlauf des Veranstaltungsprogramms mit 
ca. 6 Ausstellungen und 10 Konzerten werden neue Fragen 
gestellt werden, die in den Gesprächs- und Experimentier-
Runden des tosterglope instituts vertieft werden sollen. Einer-
seits sind es die Impulse von Künstler:innen, andererseits ist 

es aber auch möglich für alle Besucher:innen an einer offenen 
Diskussion teilzunehmen und selbst Impulse zu geben, die das 
Format so interessant machen. So wird tosterglope institut als 
Angebot der kulturellen Bildung verstanden. Und fast neben-
bei wird die „Dehnung von Kunstbegriffen“ im soziokulturellen 
Kontext erkundet.

Die im letzten Jahr begonnenen Themen sollen nun im ak-
tuellen Jahr fortgesetzt werden. Die jeweiligen Termine zum 
tosterglope institut finden sich rechtzeitig auf unserer Web-
seite im Programm. Bleiben und Bewegen trifft heute beson-
ders zu, wenn wir vor Ort in Videokonferenzen versuchen den 
Betrieb des Kunstvereins in Gang zu halten. Nun wird die Frage 
nach der Position der Kultur und der Relevanz von Kunst drän-
gender als zuvor. Auch das sollten wir diskutieren!

Text und Bilder: Johannes Kimstedt

Die Instiuts-Treffen im KUNSTRAUM TOSTERGLOPE 2019/20

 	 Zwischentöne: Klänge und Stimmungen zwischen 	
	M etall und Wasser, mit Dr. Erich Bäuerle

 	 IMPROVISIEREN und Gestalten II
	 mit Mariana Madeira Humann und Stefanie Schmoeckel

 	 IMPROVISIEREN und Gestalten I
	 mit Mariana Madeira Humann und Stefanie Schmoeckel

 	 Der Visionär Paul Scheerbart – Vom Dada-Gedicht zum 	
	G laspalast, mit Gero Wachholz und Christa Tornow

 	 Sand, das bewegliche Feste, mit Dr. Erich Bäuerle

 	 Die Fülle der Zwischenräume III
	 mit Luise Jacobs und Johannes Kimstedt

 	 Die Fülle der Zwischenräume II
	 mit Murte Liebenberg und Francine Almeda

 	 Die Fülle der Zwischenräume I
	 mit Silke Beu und Johannes Kimstedt

 	 Medien II – Die Medien der Kunst
	 mit Lasse Oetinger, Luise Jacobs, Johannes Kimstedt

 	 Medien I – Die Kunst der Medien
	 mit Lasse Oetinger und Luise Jacobs

 	 analog und digital II – vom Glück zu kommunizieren
	 mit Lasse Oetinger, Erich Bäuerle, Oliver Simon

 	 analog und digital I – Vertane Chancen?
	 mit Lasse Oetinger, Erich Bäuerle, Oliver Simon

 	 Schneeflocken, Hieroglyphen aus Eis, Gesetz und 	
	 Ästhetik, mit Dr. Erich Bäuerle

 	 Die Fülle der Zwischenräume IV 
	 Moderation: Johannes Kimstedt

Bleiben und Bewegen – tosterglope institut 2020 und 2021

Sandklang, das flüssige Feste, Erich Bäuerle 
Improvisationen und Instrumente mit Stefanie Schmoeckel
Die Fülle der Zwischenräume, Johannes Kimstedt

Das tosterglope institut wird gefördert von der
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Frei nach dem Gästelisten-Prinzip der Clubszene hat der KUNSTRAUM 2015 mit seinem Kurzre-
sidenz- & Ausstellungsformat gästeliste erstmals einen Künstler dazu eingeladen, einer weiteren 
künstlerischen Position als „plus 1” seine Einladung auszusprechen. Ziel dieses zweiwöchigen 
Arbeitsaufenthalts ist, KünstlerInnen und Kulturschaffenden die Möglichkeit zu bieten, über ihre 
jeweilige künstlerische und diskursive Praxis intensiv miteinander in einen Austausch und kol-
laborativen Produktionsprozess zu treten. Dafür steht ihnen der KUNSTRAUM zwei Wochen als 
Lebens-, Arbeits- und Denkraum zu Verfügung. Seit jeher versteht sich der KUNSTRAUM als Ort 
für Forschung und Experiment und möchte eben solchen kollaborativen Produktionsprozessen 
einen Raum bieten, um so als Kunstverein neue Formen der Zusammenarbeit und die dabei spe-
zifisch und immanent generierten Formen des Wissensaustausches zu erproben und auszuloten.

Mittlerweile verzeichnet die gästeliste eine Vielzahl von Namen von Kunst- und KulturakteurInnen 
unterschiedlichster Disziplinen, deren verbindendes Moment nicht nur in der projektorien-
tierten Arbeitsweise zu finden ist, sondern ebenso in einer großen Faszination für den Ort als 
solchen. Für viele der Projekte, die innerhalb der vergangenen fünf Jahre im Rahmen der gäste-
liste entstanden sind, ist der Kunstverein selbst als Ort künstlerischer Praxis und Kulturvermitt-
lung inmitten seiner ländlichen Abgeschiedenheit eine außergewöhnliche Schaffensstätte. Aber 
auch Tosterglope als Ort bildet eine gemeinsame thematische Klammer – als Ort landwirtschaft-
licher (Kartoffel-) Produktion, eingebettet in die einzigartige Landschaft der Elbtalaue mit ihren 
übergroßen Zeitzeugen der Frühsteinzeit und ebenso als Ort innerdeutscher Grenzgeschichte 
und mannigfaltiger, über Generationen weitergetragener Erzählungen.

Auf der diesjährigen gästeliste stehen die Medienkünstlerin Alina Schmuch und Isabel Mehl, 
Kunstwissenschaftlerin und freie Autorin. Auch sie haben sich mit einem filmischen Gemein-
schaftsprojekt in diesem Sommer über einen ortsspezifischen Ansatz Tosterglope, seiner Umge-
bung und den dort lebenden Menschen genähert. Mit einem für diese Ambulanz entwickelten 
Bild-Essay laden wir auf den folgenden Seiten zu einer atmosphärisch-assoziativen Vorschau auf 
die kommende gästeliste-Präsentation im Frühjahr ein.

Mascha Pöhls

Mascha Pöhls ist seit 2014 für den KUNSTRAUM als freischaffende Kuratorin tätig. In ihrer kuratorischen Arbeit 
beschäftigt sie sich mit kollaborativen Arbeitsweisen, innovativen Präsentationsformaten und partizipativen Poten-
zialen der Digitalität in Kunst- und Kulturinstitutionen. Darüber hinaus arbeitet sie in Berlin auf Agenturseite als Digi-
talstrategin und begleitet Organisationen aus dem öffentlichen Sektor auf ihrem Weg zur Digitalen Transformation.

Ausgehend von der Fotografie und ihrer Erweiterung im Medium Film entwickelt Alina Schmuch (*1987, Münster) 
Installationen und Publikationen. Sie hat an der HfG Karlsruhe Medienkunst studiert, war Researcherin an der Jan 
van Eyck Academie Maastricht (2015/2016) und Stipendiatin des Braunschweig Projects Programms (2020). Ihre 
Arbeiten wurden u.a. im Künstlerhaus Bremen (2018), im ZKM (Karlsruhe 2018), im MAK-Center (Los Angeles, 2017) 
und im Museum Folkwang (Essen, 2017) ausgestellt.

Isabel Mehl ist freie Kunstkritikerin und Autorin (u.a. Texte zur Kunst, frieze, Deutschlandfunk Kultur). 2009 schloss 
sie ihr Studium der Medienwissenschaft ab (Marburg/Oslo). Im Anschluss studierte sie Kunstwissenschaft, Philoso-
phie und Medienkunst an der Hochschule für Gestaltung Karlsruhe sowie an der New School, New York. 2012 war sie 
Gründungsmitglied des FAK (Feministisches Arbeitskollektiv), das sich damals in Karlsruhe formierte. Sie hat über die 
Funktion der Fiktion in der Kunstkritik und Lynne Tillmans fiktive Kunstkritikerin „Madame Realism“ an der Leuphana 
Universität Lüneburg promoviert und ist derzeit an der Ruhr-Universität Bochum beschäftigt.

Gästeliste #1 Marcus Schüler + Lars von Zitzewitz 21.11. – 29.12.2015 
#2 Rike Flämig + Felipe Frozza LAND — eine performative Feldforschung
mit Körper und Kamera  28.5. – 19.6.2016 
#3 Sarah Steiner + Raluca C.E. Blidar 12.11. – 10.12.2017 
#4 Benedikt Terwiel + Miguel Àngel Fernández  Kommst du oder gehst du? 6.10. – 11.11.2018 
#5 Gitte Villesen + Jörg Franzbecker 17.11. – 15.12.2019

gästeliste
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Durch die Blume   Anmerkungen zu einer kleinen Werkgruppe von Erwin Gross

Die Bildbotschaft scheint eindeutig: Blumen hat Erwin Gross 
zu einer botanischen Collage versammelt. Amaryllis, Tulpe, 
Nelke sind zu erkennen, aber damit nicht genug: Fachleute 
dürften in dem Blütenreigen weit mehr Gewächse identifi-
zieren. Die Biologie passt zur Biografie: In jungen Jahren hat 
der Künstler einen zweijährigen Studienaufenthalt in Haarlem 
absolviert, und vielleicht sind ja Reminiszenzen an die nieder-
ländische Stilllebenmalerei in das Werk eingeflossen, mit der 
es doch zumindest in puncto Üppigkeit einiges gemein hat.

Doch so einfach liegen die Dinge nicht bei der großformatigen 
Arbeit, die im Kunstraum Tosterglope gezeigt werden soll. Sie 
ist Teil einer kleinen Werkgruppe, die sich unter anderem da-
durch auszeichnet, dass sie zahllose Momente einer subtilen 
Spannung zwischen den Farben enthält, die den Blick gleich-
sam in die Tiefe zieht und damit die Illusion von Raum schafft. 
Erwin Gross erzeugt gewissermaßen Mikro-Räumlichkeiten. 
Das ist bemerkenswert, weil die Arbeit insgesamt den Eindruck 
von Dreidimensionalität meidet und mehr einem Gobelin äh-
nelt als der gemalten Wiedergabe eines Bouquets in seiner 
Umgebung. Die großen Blüten wirken zwar plastisch, anson-
sten jedoch gleicht das Ganze einem Florilegium, bei dem un-
terschiedlichste Stängel, Blätter, Blüten flachgepresst wurden. 

Gross unterstreicht diese Besonderheit seiner Malerei, indem 
er sie nicht bis unmittelbar an den Rand führt, sondern reich-
lich Abstand lässt zu den Kanten der Fläche, die er als Bild 
präsentiert. Die Entfernung zur Bildkante ist freilich dermaßen 
unregelmäßig, dass es bei Reproduktionen etwa für Kataloge 
aussehen kann, als sei da ein Poster irgendwo abgerissen und 
auf einer neutralen Fläche neu fixiert worden, ähnlich wie das 
die Decollagisten in den 1960er-Jahren praktizierten. 

Solche Assoziationen werden durch den Umstand befördert, 
dass der Rand, der die Malerei voller Zacken und Buchten, Ker-
ben und Wellen umschließt, nicht wirklich weiß ist, sondern 
überall Flecken aufweist, so als sei da mal ein Pinsel herun-
tergefallen oder aus einer Schale wasserdünne Farbe überge-
schwappt. Tatsächlich sind diese aus vermeintlicher Unacht-
samkeit resultierenden Kleckse essenziell für die Arbeiten von 
Erwin Gross, also nicht nur für dieses Werk, sondern generell 
für seine Malereien. Denn so kontrolliert und konzentriert die-
se auch durchgestaltet sind – sie basieren zu einem wesent-
lichen Teil auf absichtsvoll provoziertem Zufall.

Absichtsvoll heißt nicht, dass Gross das Zufällige in eine vorher 
bestimmte Richtung lenken will. Die Absicht besteht lediglich 
darin, das, was aus dem Zufall erwächst, produktiv zu nutzen. 
Viele seiner Malereien hat Gross mit Schüttungen begonnen. Auf 
kräftiges Baumwollgewebe werden stark verdünnte Mischun-
gen aus Pigment und Bindemittel (Acryl) geleert. Das Gewebe 
ist auf Platten gespannt, die auf dem Boden liegen. Es bilden sich 
Lachen, die nach und nach austrocknen, wobei sich die feinen 
Farbpartikel an den verschiedensten Stellen festsetzen. Diese 
Ablagerungen, die mal sehr dicht, mal nur marginal sein können, 
nimmt Gross als Bezugspunkte, von denen aus er in sorgsamer 
Abwägung der einzelnen Schritte seine Malerei entwickelt.

