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Bruchlandung bei Kunst-
wettbewerben für den BBI !

Der bbk berlin fordert einen kompletten 
Neustart für Kunst am Bau am BBI

Pressemitteilung des bbk berlin vom 8.10.2010

Zwei von drei offenen Wettbewerben mussten ergebnislos 
abgebrochen werden. Sie sollen nun als eingeladene Wettbe-
werbe neu ausgeschrieben werden.

Gescheitert sind nicht die vielen Künstlerinnen und 
Künstler, die sich an den Wettbewerben beteiligten und mit 
ihrer Kreativität in Vorleistung gegangen sind. Die desaströ-
se Bruchlandung hat vielmehr die Flughafen Berlin Schöne-
feld GmbH (FBS) hingelegt, die sich im Vorfeld jeder kompe-
tenten Beratung durch die Künstlerverbände und Fachleute 
verweigerte.

Die Folgen: Zu kurze Bearbeitungszeiten für die Künstler, 
intransparente Auswahlverfahren für die vier eingeladenen 
Wettbewerbe, Missverhältnisse in der Etatisierung zwischen 
eingeladenen und offenen Wettbewerben, Koordinatoren, 
die kunsthändlerisch tätig sind, Ignoranz gegenüber allen 
Richtlinien für Kunst am Bau des Bundes und der beteilig-