Der Gestaltungsprozess ist zwar grundsätzlich frei, unterschei-
det sich aber vor allem von der Freiheit des Informel. Dort setzt 
sich der Künstler während der Arbeit an einer Bildkomposition 
einzig mit den eigenen Pinselgesten und den diversen Farbak-
zenten auseinander, die er auf der Bildfläche platziert. Insofern 
handelt es sich um einen selbstreflexiven Vorgang, bei dem le-
diglich das Zusammenspiel der Farben oder formale Aspekte 
wie die Länge eines Strichs als äußere Faktoren hinzutreten. 
Gross hingegen antwortet auf die Vorgaben des Zufalls. Das 
Sediment, das sich hier als Rinnsal, dort als Pigmentinsel verfe-
stigt hat, wird zum Anlass für eigene Hinzufügungen, die sich 
irgendwann verselbstständigen, denn eins baut aufs andere 
auf, die ursprünglichen Spuren werden zunehmend einge-
bunden, bis sie sich zu einer ästhetischen Einheit zusammen-
schließen, die als Bild wahrgenommen wird.

Die Tupfer und Kleckse auf den Rändern der Blumenbilder haben 
ihren Ursprung in ebenjener Praxis, die Gross in diesem Fall aller-
dings nicht angewandt hat. Den – unbetitelten – Malereien mit 
den Blütenensembles liegen Vorzeichnungen zugrunde. Sie ge-
ben das Gerüst ab für ein sukzessives Vorgehen, bei dem Gross 
zwischendrin durchaus auch mal mit einer Schüttung operiert 
und an dessen Ende ein komplexes Farbgefüge steht. Zu dessen 
Eigenheiten gehört, dass die Malerei teils nach dichtem textilen 
Gewebe aussieht, teils etwas scharfkantig Kristallines aufweist.

Vor diesem Hintergrund stellen sich die Arbeiten wie eine 
Synthese aus zwei Themenkreisen im Gesamtwerk von Erwin 
Gross dar. Das ist einmal die Umsetzung von Szenarien, die wie 
Wälder, Gärten oder Parks ganz von Pflanzen geprägt werden, 
in vegetabil anmutende Malereien. Zum anderen ist das eine 
vergleichsweise spät realisierte Phase, in der die Werke einen 
hermetischen Charakter annehmen und Assoziationen an 
hohe Felswände aus grauem, granitharten Gestein evozieren 
und in denen bereits ähnlich kristalline Akzente aufblitzen, 
wie sie in der Serie der Blumenbilder zu finden sind.

Und nochmal: Nicht zu vergessen, die fleckigen, willentlich 
angeschmutzten Ränder. Sie geben zu verstehen: Es geht hier 
nicht, zumindest nicht primär um Blumen, es geht um Male-
rei. Folglich um den Umgang mit dem Unbekannten, dem bis 
dato nicht Erkundeten und Erklärbaren, weder Ausgeloteten, 
noch Entschlüsselten. Mithin zeigt sich nicht zuletzt in den Ar-
beiten von Erwin Gross der wohl entscheidende Grund für die 
Gleichrangigkeit von Kunst und Wissenschaft: Weil dort, wo die 
Wissenschaft am noch nicht Erkannten zu forschen versucht, 
die Kunst mit immer neuen Werken vor Augen führt, wie viel 
aus dem scheinbaren Nichts des Verborgenen hervorzuholen 
ist, das zuvor nicht gesehen wurde, nicht zu sehen war.

Michael Hübl
Michael Hübl * 1955, hat in Heidelberg, Karlsruhe und Hamburg Kunstge-
schichte, Kunsterziehung und Germanistik (mit Schwerpunkt Mediävistik) 
studiert. Von 1988 bis Ende 2020 leitete er das Feuilleton der Badischen 
Neuesten Nachrichten in Karlsruhe. Zahlreiche Texte zur zeitgenössichen 
Kunst in Katalogen und Fachzeitschriften, insbesondere in KUNSTFORUM 
International, dessen regelmäßiger Mitarbeiter er seit 1981 ist. Lehraufträge 
in Göteborg, Umeå und Kopenhagen, vereinzelte kuratorische Tätigkeit vor 
allem für den Kunstraum Tosterglope (seit 2009).



trautes. Das alles überstrahlende, wesentliche Moment liegt 
jedoch darin, dass die Künstlerinnen wie die Künstler ein mitt-
lerweile gängiges, fast schon etabliertes Muster durchbrochen 
oder einfach bloß ignoriert haben: das Muster, Relevanz nach 
Marktwert und Prominenz zu bemessen.

Ob Franz Erhard Walther eigens mit einem kleinen Werksatz an-
reiste, um eine seiner „Handlungen“ zu demonstrieren (2011), 
oder Peter Weibel „Mobile Poeme“ vorstellte und gemeinsam 
mit dem Publikum Interaktivität praktizierte (2012), ob Torben 
Ebbessen mit Zeichnungen, Plänen, Werkskizzen und Model-
len Einblick in seine vielseitigen, pointierten Beiträge zur Kunst 
im öffentlichen Raum gab (2013)2 oder ob Barbara Klemm an-
hand einer Auswahl von Landschaftsaufnahmen darlegte, mit 
welcher Präzision und Subtilität sie auch außerhalb der Pres-
sefotografie die Zwischentöne ihres schwarz-weißen Mediums 
nutzt (2016) – immer ging es um bildende Kunst als Erkennt-
nisinstrument, wurden ihre ästhetischen Möglichkeiten zum 
Anstoß für Gespräch und Gedankenaustausch. Das war nicht 
zuletzt bei Lubaina Himid zu erleben, die vor ihren „Guardians“ 
(kritisch analysierten und malerisch bearbeiteten Zeitungssei-
ten) für unterschwellig rassistische Bildbotschaften sensibili-
sierte (2018). Und jedes Mal traf waches Wissenwollen auf of-
fene Auskunftsfreude, mündete in dialogische Vertiefung. Das 
Flair eines solchen Abends hielt sich auch nach der Eröffnung 
oft in den Tostergloper Räumen und legte sich wie eine Aura 
um die ansprechende, vielfach stimulierende Komplexität der 
Werke.

PS: Der Essay behandelt lediglich einen Einzelaspekt meiner 
kuratorischen Tätigkeit für den Kunstraum Tosterglope. Ich 
widme mich der sehr speziellen Thematik nur, weil immer wie-
der mal die zu Beginn meines Textes aufgeführte Frage 1 auf-
taucht. Prinzipiell geht es bei der Auswahl der Ausstellungen 
einzig um die Präsentation bemerkenswerter künstlerischer 
Positionen. Zu ihnen zählen selbstverständlich auch die Beiträ-
ge von Kathrin Haaßengier (2010), Gabriela Oberkofler (2019) 
und die noch ausstehende Ausstellung „Erwin Gross und seine 
Meisterschüler:Innen“ (2021), die mir ebenso wichtig scheinen 
wie die Arbeiten von Ebbesen, Himid, Klemm, Walther und 
Weibel.

Michael Hübl

Abbildungen der Künstler:innen im Kunstraum von links unten nach rechts unten:
Lubaina Himid, Foto: Soffie Beu
Kathrin Haaßengier, Probella Edition, 2009
Torben Ebbesen, Foto: Jonas Keller
Gabriela Oberkofler, Foto: Kunstraum
Barbara Klemm und Michael Hübl, Foto: Inge Luttermann
Franz Erhard Walther, Foto: Jonas Keller
Peter Weibel: Foto: Jonas Keller

ANMERKUNGEN

1 Den Begriff hat insbesondere Thomas Wulffen in die Diskussion eingebracht; 
s. Thomas Wulffen: Betriebssystem Kunst - Eine Retrospektive, KUNSTFORUM 
International, Bd. 125, 1994

2 Die Ausstellung wurde veranstaltet in Kooperation mit dem Kunstverein 
Lüneburg

Turner Prize, Goldener Löwe der Biennale di Venezia, Ordre 
des Arts et des Lettres, Oskar-Kokoschka-Preis, der Orden Pour 
le Mérite, Eckerbergs Medalje, dazu Thorvaldsens Medalje – 
Künstlerinnen und Künstler, die mit derart renommierten Aus-
zeichnungen bedacht werden, haben es, wie man so salopp 
sagt, „geschafft“. Da mag bei manchen, die weniger erfolgreich 
sind, die Frage aufkommen: Müssen die, die ohnehin Aufmerk-
samkeit, Anerkennung, womöglich Marktpräsenz genießen, 
auch noch in einer kleinen Institution wie dem Kunstraum To-
sterglope ausstellen? An einem Ort, der durch seine Intimität 
geradzu prädestiniert scheint, unbekannte Positionen darzule-
gen und künstlerischen Akteuren ein Forum zu bieten, die sich 
bislang vielleicht nur punktueller Wahrnehmung erfreuen.

Man kann auch andersherum fragen: Was veranlasst eine Lu-
baina Himid oder eine Barbara Klemm, einen Torben Ebbesen, 
Franz Erhard Walther oder Peter Weibel in einem einigermaßen 
abgelegenen norddeutschen Dorf mit rund 600 Einwohnern 
Ausschnitte aus ihrem Werk zu zeigen? Und nicht nur das. Sie 
sind sogar eigens angereist, manche, wie Ebbesen oder Weibel, 
haben den Aufbau mitgestaltet, alle aber kamen und haben am 
Eröffnungsabend ihrer Ausstellungen Erläuterungen gegeben, 
Gespräche geführt, über ihre Arbeit diskutiert. Dafür nahmen 
sie einige Strapazen auf sich. Siehe etwa die Rückreise von 
Lubaina Himid: Am Samstag war sie angekommen, am Sonn-
tag ging es back home - mit dem Auto von Tosterglope nach 
Hamburg, von dort per Flugzeug nach London in der Hoffnung, 
noch rechtzeitig die Bahn nach Lancashire im Nordwesten Eng-
lands zu erreichen, wo die Künstlerin lebt.

Noch eine dritte Frage ist möglich. Sie rührt an den eigent-
lichen, entscheidenden Punkt, denn sie zielt nicht auf das Wie, 
Was und  Warum, sondern sucht nach der Bedeutung die-
ser einigermaßen ungewöhnlichen Auftritte. Worin liegt sie? 
Ein wegweisendes Indiz liefert eine  Bemerkung von Barbara 
Klemm. Auf die Anfrage, ob sie denn zu einer Präsentation ih-
rer Werke in Tosterglope bereit wäre, reagierte die Fotografin 
mit dem Hinweis, ihr Vater, der Maler Fritz Klemm (1902-1990), 
habe stets gemahnt „Verachte mir die Kleinen nicht“. Womit er 

sagen wollte: Auch weniger prominente Einrichtungen haben 
es verdient, als Ausstellungsorte ernst genommen zu werden.

Fritz Klemm hat seine Einstellung unter historischen Vorausset-
zungen entwickelt, die sich von den heutigen Verhältnissen er-
heblich unterscheiden. Bis weit in die 1970er-Jahre hinein wurde 
zeitgenössische Kunst als Schauplatz, Forum, Plattform oder auch 
Experimentierfeld konkurrierender, zu erörternder und zu de-
battierender Ideen, Vorstellungen, weltanschaulicher Positionen 
verstanden. Das änderte sich spätestens mit dem Vormarsch des 
Neoliberalismus, der eine starke Kommerzialisierung beflügelte. 
Zwei Jahrzehnte später war dann schon vom „Betriebssystem 
Kunst“1 die Rede. Der Begriff ist signifikant, weil er eine Aufmerk-
samkeitsverlagerung kennzeichnet. Es stehen nun nicht mehr 
die Aussagen, Botschaften, Inhalte im Mittelpunkt, sondern die 
Mechanismen, durch die das Gefüge aus künstlerischem Ange-
bot, Verkaufsstrategien der Galerien, Sammlerinteressen und me-
dialer Aufbereitung funktioniert. Stärker als auf ästhetische und 
thematische Aspekte scheint sich das Augenmerk auf Parameter 
zu richten wie etwa kommerzieller Erfolg, das Renommee ausstel-
lender Institutionen oder der Platz im internationalen Ranking.

Vor diesem Hintergrund erschließt sich, was es heißt, dass sich 
Ebbesen, Himid, Klemm, Walther und Weibel in und für To-
sterglope engagierten. Die Motivation zu diesem Schritt wird 
wohl im einzelnen unterschiedlich gewesen sein. Neugier mag 
ebenso den Ausschlag gegeben haben wie der gute Ruf des 
Kunstraums. Freundschaft zum Kurator könnte die Entschei-
dung beeinflusst haben, aber auch die Lust auf Neues, Unver-
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Die dritte Frage ist entscheidend
Rückblick auf einige markante Ausstellungsprojekte



Mit aktuell rund 300 Institutionen gelten die Kunstvereine im 
deutschsprachigen Raum als bis heute wichtigste Plattform 
zur Vermittlung zeitgenössischer Kunst. Mit zahlreichen Mit-
gliedern und einem sich divers gestaltendem Publikum bilden 
Kunstvereine bereits seit 1792 das bürgerschaftlich organi-
sierte und wirkende Rückgrat zur Vermittlung für Kunst der 
Gegenwart. Bis heute sind es vor allem Bürger*innen, die die 
Kunstvereine tragen und das ein Vereinsleben gestalten, be-
stehend aus Ausstellungen, Eröffnungen, öffentlichen Gesprä-
chen mit den Künstler*innen, Vorträgen, Reisen, Führungen 
und weiteren Vermittlungsformaten.  

Gesellschaftlich wirkende Umbrüche wie die Französische Re-
volution, das Ende des Nationalsozialismus, die Bewegung um 
1968 oder die Revolution in der DDR 1989 haben jeweils Neu-
gründungen von Kunstvereinen bedingt. Ein Blick auf die Land-
karte Deutschlands, die den Fokus auf die Orte setzt, in denen 
es Kunstvereine gibt, beweist, dass sich heute der Wirkungsra-
dius der Vereine von der Großstadt bis in den ländlichen Raum 
erstreckt.1 Alle handeln gemäß einem breit angelegten Auf-
trag zu Bildung und Aufklärung, denn über die Präsentation 
von Kunst, gefertigt von regional, national und international 
bekannten Künstler*innen, werden jeweils zeitgenössische As-
pekte vermittelt und zur Diskussion gestellt. Zahlreichen heute 
namhaften Künstler*innen richteten Kunstvereine ihre ersten 
institutionellen Einzelausstellungen aus, die häufig eigens für 
die Räume dieser Vereine entstehen und sich durch Neupro-
duktionen von Kunstwerken auszeichnen. 

Das Ausstellungsprogramm der Kunstvereine orientiert sich 
nicht an Moden oder folgt dem Anspruch, durch sogenannte 
„Blockbustershows“ möglichst viele Besucher*innen zu errei-
chen. Kunst reflektiert bis heute gesellschaftlich relevante As-
pekte und von daher arbeiten Kunstvereine eng mit Bildungs-
einrichtungen an ihren jeweiligen Orten zusammen und führen 
hierüber unterschiedliche Schichten von Besucher*innen und 
Mitgliedern an Kunst heran. Nach wie vor klären die Kunst-
vereine in enger Zusammenarbeit mit Künstler*innen auf kri-
tische Art und Weise über jeweils aktuelle Aspekte auf, denn 
ihre Aufgabe besteht darin bereits seit der Gründung des er-
sten Kunstvereins 1792 in Nürnberg. 

Die letzten Jahrzehnte des 18. Jahrhunderts bedeuteten für 
Deutschland, dass die Pflege der Kunst immer weiter aus 
dem Blickfeld rückte: Die Ideen der Aufklärung und die Zeit 
der Französischen Revolution beherrschten die Gedanken 
der Bürger*innen. Als hauptsächliche Auftraggeber*innen für 
Kunstwerke fungierten der Adel und der Klerus, durch beide 
wurde aber ein großer Teil der damaligen Bevölkerung der Zu-
gang und die Beschäftigung mit der Kunst dieser Zeit verwehrt.  

Als Maßnahme gegen diese Macht über Kunst wurden Kunst-
vereine im späten 18. und frühen 19. Jahrhundert zunächst in 
Nürnberg, Hamburg und Karlsruhe gegründet: Im Fokus stand 
bereits damals die Förderung und Weiterentwicklung der ge-
genwärtigen Kunst durch Bildung und Aufklärung anhand der 
Inhalte, auf die sie verwies. So sollten sie als neues Medium die 
Vermittlung der praktischen Kenntnisse und Fertigkeiten der 
Künstler*innen in den Dienst der breiten Öffentlichkeit stellen. 
Im Umgang mit und im Austausch über die damals gegenwär-
tige Kunst bestand aber nur ein Anspruch der Kunstvereine in 
der Zeit um 1800. In dieser Zeit existierten weder Museen noch 
Galerien oder Auktionshäuser, so dass die Kunstvereine einen 
nicht unwesentlichen Teil des damaligen Kunstmarkts aus-
machten. Dies lässt sich vor allem an dem damals geltenden 
Prinzip der Verlosung ablesen. Es bestand darin, dass die Mit-
glieder eines Kunstvereins eine oder mehrere Aktien erwar-
ben, woraus das Kapital der Vereine resultierte. Dieses wurde 
zum Kauf von Kunstwerken genutzt, die dann – in der Regel im 
jährlichen Rhythmus – über ein Losverfahren in den Besitz der 
Mitglieder übergingen. 

In den Jahrzehnten bis 1900 wird die Bedeutung der Kunstver-
eine geringer, bedingt durch die Gründung von Museen und 
die Entstehung des Kunstmarkts. In der Zeit danach entsteht 
ein Kunstbetrieb, in dem die Künstler*innen vor allem kunstin-
tern generierte ästhetische Maßstäbe verwenden und  Ausstel-
lungen in Kunstvereinen Kunst der Richtungen Surrealismus, 
Expressionismus, Impressionismus, Dadaismus, Kubismus oder 
Neue Sachlichkeit vermitteln. 

Als 1933 die Nationalsozialisten an die Macht kommen, wer-
den Kunstvereine mit ihrem Anspruch, Bürger*innen Kunst zu 
vermitteln, die sich kritisch mit Aspekten ihrer Zeit auseinan-
dersetzt, entweder verboten oder dazu gezwungen, Ausstel-
lungen mit Kunst zu zeigen, die das dieser Zeit entsprechende 
Gedankengut auf propagandistische Weise feiert. 

In der Nachkriegszeit knüpfen viele Kunstvereine durch Aus-
stellungen von Künstler*innen, die laut Meinung der Natio-
nalsozialisten als „entartete Kunst“ galten, an die entstandene 
Lücke an.2 In den 1960er Jahren galt es dann, Anschluss an 
die internationale Avantgarde zu finden und Vertreter*innen 
der diese Zeit reflektierenden Kunstrichtungen Informel, Abs-
trakter Expressionismus, Pop Art, Minimal und Concept Art er-
hielten Ausstellungen in deutschen Kunstvereinen. Vor allem 
diese damit einhergehende Orientierung der Vereine gegen 
die Kunst aus den jeweiligen Regionen stieß auf Kritik, nicht 
nur bei den Künstler*innen.3 In den 1970er Jahren hielt dann 
die damals neu entstehende Videokunst Einzug in deutsche 
Kunstvereine, zum Beispiel mit der Gruppenausstellung „Kunst 
bleibt Kunst. Projekt 74“ im Kölnischen Kunstverein.4 

Die Öffnung der innerdeutschen Grenze 1989 zog ebenfalls 
Neugründungen und Wiedereröffnung vieler Kunstvereine, 
vor allem im Osten Deutschlands nach sich. Im Überblick über 
dortige Kunstvereine, wie beispielsweise Gera oder Chem-
nitz, fällt auf, dass diese meist nur bis zum zweiten Weltkrieg 
existierten.5 Bereits 1947 wurden in der sowjetisch besetzten 
Zone auf Befehl der Militäradministration alle kulturellen Or-
ganisationen und damit auch die Kunstvereine verboten, eine 
Regelung, die in der DDR beibehalten wurde. Die basisdemo-
kratisch organisierte Struktur der Kulturform Kunstverein, die 
auf bürgerschaftlichem Engagement fußt, war mit der Partei-
diktatur der SED nicht vereinbar. Erst nach ihrem Ende nahmen 
Kunstvereine in ostdeutschen Städten ihre Tätigkeit wieder auf 
oder gründeten sich neu. 

Obwohl heute auch Museen zunehmend Kunst, gefertigt 
von jungen Künstler*innen zeigen, üben die Kunstvereine 
in Deutschland nach wie vor eine Entdeckerfunktion für die 
Kunst von morgen aus, denn sie verfügen über die kurzen und 
unbürokratischen Mittel und Wege, in direktem Austausch 

mit Künstler*innen der heutigen Zeit zu stehen und sie bilden 
durch Aufklärung über Inhalte, die jetzt relevant sind, wie bei-
spielsweise Migration und Identität, Postkolonialismus, Digita-
lisierung, Kapitalismus, Neoliberalismus, Ökologie oder Gleich-
heit aller Geschlechter, und diskutieren diese direkt vor Ort mit 
den Bürger*innen in ihren jeweiligen Städten. Vor allem über 
ein aktives Vereinsleben wird es jeder*m Bürger*in ermög
licht, in direkten Austausch nicht nur mit den Künstler*innen 
zu kommen und die genannten Themen zu verhandeln. Be-
reits seit 1792 agieren Kunstvereine in Deutschland, gegrün-
det und getragen von Bürger*innen, im Auftrag umfangreich 
gestalteter Vermittlung von jeweils ihrer Zeit gemäßer Kunst 
und tragen somit wesentlich zu Bildung und Aufklärung aller 
Menschen bei. 

Meike Behm 

Meike Behm, geboren in Mölln, studierte Kunstgeschichte, Klassische 
Archäologie und Neuere deutsche Literaturwissenschaft in Saarbrücken, 
Madrid und Frankfurt am Main mit dortigem Abschluss.  Seit Januar 2009 ist 
sie Geschäftsführerin des Kunstvereins Lingen und Direktorin der Kunsthalle 
Lingen und organisierte Einzelausstellungen mit u.a. Marjetica Potrc, Thea 
Djordjadze, Judith Hopf, David Jablonowski, Melanie Bonajo, Nel Aerts und 
Ian Kiaer sowie Gruppenausstellungen mit den Titeln „J’adore“ oder „Schluss 
mit Reden, spielen wir!“. Seit 2014 ist Meike Behm Vorsitzende der ADKV 
(Arbeitsgemeinschaft deutscher Kunstvereine) in Berlin. 

1  Vgl. hierzu die Webseite der ADKV (Arbeitsgemeinschaft Deutscher Kunst
vereine) unter www.kunstvereine.de. 
2  Vgl. Walter Grasskamp, Die schwierige Öffentlichkeit. Die westdeutschen 
Kunstvereine nach 1945. In: Neue Nationalgalerie (Hg.): 1945-1985. Kunst in der 
Bundesrepublik Deutschland, Berlin 1985. S. 662-667. 
3  Vgl. ebda. S. 664. 
4  Vgl. das Gespräch mit Wulf Herzogenrath unter https://cafedeutschland.
staedelmuseum.de/gespraeche/wulf-herzogenrath. Wulf Herzogenrath war von 
1980 bis 1988 Erster Vorsitzender des Dachverbandes der deutschsprachigen 
Kunstvereine, ADKV, und damals Direktor des Kölnischen Kunstvereins.  
5  Vgl. Günther Meissner, Kunstvereine in der DDR, in: Peter Gerlach (Hg.),
Vom realen Nutzen idealer Bilder, Kunstmarkt und Kunstvereine, Aachen 1994,
S. 279 – 376. 
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44 45

Plagegeister

Eine kaum sichtbare Miniaturdrohne, die haarscharf an meinem Augapfel vorbeisaust. Das hätte auch schief 
gehen können – für mein Auge und für ihr Leben. Ich will tief einatmen, da spüre ich ein aufdringliches Flug-
objekt in meiner Nasenhöhle und schnaube wie ein aufgebrachtes Pferd, um Luft samt Objekt wieder nach 
draußen zu befördern. Und sie lieben die Traulichkeit des Leselichts in der Nacht, spazieren in meinem Buch 
zwischen den Buchstaben umher und irritieren den Fluss der lesenden Gedanken –

Trauermücken.

Warum trauern sie?

Ich spreche mit ihnen. Ich öffne das Fenster und preise ihnen das wunderbare freie Leben dort draußen an. 
Ich bitte, beschwöre, drohe, aber sie hören mich offenbar nicht.  

Tagsüber laufen sie in Scharen über die Fensterscheiben, aber seit ich angefangen habe, sie in meiner 
Verzweiflung zu erschlagen, fliegen sie lieber unsichtbar in der Luft herum  – Geister, die sich nur manchmal 
bemerkbar machen, wenn sie zum Beispiel auf mein Gesicht zufliegen, als wäre ich da gar nicht, blitzschnell 
wie der Hauch eines Gedankens, dem ich noch lange voller Entsetzen nachblicke. 

Inzwischen zeigen auch die Pflanzen Erschöpfungserscheinungen.  Ihre Blätter werden gelb, hängen he-
runter und fallen ab – die Larven der Trauermücken ernähren sich von den Wurzeln der Pflanzen.  Gieße mit 
Lavendelölwasser, schreiben Google’s Ratgeber. Und: stecke Streichhölzer kopfüber in die Erde, das mögen 
die Larven nicht. Aber meine Trauermückenlarven scheinen anders zu sein –

Plagegeister! 

Wie kann man mit Geistern Frieden schließen?

Birgit Maschke
Fotos: Inge Luttermann, Darsteller:  Christian Fricke
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Die Erschütterung bebt noch nach. Wie kann man den Weg 
zurück in seinen Beruf finden, wenn man zuvor seinen Job 
bei einer großen Reederei gekündigt, eine europäische 
Rettungsorganisation gegründet, zahlreiche Unterstützer 
für ein grosses Schiff gefunden und damit Tausende von 
Flüchtenden aus höchster Lebensgefahr im Mittelmeer 
gerettet hat? Wenn man hautnah die Angst der eng gedrängten 
Menschen in den zerbrechlichen Schlauchbooten gespürt, ihre 
Schreie gehört, ihre Verletzungen gesehen, ihre Geschichten 
von der Flucht und aus Libyen, von Folter und Gewalt, Hunger 
und Erniedrigung weitergetragen hat? Wenn man dann 
erkennen muß, daß europäische Politiker und Verwaltungen 
ihre Augen, ihre Ohren und ihr Herz verschließen und eine 
rettende, kluge, langfristige Politik für schutzbedürftige 
Menschen an ihren Grenzen hintertreiben? Wenn man begreift, 
daß die Geretteten in ihren Booten mit ihren Hoffnungen auf 
einen fernen, Arbeit und Wohlstand bietenden Kontinent von 

manchen Bürgern in Europa als Fremde und Gesetzesbrecher, 
als Kostenträger und Konkurrenten abgelehnt und abgewertet 
werden?
Das Jahr der Gründung und das erste Jahr der Rettungseinsätze 
der Aquarius waren eine Achterbahnfahrt ohnegleichen. 
Nach mehr als zwei Jahren im Rampenlicht muß der Kapitän 
erkennen, daß die Belastungen für ihn und seine Familie zu 
groß geworden sind. Die Verantwortung für die aus dem Nichts 
so schnell gewachsene europäische Rettungsorganisation 
weiterzugeben, fällt ihm nicht leicht. Doch zugleich fällt 
ihm ein Stein vom Herzen. Er findet eine gute Reederei, die 
bereit ist, ihm wieder das Kommando für eines ihrer Schiffe 
zu übergeben. Am 25. September 2017 fliegt er von Berlin 
über Helsinki nach Südkorea, wo er im Hafen von Busan die 
„Posen“, ein Containerschiff von 230 Metern mit 23 Mann 
Besatzung, übernehmen soll. Auf dem Flug durch die Nacht 
über das schlafende Sibirien wird ihm bewußt, dass er noch 

nie vor einem neuen Einsatz so erleichtert war. Wie immer 
wird er am Flughafen von einem Fahrer abgeholt und ins Hotel 
gebracht. Am nächsten Morgen bringt ihn der Agent an Bord. 
An der Gangway wird er schon erwartet. Sein Vorgänger, ein 
aus Polen stammender Kollege, begrüßt ihn freundlich und 
bringt ihn in seine Kammer. In den kommenden Tagen, auf 
der Überfahrt nach Shanghai, soll er eingearbeitet werden. 
Der Kapitän freut sich über die wiedergefundene Arbeit mit 
den neuen Mitarbeitern. Ein großes Containerschiff mit einer 
ausgebildeten Decks- und Maschinencrew zu führen, ist 
ihm vertraut. Er ist gespannt auf den neuen Einsatz und die 
Charterroute in Ostasien, sie führt von Pusan über Shanghai 
nach Indonesien und Vietnam und zurück nach China und 
Südkorea.

Unterwegs nach Shanghai zeigt ihm sein Vorgänger die Ein-
richtungen auf der Brücke und an Deck, stellt ihm die Mitarbei-
ter vor, erläutert die anstehenden Reparaturen und Projekte, 
erklärt die Büroabläufe und lässt ihn die Schiffspapiere kon-
trollieren. Längsseits am Gelben Fluß im Containerhafen von 
Shanghai übernimmt der Kapitän das Kommando und ver-
abschiedet seinen Vorgänger. Auf der Brücke trifft er sich mit 
seinen Offizieren und bereitet die Überreise, das kommende 
Sicherheitsmanöver und das Anlaufen der folgenden Häfen 
vor. Am nächsten Morgen, den 4. Oktober, kommt um 7 Uhr 
früh der Lotse an Bord. Die Besatzung in der Maschine und auf 
den Stationen vorn und achtern ist bereit, die Schlepper wer-
den festgemacht. Nach Absprache mit der Verkehrszentrale 
werden die Leinen losgeworfen. Langsam verlässt das Schiff 
die Pier, die Schlepper werfen los, die Maschine wird auf halbe 
Fahrt gelegt und das Schiff ordnet sich in die lange Folge der 
flußabwärts fahrenden Fahrzeuge ein. Vier Stunden später, in 
der Mündung des Gelben Flusses, wird die Maschine kurz ge-
stoppt und der Lotse geht von Bord. Der Kapitän nimmt wie-
der Fahrt auf und navigiert das Schiff an Fischern und Anker-
liegern vorbei durch den Küstenverkehr hinaus auf See. Dort 
übergibt er die Brückenwache an den nautischen Offizier. Das 
Schiff fährt auf südlichem Kurs parallel zur Chinesischen Küste 
in die Strasse von Taiwan. Auf seiner Route wird es das Süd-
chinesische Meer durchfahren, die Insel Luzon der Philippinen 
und westlich von Borneo den Äquator passieren. In fünf Tagen 
soll die Ankunft in Jakarta sein.

Zwei Tage später hat das Schiff die Hafenstadt Kaohsiung auf 
Taiwan passiert und den dichten Schiffsverkehr verlassen. Am 
späten Nachmittag macht der Kapitän eine Runde über Deck. 
Gleichmässig arbeitet die Schiffsmaschine. Es weht ein leichter 
Wind, das Meer ist kaum bewegt. Technik und Natur erscheinen 
im Gleichgewicht. Beim Blick über die Reling erinnert sich der 
Kapitän, daß hier im Südchinesischen Meer vor vierzig Jahren 
viele Hunderttausende Menschen aus Vietnam in kleinen Boo-
ten über das Meer geflüchtet waren. Mehr als zweihunderttau-
send „boat people“, so schätzt man heute, waren damals hier 

auf See ertrunken. Er selbst war als junger nautischer Offizier 
im Jahr 1982 auf einem damals hochmodernen Kombischiff, 
der Kongsfjord, auf dem Weg von Arabien nach Japan durch 
dieses Meer gefahren. Ihr Schiff war ohne Ladung, in seinen 
leeren Räumen unter Deck hätten Tausende Geflüchtete Platz 
gehabt. Aber auf Anweisung seines damaligen Kapitäns hatten 
sie Vietnam weiträumig umfahren, um keinen Flüchtlingsboo-
ten zu begegnen. Damals hatte er einen Albtraum, der eine 
Zeit lang immer wiederkam. Eine lange Kette von Menschen, 
die sich schwimmend an den Händen hielten, immer kleiner 
werdend bis zum Horizont. Er versuchte, den Nächsten an der 
Hand zu fassen und auf sein Schiff heraufzuziehen, doch es 
gelang ihm nicht. Allmählich löste sich die Kette auf, die Men-
schen wurden immer kleiner und verschwanden. Schweißge-
badet war er aufgewacht.

Heute haben die Menschen an den Küsten längst begonnen 
zu vergessen. Rund um das Südchinesische Meer spricht von 
den „boat people“ heute niemand mehr. Menschliche Erin-
nerung und Empathie sind kulturell geprägt, sie sind von der 
Natur nicht vorgegeben, müssen immer wieder neu entwickelt 
und gestaltet werden. Und das Meer? Es hat keine Sprache, 
kein Gedächtnis. An diesem Nachmittag an Deck geht von ihm 
eine tiefe Ruhe aus. Blauer Himmel mit weißen Wolken, kleine 
Wellen, leichter Wind und vom Pazifik eine schwache, lange 
Dünung.

Klaus Vogel

Klaus Vogel, geboren 1956 in Hamburg, ist Seemann und Historiker. Er be-
gann seine seemännische Ausbildung 1974 auf dem Frachter „Bavaria“ der 
Hapag-Lloyd AG und erwarb 1981 an der Hochschule für Nautik in Bremen 
das Patent als nautischer Wachoffizier auf großer Fahrt. Seit 1983 studierte 
er Geschichte, Philosophie und Volkswirtschaftslehre in Göttingen, Bielefeld 
und Paris, promovierte 1995 an der Georg-August-Universität und war 
wissenschaftlicher Mitarbeiter am Max-Planck-Institut für Geschichte in Göt-
tingen. Seit 2000 fuhr er wieder zu See, seit 2005 als Kapitän auf modernen 
Großcontainerschiffen. Er schreibt seit 2010 ein Bordbuch für die Ambulanz. 
Nach dem Abbruch der italienischen Rettungsoperation „Mare Nostrum“ im 
November 2014 kündigte er seine Tätigkeit für Hapag-Lloyd, gründete im 
Mai 2015 in Berlin mit Unterstützern aus Deutschland, Frankreich, Italien 
und Griechenland die zivilgesellschaftliche, europäische Organisation SOS 
Mediterranee und leitete ab Januar 2016 die ersten Rettungseinsätze der 
Aquarius. Im September 2017 kehrte er in die Handelsschifffahrt zurück und 
unterstützt SOS Mediterranee seitdem als Gründer und Ehrenvorsitzender. 
Zuletzt fuhr er von Februar bis Juni 2020 auf dem Containerschiff „Pona“ der 
Reederei F. Laeisz (Hamburg/Rostock) in Ostasien.

Mit den Rettungsschiffen Aquarius und Ocean Viking hat SOS Mediterranee 
in den vergangenen fünf Jahren im zentralen Mittelmeer 32.596 Menschen 
aus Seenot gerettet und in einen sicheren europäischen Hafen gebracht. Für 
seinen Einsatz hat SOS Mediterranee zahlreiche Preise erhalten, darunter die 
Carl-von-Ossietzky-Medaille der Liga für Menschenrechte, den europäischen 
Bürgerpreis des Europäischen Parlaments, den Schwarzkopf-Europa-Preis 
und den UNESCO-Friedenspreis 2017. Im Februar 2018 erhielt Klaus Vogel 
von Bürgermeisterin Anne Hidalgo die Medaille „Grand Vermeil“, die höchste 
Auszeichnung der Stadt Paris.

Aktuelle Informationen und Berichte über die Rettungen der Ocean Viking 
unter sosmediterranee.de
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Christian Fricke:
Ambulanzräume - von außen nah betrachtet

Mit „Ambulanz“ kenne ich mich eigentlich aus, immerhin bin 
ich Arzt und denke nicht als erstes an ein kulturell-elastisches 
Heft, das aber ganz konventionell gebunden daherkommt. 
Aber doch, es passt gar nicht so schlecht, auch in einer Ambu-
lanz gibt es einen wilden Mix an Ereignissen, man weiß nie, was 
einen erwartet, das ist einerseits anstrengend, kann aber auch 
sehr anregend sein. Natürlich verbinde ich mit Ambulanz auch 
so etwas wie einen Verbandsplatz mit elastischen Binden, aber 
eine kulturelle Ambulanz (keine Landpartie)?

Als Beobachter von nunmehr 25 Folgen bleibt die Frage span-
nend, wohin die Reise gehen soll. Tatsächlich sind es Reisen 
in bekannte, aber doch fremde Gefilde. Eingestiegen bei der 
Nummer 5 fühlte ich mich gut begleitet von dem Chauffeur 
oder einem Cello spielenden Kapitän (der Einblicke in sein 
Bordbuch gibt und weiß, wie man einen Kompass abliest). 

Und dann erst die weißen Seiten (auf einer durfte auch ich 
mal einen Beitrag leisten):  der Mut, auch mal eine Seite ein-
fach weiß zu lassen, beeindruckt in seiner Konsequenz (wenn 
Nichts kommt, dann wird halt Nichts auf die Seite gedruckt). 
Die Textauswahl überrascht, einige Texte sind vielleicht auch 
schräg (Querdenker wäre eigentlich kein unpassender Begriff, 
aber ist leider in der aktuellen politischen Diskussion negativ 
konnotiert und passt so gar nicht auf das Ambulanz-Team), for-
dern durchaus heraus und versuchen, mit den Bildern mitzu-
halten.

Es fällt mir schwer, Favoriten zu nennen (vielleicht auch eines 
der kleinen Beilagen-Hefte), wenn die Nummer 30 das Ende 
wäre, würde mir etwas fehlen.

Hiltrud Bierbaum-Luttermann:
Spiel-Raum: Ambulanz 

Ich arbeite als Psychotherapeutin und habe vor einiger Zeit 
einen Vortrag zum Thema : SpielRaum Therapie verfasst und 
gehalten. Da einige wichtige Anregungen für meine Arbeit aus 
dem Kunstraum Tolsterglope kamen (z.B. das Knüllen!) und in 
vielen Gesprächen mit Inge Luttermann und beim Stöbern in 
dieser wunderbaren Zeitschrift kreative Schnittmengen und 
Metamorphosen auftauchten, fand ich es passend, den Text für 
dieses Jubiläum so zu betiteln. Gemeinsam mit den Räumen, 
in denen Kunst passiert, gibt es auch in der therapeutischen 
Praxis den Prozess des Entstehens und der Faszination der 
Entwicklung von „Werken“, intrinsisch motiviertes Tun, d.h. das 
von innen kommende, aus sich selbst heraus entstehende sich 
Hineinbegeben in einen Prozess, in eine Art von Trance, in der 
die Konzentration ganz auf das Erleben von Gestalten, sich in 
ein Thema, eine Aufgabe, einen Begriff oder Idee zu versenken 
gerichtet ist. In diesem Zustand spielen Zeit und Außen meist 
keine Rolle mehr, das Kind, der Mensch wird zum Künstler, 
das SELBST- Wirken und Erleben steht im Vordergrund – inte-
ressanterweise werden dabei viel mehr Areale im Gehirn von 
Kindern wie Erwachsenen aktiviert als das bei rein sprachlicher 
oder auch visueller Vermittlung von Inhalten der Fall ist. Das im 
Handeln und Tun Erfahrene, Begriffene oder Ausgedrückte hat 
weit mehr Chancen.  

Auch die Ambulanz bietet genau diesen Raum, nämlich den 
zum Experimentieren, Spielen mit Wahrnehmung, Worten und 
Perspektiven – hier sehe ich eine große Bereicherung für die 
Veränderung und Erweiterung der eigenen Matrix, der inneren 
Landkarte, wie Gregory Bateson es nennen würde. 

Humberto Romesín Maturana, ein chilenischer Biologe und 
Philosoph mit dem Schwerpunkt Neurobiologie verbindet 
Kunst mit dem Vorgang der Evolution. Er schreibt: Die Evolu
tion ähnelt (eher) einem wandernden Künstler, der auf der 
Welt spazieren geht und hier einen Faden, da eine Blechdose, 
dort ein Stück Holz aufhebt und diese derart zusammenstellt, 
wie ihre Struktur und die Umstände es erlauben, ohne einen 
weiteren Grund zu haben als den, dass er sie so zusammen-
stellen kann. Und so entstehen während seiner Wanderung die 
kompliziertesten Formen aus harmonisch verbundenen Teilen, 
Formen, die keinem Entwurf folgen, sondern einem natür-
lichen Driften entstammen.
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In meiner Arbeit mache ich die Erfahrung, 
dass es sehr beeindruckend und motivie-
rend wirken kann, wenn Spiel und Kunst 
neue Perspektiven und Entwicklungswege 
eröffnen. Wenn dann noch Bewegung im 
(Therapie)-Raum hinzukommt, z.B. wenn 
Familien sich Räume mit Hilfe von Seilen 
ect. abstecken, am Boden ein gemeinsames 
Bild malen oder sich zu einem gewünsch-
ten Zustand als Denkmal positionieren, ist 
Wirkung und das Entwickeln von Lösungen 
direkt und eindrücklich. Den Kunstraum ins 
Außen zu verlegen, ins Dorf, in die Stadt, 
aus den Schulräumen oder Ateliers hinaus 
und dies „ambulant“ zu dokumentieren, 
einzuladen sich daran zu beteiligen und et-
was gemeinsames herzustellen zu erleben, 
wirkt weit darüber hinaus.

Zwei Dinge gebt euren Kindern mit, Wur-
zeln und Flügel, sagte schon Goethe . Für 
diejenigen, die Kinder beim Lernen beglei-
ten, egal ob Lehrer, Kunstvermittler, Eltern 
oder Therapeuten, heißt das, dass sie durch 
ihre Tätigkeit einen Lern- und Spielraum für 
die Kinder und Erwachsene zur Verfügung 
stellen, eine Art »Containment«, ein Gefäß 
oder Behältnis also, das gleichzeitig einen 
Rahmen und das Erleben von Zugehörig-
keit sowie die Möglichkeit sich selbst zu 
entwickeln bietet.

Eine interessante Definition des Spiels fin-
det sich in „Platons Gesetzen“, nachzulesen 
bei Erik Erikson. Er schreibt ... Er erblickt im 
Bedürfnis aller jungen Geschöpfe ob Tier ob 
Mensch zu springen, das Urbild des echten 
Spieltriebes. Um wirklich springen zu können, 
muss man lernen den Boden als Sprungbrett 
zu benutzen und sicher und elastisch zu lan-
den. Es bedeutet, dass man den Spielraum, 
den natürliche Grenzen erlauben, prüft, die 
Schwerkraft überlistet – und ihr dennoch 
nicht entflieht... Wo immer also das Spie-
lerische obwaltet, gibt es stets ein Überra-
schungsmoment, das bloße Wiederholung 
und Gewöhnung übersteigt, ...(und) irgendein 
Zufall erstmals besiegt, ein göttlicher Spiel-
raum Allgemeingut wurde. (Erikson, 1975) 

Entwicklung heißt, Gewöhnung, Gewohnheiten übersteigen, 
neugierig sein, den Denkrahmen, den gewohnten Suchrah-
men verlassen, Langweile, und Suchprozesse als Tor zur Kre-
ativität entdecken und die neuen Elemente in seine Wahrneh-
mungsfilter und Erfahrungsräume aufzunehmen. Ein Erlebnis, 
das dies treffend illustriert, begegnete mir beim Kulturfest 
„Stadt für eine Nacht“ in Potsdam. Das ist ein Ereignis, bei dem 

viele Kunstprojekte, Initiativen, Tanz und 
Theater sich präsentieren. Dort stieß ich auf 
einen Stand mitten im größten Trubel, an 
dem die Menschen in eine dort aufgebaute 
Miniatur-Fassade des neuen Stadtschlos-
ses hineinlugten. In viele Fensterhöhlen 
waren kreisrunde Löcher geschnitten wor-
den, durch die man in die unterschied-
lichsten Räume hineinschauen konnte, 
sehr originell und wundersam. Da gab es 
Aquarien, eine Bar, Naturräume, Zimmer 
im Designerlook und vieles sehr ausgefal-
len gestaltetes. Ging man um drei Seiten 
des „Schlosses” herum, lüftete sich das Ge-
heimnis dieser Räume. Innerhalb des klei-
nen Karrees saßen Menschen jeden Alters 
und bastelten in sich versunken und hoch-
konzentriert an „Schuhkartonzimmern”, 
die dann zu den Räumen wurden, die die 
Menschen von außen betrachten konnten. 
Die enorme Kreativität, die sich in diesem 
kleinen, offenen Raum entfaltete, das ge-
meinsame Tun und Spielen mit Ideen und 
Materialien, das Wechselspiel von Innen 
und Außen, die damit verbundene Über-
raschung die Aufmerksamkeit zu wecken, 
mit Neugier zu binden und dadurch Er-
kenntnisse zu gewinnen sind auch im the-
rapeutischen Kontext eine wichtige Zutat. 
Überraschung, Neugier und Erforschung 
sind wie Schwestern, die in dynamischem 
Reigen miteinander in Beziehung stehen 
– eine Art Trancephänomen, oftmals mit 
einer Prise von Humor angereichert. Der 
Neugier geht also oft die Überraschung vo-
raus – etwas Unvorhergesehenes passiert, 
greift nach unserer Aufmerksamkeit, fesselt 
unsere Sinne für einen Moment, in dem 
dann keine Gedanken und Bewertungen 
Kontrolle über das Erleben haben. In diesen 
Momenten ist der Weg frei für das Staunen, 
ein assoziatives Miteinander sowohl un-
terschiedlichster Regionen im Gehirn wie 
auch im sozialen Kontakt. Fast immer geht 
dies mit einem Zustand freudiger Erregung 
einher, Zufriedenheit und Sättigung, wenn 
der Prozess dann abgeschlossen ist . 

Ich wünsche der Ambulanz noch viele solcher Erfahrungen 
und uns als Leser bebilderte, betextete und mitgestaltete Aus-
gaben. 

Herzlichen Glückwunsch!

Fotos: Hiltrud Bierbaum-Luttermann

Zehn Jahre AMBULANZ!



Der in der Medizin Tätige verbindet mit der Ambulanz einen 
Ort, wo Hilfemaßnahmen im Krankheitsfall gezielt zur Verfü-
gung stehen und in Anspruch genommen werden können. Da-
bei ist ein längeres Verweilen weder geplant noch erwünscht; 
vielmehr soll der Kranke in die Lage versetzt werden, sich nach 
dem Besuch der Ambulanz möglichst rasch und weitgehend 
selbst weiter zu helfen, darin unterstützt von Angehörigen in 
der Familie oder Freunden.

Die Herkunft des deutschen Medizinbegriffs ist das franzö-
sische „ambulance“ (www.duden.de). „Ambulare“ als latei-
nisches Stammwort hat verschiedenartige Bedeutungen 
(https://de.pons.com/%C3%BCbersetzung/latein-deutsch/
ambulare): (umher)gehen, auf- und abgehen, spazieren ge-
hen ebenso wie herumschlendern, sich herumtreiben, stolz 
einherschreiten, aber auch wandern, reisen oder marschieren. 
Auch der Entwicklungsneurologe ist häufig gezwungen, in 

seiner Einschätzung auf- und abzu-
gehen, herumzuwandern, mitun-
ter auch zu reisen – zwischen den 
Welten der Beurteilung im bio-psy-
cho-sozialen Denkansatz je nach 
Standpunkt des Betrachters, den 
verschiedenen Perspektiven von 
Kind als Indexpatient, seinen Eltern 
und der Familie sowie anderen re-
levanten Bezugspersonen, aber 
auch in der Entscheidung darüber, 
welche Handlungen und Interven-
tionen er empfiehlt, um das Kind 
bestmöglich zu unterstützen und 
in seiner Teilhabe zu fördern. Dies 
setzt sich fort in Fragen der sog. 
Bildung. Kinder sind von Natur aus, 
intrinsisch, lernbereit und aufnah-

mefähig. Optimal dazu geeignet ist ein Lernumfeld, das aus 
sich heraus dazu anregt, Neues zu entdecken und unter fach-
kundiger Begleitung zu vertiefen. Vermittlung von Neugier 
auf Lernen und Wissenserwerb als Basis ist somit das zentrale 
Anliegen, nicht zuletzt als unentbehrliche Voraussetzung für 
einen lebenslangen Entwicklungsprozess persönlich wie be-
ruflich. Dies ist etwas anderes als der physische Schulbesuch.

Aufgabe des Entwicklungsneurologen in seiner entwicklungs- 
und sozialpädiatrischen Tätigkeit ist es somit, das einzelne 
Kind und seine Familie mit den jeweils bestehenden sozialen 
Kontextfaktoren zu erfassen und zu würdigen, und zwar un-
abhängig von Alter und Entwicklungsstand. Individualität 
und Vielgestaltigkeit sind die Schlüssel zur Diversifikation und 
Weiterentwicklung, persönlich ebenso wie im sozialen Ge-
samtsystem. Dies erfordert die Möglichkeit, Erneuerung und 
Eigenverantwortung realisieren zu können. In einer sich rapi-
de verändernden Welt sind zentrale Ausgangspositionen wie 
beispielsweise ein demokratisches Grundverständnis sinnvoll, 

um grundlegende Konturen vorzugeben. Sie scheitern aber 
regelhaft, wenn sie darüber hinaus in einer pluralistischen Ge-
sellschaft die Details vorzuschreiben versuchen. Hier bedarf es 
der Bereitschaft und des Mutes, differenziert und situations-
adäquat Einzellösungen zu entwerfen und umzusetzen. Viele 
Erkenntnisse und Impulse der modernen Entwicklungs- und 
Sozialpädiatrie im entwicklungsneurologischen Kontext ba-
sieren auf den Arbeiten von Remo H. Largo, der Ende 2020 
verstorben ist. 2013 wurden im Beltz-Verlag seine Gedanken 
und Ausführungen in den „Flugschriften“, herausgegeben von 
Reinhard Kahl für das Hamburger „Archiv der Zukunft“, pu-
bliziert unter dem Titel: „Wer bestimmt den Lernerfolg: Kind, 
Schule, Gesellschaft?“ Eckpunkte sind in die vorliegenden Ge-
danken eingeflossen.

Kindliche Entwicklung hängt stark vom Elternhaus ab. Diese 
Erkenntnis ist in der gesamten wissenschaftlichen Literatur 
zur Entwicklungsforschung umfassend belegt. Hieraus ergibt 
sich, dass Kinder in Abhängigkeit vom jeweiligen sozio-öko-
nomischen Status der Familie, definiert durch Bildungsstand 
und Berufstätigkeit, und das häusliche Anregungsniveau ent-
weder gefördert oder – bei fehlenden Ressourcen – gehemmt 
werden. Auch die frühen Erfahrungen in Kleinkind-Gruppen 
und KiTa spielen eine wesentliche Rolle. Im weiteren Verlauf 
sind es die Lehrpersonen, die in ihrem individuellen Bezug 
und Kontakt das Lernmilieu prägen. Unmittelbar daraus leiten 
sich auch Unterschiede im erreichten Lernniveau und Wissens-
stand ab. Der größte Faktor ist und bleibt jedoch die Variabi-
lität des einzelnen Kindes und Jugendlichen, die neben allen 
äußeren Einflüssen im Rahmen von Talent und metakognitiven 
Eigenschaften letztlich darüber entscheidet, in welchem Um-
fang der individuelle Entwicklungskorridor tatsächlich ausge-
schöpft wird. Hierbei spielen emotionale Stabilität und soziale 
Bezüge mit wachsendem Alter eine wesentliche, wenn nicht 
bestimmende Rolle. Darüber entscheidet sich die Vermittlung 
zwischen persönlicher Anlage und gelingendem Transfer in 
Alltag und Gesellschaft.

Es ist ein großes Defizit unserer Epoche, dass trotz hervorra-
gender Kenntnisse über kindliche Entwicklung und Gelingens-
bedingungen der Lernumwelt und Lebensgestaltung dennoch 
tradierte Vorstellungen hartnäckig die Oberhand behalten. 
Dies führt paradoxerweise auch noch zunehmend zu einem 
enormen Einsatz von Fördermitteln, der einer Verschwendung 
von Ressourcen gleichkommt. Anstatt bewusst und sehr früh-
zeitig in Beziehungsgestaltung und individuelles Lernen zu 
investieren, wird der Ausweg in immer stärker zentralistischen 
und kontrollierenden Vorgehensweisen gesucht. Dies ist von 
vornherein zum Scheitern verurteilt, weil damit die unüber-
windbare interindividuelle Variabilität ignoriert wird: Kinder 
sind von Geburt an verschieden, und ihre Unterschiedlichkeit 
kristallisiert sich im weiteren Lebensverlauf immer stärker he-
raus, weil auch interindividuell dann nochmals das Profil der 
persönlichen Stärken und Schwächen weiter ausdifferenziert. 

Diese Systematik gilt es zu verstehen und aufzugreifen, anstatt 
eine ideologische oder prüfungstechnische Gleichmacherei zu 
betreiben.

Genau hier stößt vor 10 Jahren der Entwicklungsneurologe 
auf die AMBULANZ. Was ist das für ein Konzept, welch diver-
gierende Wort- und Bildinformationen finden sich hier weitab 
vom simplifizierenden Zeitfluss im „mainstream“? „Kulturell 
und elastisch“ will zunächst vom Leser erschlossen sein, was 
in Abweichung von üblichen Lesegewohnheiten durchaus 
anspruchsvoll ist. Dann aber die Fotos: manchmal prägnant in 
ihrer Schlichtheit, dann wieder assoziativ unter spezifischen Ti-
teln bis hin zu meditativen Anklängen. Faszinierend aber und 
je länger über ein Jahrzehnt desto mehr imponierend sind die 
Projekte mit Kindern und Jugendlichen. Hier werden solche 
Ansätze im Verständnis für den Selbstfindungsprozess in der 
Entwicklung gelebt, die letztlich über Eigenaktivität, Auswahl 
und kreative Umsetzung zu jener Nachhaltigkeit führen, die 
ihre positiven Spuren in den jeweils einzelnen Lebenswegen 
hinterlassen werden. Man mag einwenden, dass Lesen, Schrei-
ben und Rechnen hier nicht im Vordergrund stehen. Wohl 
wahr, aber für den in der Interpretation kindlicher Emotionen 
Erfahrenen liefern die Fotos in der Dokumentation den quasi 
wissenschaftlichen Beleg für die Zufriedenheit der Beteiligten 
in der Ausführung. Und gleichzeitig sind dies die Belege für so-
ziale Interaktion auf der Ebene der Gleichaltrigen ebenso wie 
mit den begleitenden Künstlerinnen und Pädagoginnen. In 
diesen projektbezogenen Aktivitäten werden kreative Freiräu-
me geschaffen, die eine wesentliche Erfahrung ermöglichen: 
ungewöhnliche Ergebnisse können einzeln wie im Kollektiv 
erreicht werden, wenn hierzu die Gelegenheit eröffnet wird. 
Wenn diese Schaffenskraft durch solche gemeinsamen Unter-

nehmungen bewusst wird, besteht im individuellen Einzelfall 
eine realistische Chance der Generalisation auch auf andere Er-
fahrungs- und Lernbereiche gemäß der Konfuzius zugeschrie-
benen Erkenntnis: „Erkläre mir, und ich vergesse. Zeige mir, und 
ich erinnere. Lass es mich tun, und ich verstehe“.

Die AMBULANZ als Vierteljahres-Kulturmagazin der Künstle-
rinnen und Künstler im „Kunstraum Tosterglope“ ist eine Quel-
le der anregenden Gedanken und künstlerischen Inspiration. 
Mit den Kunstprojekten für und mit Schülerinnen und Schü-
lern gelingt ihr elastisch und schwungvoll der transkulturelle 
Brückenschlag zwischen Natur, Soziologie, Pädagogik und 
künstlerischer Sachkunde und Selbsterfahrung. Damit wird ex-
emplarisch und beispielhaft demonstriert, dass andere Wege 
möglich sind, die zur mentalen Bereicherung und Horizonter-
weiterung führen. Die Signalwirkung ist hoch, und eine weitere 
Verbreitung solcher Ansätze wäre äußerst wünschenswert. 

Wie eingangs ausgeführt: die AMBULANZ als „Institution der 
gezielten Hilfemaßnahmen“, und die Mitwirkenden und Ge-
staltenden mögen berechtigt „mit Stolz einherschreiten“. 

In diesem Sinne: herzliche Gratulation zu 10 Jahren engagier-
tem Durchhaltevermögen und beste Wünsche für weitere kre-
ative Vielfalt, auch und aus entwicklungsneurologischer Sicht 
besonders in Hinblick auf die schulbezogenen Projekte. 

Dr. med. Helmut Hollmann, Chefarzt 
Kinderneurologisches Zentrum KiNZ, 
LVR-Klinik Bonn
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Wie lange ich die AMBULANZ schon bekomme, weiß ich 
nicht genau, aber es sind etliche Jahre. Dass ich von Zeit zu 
Zeit eine Ausgabe aus dem Briefkasten hole, verdanke ich der 
freundlichen Aufmerksamkeit von Inge Luttermann. Was sie 
als Fotografin kann, kommt der AMBULANZ zugute – und auch 
meinen Büchern und meiner Homepage. Als Autor & Jurist 
bin ich eine Art Zaungast der AMBULANZ, kann also, mangels 
Kunstsachverstand, nun wirklich nicht resümieren, was die 
zehn Jahre dieses Projekts ausmachen und bedeuten. Vielleicht 
bringe ich einfach meinen Eindruck zu Papier beziehungsweise 
in diese Word-Datei. Hätte ich nur ein einziges Wort dafür, 
müsste es „Staunen“ heißen.

Wenn ich Muße finde, in einer AMULANZ zu blättern und zu 
stöbern, dann überrascht mich oft die andere Welt, die sich 
da auftut: eine Welt aus Fotos und Kunstaktionen, Texten und-
Zeichen. Dann staune ich über die Vielfalt an Kreativität und 
Ausdruck, die mich ahnen lässt, was ich in meiner Schreibtisch-
lerei verpasse. Meine Welt als Autor ist das geschriebene und 

(fürs Radio) gesprochene Wort. Alles in allem komme ich auf 
fünfunddreißig Jahre. Dass ich mein halbes Leben allein am 
Schreibtisch sitzend verbracht habe, war übrigens nicht ge
plant. Mein „Homeoffice“ hat sich so ergeben – und ich kann 
nicht klagen, sondern zähle mich, in stolzer Demut, zu den „Die-
nern des Wortes“. Doch manchmal wird eben eine Flaschen-
post angespült, eine Botschaft aus der Welt da draußen. Und 
dazu gehören, wie gesagt, auch die sorgfältig gestalteten Hefte 
oder sollte ich besser sagen Arbeitsjournale der AMBULANZ.

Denke ich über mein Staunen nach, fallen mir als erstes Bau-
klötze ein. Aber das trifft es nicht. Was dieses Staunen meint, 
sagt vielleicht eine kleine Geschichte. Vor einigen Jahren, als 
der Kasseler ICE-Bahnhof seinen 25. feierte, trat auf dem Vor-
platz, der nach Willy Brandt benannt ist, eine Akrobatin auf. 
Da blieb ich, eigentlich ein geschäftiger Einkäufer, für einen 
Moment stehen. Und was ich zu sehen bekam, werde ich für 
mein Leben nicht vergessen. Ein schlankes Mädchen, recht 
jung, vielleicht sechzehn, schwebte, umgeben von bun-

Helmut Hollmann: AMBULANZ – Entwicklungsfoerderung durch Erweiterung des Horizonts

Horst Meier: S T A U N E N oder AMBULANZ & Rambazotti



ten Stoffbändern, über den Köpfen der Zuschauenden. Auf 
und ab, manchmal pendelnd. Woran findet sie eigentlich 
Halt, schoss mir durch den Kopf. Bis ich das filigrane Gestell 
sah, an dem die Bänder offenbar herunterhingen. Schöne 
blaue und rote und gelbe Stoffbänder, die die Akrobatin um-
wehten, dass es eine Freude war. Ein minutenlanger Reigen, 
der den Atem stocken ließ, wenn das zierliche Geschöpf, 
scheinbar abstürzend, kurz vor dem Boden anhielt und mü-
helos wieder nach oben schwebte. Federleicht. In fließenden 
Bewegungen. Wie das bloß funktioniert? Wo die Traumtän-
zerin das wohl gelernt hat? Im Internationalen Kinder- und 
Jugendcircus Rambazotti, besagte eine unscheinbare Tafel.

Vorsicht, jetzt wird es ein wenig traurig. Denn unversehens 
kippte mein Staunen in Bestürzung um. Während sich mir die 
Welt der Akrobatin mit den Stoffbändern so magisch darbot, 
wurde mir schlagartig klar, wie viele Möglichkeiten und Künste 
es gibt, die man ergreifen kann und nur geduldig ausbilden 
muss. Damit etwas daraus wird: ein Tanz, ein Brot, eine Heil-
kunst, ein Druckbogen, ein Rechnersystem, ein Spiel, eine 
Skizze, ein Lichtbild, ein akrobatisches 
Kunststückchen. Und ich wunderte 
mich über meine so einseitig betriebene 
Schreibtischlerei, in der Text auf Text 

entsteht. Wie traurig, dass infolge meiner Wahl so vieles ande-
re verkümmert.

Nein, nicht, dass es mich reut, es ist alles gut. Auf irgendwas 
muss sich schließlich jede, muss sich jeder kaprizieren: auf die-
ses Eine, seiner Lebenslinie folgend. Ich kann, wie gesagt, nicht 
klagen. Nur andeuten, dass ich mich darüber freue, ab und zu 
eine Flaschenpost zu erhalten. Und da bin ich wieder beim 
Ausgangspunkt: Happy Birthday, AMBULANZ! Viel Freude und 
frische Ideen denen, die das Glück haben, sie zu machen. Vita 
brevis, ars longa, sagt das Große Latinum, dessen Brosamen 
aus meinem Hirn rieseln. Selbst den Spruch wüsste ich längst 
nicht mehr, hätte nicht The Nice 1968 dieses Album, very Bri-
tish, herausgebracht: Ars Longa Vita Brevis.

P.S.: Die Akrobatin mit den Stoffbändern erinnert mich an ein 
Gedicht von Hans Magnus Enzensberger: „Chinesische Akro-
baten“ (1993 in dem Band „Zukunftsmusik“ erschienen).

Horst Meier, geboren 1954 in Oberkaufungen (bei Kassel), ist Autor und Ju-
rist (www.horst-meier-autor.de). Nach zweiundzwanzig Hamburger Jahren 
lebt er seit 2005 wieder in Kassel.

Katja Gondert: Förderung von kreativen Prozessen
in unvorhersehbaren Zeiten

Jahr zwei mit Corona hat begonnen. Wir steckten schon zuvor 
tief drin in dieser Zeit der Transformation. Scheinbar hat ihr die 
weltweite Pandemie eine neue Dimension und Geschwindig-
keit verliehen, die Wochen wie Jahre erscheinen lässt. In einer 
Zeit, in der Bewährtes seine eben noch geltende Selbstver-
ständlichkeit zu verlieren scheint und neue Ordnungen und 
Spielregeln noch nicht verbindlich etabliert wurden, braucht 
es vor allem die Fähigkeit jedes Einzelnen, der Angst vor dem 
Ungewohnten und Unbekannten entschlossen entgegen-
zutreten und Instabilitäten auszuhalten. Solange bis sich das 
Repertoire an neuen Vereinbarungen des guten Miteinanders 
etabliert und gefestigt hat. 

Um dieses Neue – das voraussichtlich noch digitaler, nachhal-
tiger und diverser ist – besser kennenzulernen und zu verfei-
nern, brauchen wir gerade die Kulturorte als mögliche Begeg-
nungsräume, in denen unterschiedliche Ausrichtungen in 
gemeinsamen Prozessen diskutiert und neu zusammengesetzt 
werden können. 

Kulturorte wie auch der Kunstraum Tosterglope waren schon 
immer Knotenpunkte, die Experimentierräume öffneten. Ge-
rade in dynamischen Jahren wie diesen spielen sie eine be-
sondere Rolle. Sie haben die Möglichkeit, einen wichtigen 
Referenzrahmen zu stellen, in dem gemeinsam Lern- und Ent-
deckungsprozesse initiiert und aufrechterhalten werden. Hier 
ist Raum für Visionär:innen, für Kontroversen, für die Einübung 
einer Streitkultur im besten Sinne. Hier kann Verschiedenheit 
als Bereicherung erlebt werden. Hier wird Altes umorganisiert 
und zu Neuem zusammengesetzt – das sicherheitsspendende 
Verbindungen und Verbindlichkeit, Zugewandtheit und Zu-
gehörigkeit schafft. „Kultur als eine nicht rationale, nicht nur 
diskursive, sondern häufig mimetisch wirkende Kraft kann 
hier viel leisten, weil sie viel unmittelbarer und emotionaler ist. 
Sie öffnet Wege zu inklusiven und die Gesellschaft öffnenden 
Identitätsangeboten, die unserer auf Offenheit und Vielfalt 
beruhenden liberalen Demokratie ein neu befestigtes Funda-
ment gewährleisten können.“ (* Brosda, 2020, S. 229) 

Der ländliche Raum bietet viele dieser wunderbaren Orte, die 
jetzt besonders wertvoll und wichtig für die weiteren Ent-
wicklungen sind. Hier kann die unmittelbare Umgebung mit 
all ihren Ressourcen und Schätzen entdeckt werden. Gemein-

sam wird Landschaft 
erschritten, Klänge der 
Bäume, Zäune, Bachläufe 
erforscht und auf Karten 
verortet, Flächen neu 
gestaltet, Sehgewohn-
heiten aufgebrochen 
und Perspektiven neu 
eingenommen. Hier kön-

nen der Aufbruch, die Klarheiten und Unschärfen, die Spuren 
und Wege, die Grenzen und Übergänge, die Zwischenlandungen 
und Zwischenräume, der Wandel, die Wiederentdeckungen 
einschließlich der Eroberung unberührter weißer Ambulanz-
Magazinseiten erkundet und ausprobiert werden. Die eigene 
Verortung schärft den Blick für das große Ganze.

In meiner Arbeit habe ich im letzten Jahr festgestellt, dass 
gerade die Förderung von diesen kreativen Prozessen einen 
wichtigen stabilen Rahmen setzen kann, der Innovation er-
möglicht. 

Zentral war, in überschaubaren Etappen zu denken, das ge-
meinsame Voranschreiten in kleinen Schritten, zwar ein kon-
kretes Ziel, jedoch keine Masterpläne zu entwickeln, ergebnis
offen nach Lösungen zu suchen, auszuprobieren, zu justieren 
und weiterzuschreiten.

Die Beteiligten wuchsen zusammen, bereicherten sich und 
setzten gemeinsam die übergeordnete Agenda. In seinem 
soeben erschienene Buch „Museums and the Challanges of 
Change“ beschreibt der Museumsexperte **Graham Black sehr 
schön die Möglichkeiten dieses Lernens anhand von offenen 
Prozessen innerhalb und außerhalb der Museumsorganisa-
tionen. In diesen kollaborativen kreativen Prozessen können 
Antworten hervorgebracht werden, die den Einzelnen, aber 
auch das gesamte gesellschaftliche Umfeld nachhaltig prägen. 
Sie gerade jetzt in Kulturorten zu fördern ist meines Erachtens 
zutiefst lohnenswert. 

Katja Gondert, Referentin für Kultur in der NORDMETALL-Stiftung, 
Förderschwerpunkt: Innovative Kulturformate und ihre Vermittlung. Sie 
studierte Kunstgeschichte, Europäische Ethnologie, Pädagogik sowie 
Arts Policy & Management in Bonn, Kiel und London. Als freiberufliche 
Kulturmanagerin konzipierte sie Ausstellungen und koordinierte Netzwerke 
zur Besucher:innenorientierung. 2005 initiierte sie das Kinderkulturbüro, 
einen auf partizipative Kinderausstellungen speziali-sierten Verein. Als 
Referentin für Kultur der NORDMETALL-Stiftung begleitet sie seit 2018 u. a. 
das Programm „Das relevante Museum“.

*Carsten Brosda Die Kunst der Demokratie. Die Bedeutung der Kultur
für eine offene Gesellschaft (Hamburg 2020)
**Graham Black Museums and the Challenges of Change.
Old Institutions in a New World (Abingdon 2021)

karin missy paule haenlein

Mit der Ambulanz bin ich zu Coronazeiten in meinen vier Wän-
den auf Reisen und entdecke so die Welt der Kunst und halte 
den Kontakt zu Euch.

Beate Willemsen: 10 Jahre „Input“

Die Ambulanz ist wie ein großes Füllhorn. Die Herausgeber fül-
len unaufhörlich ihre kreativen Ideen in Wort und Bild hinein. 
Diese führen beim Leser zu eigenen Deutungen und Impulsen, 
die ich für meinen Kunstunterricht und meine eigene künst-
lerische Entwicklung nutzen konnte und kann. Auf jede Aus-
gabe freue ich mich und warte schon auf neue inspirierende 
Themen.
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Frank Paulus: Zweierlei Ambulanzen
Wenn ich in der Klinik für Kinder- und Jugendpsychiatrie be-
richtet habe, in der Zeitschrift Ambulanz etwas veröffentlicht 
zu haben, wurde ich nach diesem Fachjournal gefragt. Schwer-
punkte? Impact-Faktor? Meine Antwort: Diese Fachzeitschrift 
ist kulturell & elastisch! Viele Grüße aus der Psychiatrischen 
Institutsambulanz des Universitätsklinikums.

Marie-Laure Timmich: Liebes Redaktionsteam

Ich lese nahezu jede Ambulanz Ausgabe und finde den künst-
lerischen Ansatz toll, freue mich über die Bilder, Fotos und 
Texte. Ein bißchen zu verweilen, in den gedanklichen und vi-
suellen Welten, die in der schnellen Zeit wenig Raum haben, 
ist für mich sehr inspirierend! Vielen Dank dafür!
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Britta Reiche:  Coronabewegungen

Die Ambulanz zwischen den Räumen der Jahreszeiten des Co-
ronajahres war keine Plombe, die den Leerraum füllt, sondern 
eine Leerstelle, die zum Nachdenken brachte/bringt. Kunst im 
Zwischenraum ...

Die Fülle der Zwischenräume zwischen Masken der Pandemie 
und PseudoquerdenkerInnenn ließ mich die Gesellschaft neu 
erkennen ... gab und gibt es doch Lebendige, Tote und Kran-
ke und Menschen, die wieder gesund wurden – so wie mich 
– gern habe ich da mal in der Ambulanz geblättert und das  
„zwischen“ erlebt. Wer nicht krank wurde war / ist dankbar, 
wer wieder gesund wurde auch...die Verstorbenen können 
nicht mehr reden. 

Zwischen diesen Zeilen „in der Pause zwischen zwei Bewe-
gungen wie im Tanz“ – mein Dank an die Ambulanz

Klaus Vogel:  Ein kurzes Grußwort an die AMBULANZ, oder:
Über das Schweigen und die Ruhe, die Sprache und die 
Kunst

Die Kunst kann Wirklichkeit aufspüren und Gestalt werden 
lassen. Sie erlaubt das Schweigen, das Zögern und das Stot-
tern, das stille Hören und das intensive Sehen, das Fühlen und 
das Tasten. Sie kann Spannungen schaffen oder lösen und das 
Gespräch ermöglichen. Sie kann Erinnerungen wecken und 
Empathie entstehen lassen. Sie kann Distanzen überwinden 
und Raum für Utopien schaffen. Sie kann Ambivalenzen for-
mulieren. Sie kann Erschütterung zur Sprache werden lassen. 
Sie kann Abstand halten und Natur erleben. Sie kann Ruhe 
möglich machen. 

Für all dies und noch mehr haben der KUNST-RAUM und die 
AMBULANZ in 10 Jahren und 30 Ausgaben immer wieder ihre 
Zwischen-Räume frei gehalten. 

Dafür sei Euch Macher:innen und Chauffeuren, Textern und 
Gestaltern – Johannes, Stefanie, Inge, Birgit, Angela – von 
ganzem Herzen Dank gesagt! 

Danke auch für Eure selbstverständliche Unterstützung von 
SOS Mediterranee.
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Die rätselhafte 11  Inge Luttermann 

„Was wird aus dem Fehler, nachdem aus ihm gelernt wurde?“ Welche 
Möglichkeiten bietet eine kultivierte Fehlersuche in der künstlerischen 
Kunstvermittlung? So die Eingangsfragen in der 11. Was geschieht, 
wenn ein Schüler fast in die rote, elastische Masse eintaucht und die 
deutliche Unschärfe seines Spiegelbildes entdeckt? Was erleben Schü-
ler, wenn im Klassenraum alles auf dem Kopf steht? Einige Seiten wei-
ter macht sich ein Kapitän Gedanken über die Tragfähigkeit der See 
angesichts immer größer und schwerer werdender Containerschiffe. 
Es folgt eine Betrachtung des Spiel-Raums in der Psychotherapie und 
der künstlerischen Kunstvermittlung über die inhaltlichen Nähen und 
methodischen Überschneidungen. Merkwürdig das Bild von zwei 
Füßen, die aus einer übergroßen Papiertüte herausschauen und zwei 
Händen, die den Fußsohlen mit flauschigen Schlagzeugschlägeln einen 
sound entlocken wollen. Dieses Foto begleitet den Beitrag über Kunst 
als Heilmittel, der die Wirksamkeit kreativ-künstlerischer Angebote in 
der Kinderneurologie auslotet. „Still und Bewegung“ ist ein Auftritt mit 
einem Papierchor und dem Kunstraum Orchester, baUsTeLLe, ein Spiel 
mit projizierter Malerei auf bewegtem Papier, musikalischen Improvi-
sationen mit dem Klang gedrehter, roher Eier in Porzellanschüsseln. 
Bleibt zum Schluss meines Weges durch die 11 noch die Abbildung 
einer wunderlichen Skulptur von Torben Ebbesen „Fuchs schaut Skulp-
tur an“, eine wunderbare Skulptur im öffentlichen Raum in Tuttlingen. 

Zum Beispiel die Nummer 6  Birgit Maschke  

Mit dem Denken reisen wir durch den unfassbaren Raum des Daseins und 
mit der Schrift hinterlassen wir Spuren darin. So könnte man die Titelseite 
der Nummer 6 lesen: in einem unscharfen grauen Raum die klare rote 
bzw. weiße Schrift und in ihr dokumentiert das Denken. Und dann die 
ungewöhnliche Reise durch die schwarzweißen Räume des Heftes, die 
selber Spuren sind vom Denken und Reisen. Wunderbare Fotos von Julia 
Baier z.B., kleine Sketche, Dialoge, Fantasien und Fotos der Jugendlichen 
von ihrer Schulreise nach Kopenhagen und selbst das Bordbuch dieses 
Mal in Schwarzweiß. Nur an einigen wenigen Stellen bricht die Farbe 
herein und schreckt mich auf aus dem konzentrierten Traumraum des 
Spurenlesens.

Die Nummer 1  Angela Schoop 

Auf dem Titel der ersten Ausgabe der AMBULANZ strotzen prall ge-
füllte Ballen. War das vielleicht schon ein Symbol dafür, dass weitere 29 
Hefte aus der Folie herausplatzen werden? Die Aufgabe, ein kulturell-
elastisches Magazin herauszugeben, übte auf mich einen besonderen 
Reiz und eine Faszination aus. Ein hochwertiges Printmagazin im Raum 
zwischen Akteur:innen und Publikum: Leser:innen sind in dieser Num-
mer 1 eingeladen, Einfluss zu nehmen und mitzugestalten. Berichte 
aus Besuchersicht über die Sommerlichen Musiktage Hitzacker, das 
Elbschlossfestival Bleckede und die halle für kunst ermöglichen eben-
so einen weiten Blick über den Tellerrand wie die Veranstaltungstipps. 
Schüler:innen gestalten in dieser Ausgabe ihre Seiten zum Thema 
„Überbrückungen”, die weißen Seiten heißen noch Leergang und la-
den Leser:innen dazu ein, ihre Beiträge einzusenden. Auf der Rückseite 
machen Flachmänner neugierig auf ein touristisches Kunstvermitt-
lungsprojekt mit Schüler:innen des Bernhard-Riemann-Gymnasiums 
und, als wäre das alles noch nicht genug, gibt es im Heft eine Freikarte 
für Veranstaltungen! Douze Points von mir und ein Prosit auf die 1!

Die schöne 14  Johannes Kimstedt

Es ist nicht meine Lieblings-AMBULANZ. Aber es ist die mittlere Ausgabe aus der 
Reihe der AMBULANZEN und es ist meine AMBULANZ, denn ich gehe auch heute 

noch darin Pfade, die sich wie mediterrane Wege im Halbschatten oder in der 
Halbsonne anfühlen. Es duftet nach Waldboden und Spiegelei, eine Prise von 

Meeressalz und schwarzen Mörtel-Wannen. Spielereien und Systeme umkreisen 
geschützt unter Arkaden die Themen, wie etwa Schweben, oder Ordnungen wie 

Stränge. Alleine schon das Titelbild, welches sich ums ganze Heft legt, umkreist 
die Klangschale und das rohe Ei, die bei sich selbst kreisen und für alle hörbar 
zwitschern. Alles schwebt und bewegt sich im Oberwasser. Und mit der Reise 

(des Kapitäns) entlang des Grosskreises befinden wir uns auf dem Pfad zwischen 
8 Pilzen und 14 Sehlagen am Krankenbett. Es braucht nur 36 elastische Seiten, 

um wieder im Diversen kulturell durchgerüttelt zu werden. Aber die Landungen, 
die sind doch sanft auf dem Papier. Auch die 12 war klasse und die 1 und die 19. 
Ganz glänzend die 9. Oh ja: und die wilde 29! Und die mit den Eseln! Alle etwas 

unordentlich in der Vielfalt und (un)vermittelt im All.
(Ach, hier sind wir schon auf Seite 1183 der Zeitschrift.)

Die Lieblings-AMBULANZEN der Redaktion

AMBULANZ 30
Ohne Geld kann Kultur in dieser Form nicht vermittelt werden: 
Alle AMBULANZ-Magazine wurden mit Mitteln des Landes 
Niedersachsen realisiert. Für diese großzügige Unterstützung 
danken wir dem Niedersächsischen Ministerium für 
Wissenschaft und Kultur. 

Das Magazin AMBULANZ kulturell und elastisch ist Teil der 
Projekte der künstlerischen Kunstvermittlung von KUNSTRAUM 
TOSTERGLOPE aus. Wir danken an dieser Stelle auch den 
Kunstvermittler:innen und den vielen Autor:innen, dass Sie das 
aufwendige Unternehmen möglich machen. Für die Redaktion 
der AMBULANZ Johannes Kimstedt im Februar 2021.



August  	 gästeliste # 7  Mascha Pöhls (Berlin) und Alice Wilke (Basel)
	 – Perspektiven und Potenziale für den Kunstraum
	 in Zeiten des „New Normal“ 

28. August	 Konzert  ORBIS Quartett in unserer Reihe „Klassik versus Neue Musik“    

August/	 Ausstellung  im öffentlichen Raum: Bild und Umgebung 
September	 Tim Stapel, Benedikt Terwiel und Miguel Fernandez

Anfang	 Bleiben und Bewegen – das tosterglope institut
September	 Gespräch: Distanz – Relevanz – Resonanz 4 (Öffentlichkeit)

September/	 Ausstellung für Alle: Mein geliebtes Chaos
Oktober	 siehe auch Vorgespräch zum Thema am 13. Juli

Anfang Oktober	 Bleiben und Bewegen – das tosterglope institut
	 Gespräch: Mein geliebtes Chaos – die Voraussetzungen für die 			 
	 Schöpfungen (siehe auch „Ausstellung für Alle“) zur Finissage

12. September	 Jazzkonzert  Lukas de Rungs Quintett
	 Martial In-Albon (CH) – Flugelhorn, efx; Elian Zeitel Frei (CH) – 		
	 Gesang; Lukas Hatzis (DE) – Kontrabass;  Jonas Esser (DE) – 			 
	 Schlagzeug; Lukas de Rungs – Piano, Beatbox, Komposition

25. September 	 Konzert  Susanne Pauls Move Quartett – Kammermusik mit Biss
	 Héloïse Lefèbvre (Frankreich) – Geige;  Marie-Theres Härtel (Österreich) 	
	 – Bratsche;  Susanne Paul (Deutschland/USA) – Cello & Kompositionen;  	
	 Carlos Bica (Portugal) - Bass & Kompositionen 

Di. 12. Oktober	 Bleiben und Bewegen – das tosterglope institut
	 Gespräch: Distanz – Relevanz – Resonanz 5 (Im Atelier)

Ende Oktober 	 Konzert  Joachim Heintz und Studierende des Studio elektronische Musik 	
	 der Hochschule Hannover – wie findet elektronische Komposition statt?

November 	 Konzert „In die Tiefe der Zeit“ zwischen Franz Schubert und
	 Toshio Hosokawa – Die Akteure sind:  Margit Kern (Akkordeon), 
	 Bernt Hahn (Recitation), Axel Porath (Viola)

November	 Konzert  Ensemble Tamuz „300 Jahre moderne Musik“
	 J. S. Bach „Kunst der Fuge“ – Rodrigo Bauzá (*1983) „Fragen der Zeit“

November	 Bleiben und Bewegen – das tosterglope institut
	 Gespräch: Distanz – Relevanz – Resonanz 7 (Herbst und Winter)

Dezember	 Konzert: Hommage à György Kurtág – zum 95. Geburtstag 
	 Assoziationen zu seinen Kafka-Fragmenten --- Duo Expressionen:
	 Cornelia Samuelis – Sopran, Martin Dehning – Violine 

Dezember 2021/	 Ausstellung „Die 7 Räume der Vermittlung“ 
Januar 2022	 dritter und letzter Teil: Ein Modell zur Kulturvermittlung über die 		
	 Grenzen des Kunstvereins hinaus

Dezember	 Video-Gespräch über „Die 7 Räume der Vermittlung“ 
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LABORATORIUM  9   Kontext und Umgebung

In diesen ungewöhnlichen Zeiten können wir noch keine verbindlichen Programmtermine 
vorstellen. Aber wir stellen hier unsere Pläne dar und verweisen zugleich darauf. Bitte schaut 
jeweils in unser Programm auf unserer website, die nun wieder aktualisiert wird:
www.kunstraum-tosterglope.de

März/	 Ausstellung  „Die 7 Räume der Vermittlung“ und ihre Zwischenräume.

April 2021	 Dazu bereiten wir einen Internetauftritt vor.

Di. 13. April	 Bleiben und Bewegen – das tosterglope institut
	 Video-Gespräch zu den „7 Räumen der Vermittlung“

24. April	 Konzert  ORBIS Quartett
	 in unserer Reihe „Klassik versus Neue Musik“

25. April	 KUNSTRAUM-Mitgliederversammlung

1. Mai	 Ausstellung  Erwin Gross und Meisterschüler
	 Akademie Karlsruhe, Kurator: Michael Hübl

9. Mai	 Konzert  Mala Isbuschka – Weltmusik zwischen Occident und Orient

Di. 11. Mai	 Bleiben und Bewegen – das tosterglope institut
	 Video-Gespräch: Distanz – Relevanz – Resonanz 1

30. Mai	 Konzert elbtonal – Duo Dancing Hands
	 Jan-Frederick Behrend und Sönke Schreiber

5. Juni	 Ausstellung  gästeliste # 6 – Alina Schmuch und Isabel Mehl
	 Kuratorin: Mascha Pöhls

13. Juni	 Konzert  Concerto Grosso Berlin –  „Von Venedig nach London –
	 eine musikalische Reise durch Europa“ – Barockkonzert

Di. 15. Juni	 Bleiben und Bewegen – das tosterglope institut
	 Video-Gespräch: Distanz – Relevanz – Resonanz 2

10. Juli	 Konzert  Süßmilch-Brüder – Morpheus „Hush!“
	 Musik in korrekter, nicht historischer Aufführungspraxis mit 
	 Filippa Gojo: Gesang, Sansula, Shrutibox – Theresia Philipp: Altsaxofon, 	
	 Gesang – Karsten Süßmilch: Bassposaune, Gesang –
	 Rainer Süßmilch: Althorn, Gesang, Concertina

Di. 13. Juli	 Bleiben und Bewegen – das tosterglope institut
	 Gespräch: Mein geliebtes Chaos – die Voraussetzungen für die 			 
	 Schöpfungen (siehe auch „Ausstellung für Alle“)

18. Juli, 17 Uhr	 Konzert  Tango-Ensemble faux pas CENT ANS – TANGO 
	 Konzert anlässlich Astor Piazzollas 100. Geburtstag 

18. Juli	 Abgabe Ausstellung für Alle „Mein geliebtes Chaos“ (September)

Juli  	 AMBULANZ kulturell und elastisch erscheint zum 31. Mal

Juli/August	 Ausstellung  Saskia Siebe – Mosaike und Installationen

Anfang August	 Bleiben und Bewegen – das tosterglope institut
	 Video-Gespräch: Distanz – Relevanz – Resonanz 3
	 (über Digitalisierung und Kunstbetreiben)

Programmplanung 2021

Die 7 Räume der Vermittlung, Foto: Kunstraum

Erwin Gross und Meisterschüler

gästeliste#6: Alina Schmuch und Isabel Mehl

Lukas De Rungs © Rocco Dürlich moon media 

Mala Isbuschka, Foto: Alexandra Kinzenbach

Margit Kern

Move String Quartett

ORBIS Quartett

Cornelia Samuelis, Martin Dehning

Saskia Siebe

Süßmilch-Brüder

Tango faux pas Ensemble

Tim Stapel, Plakat
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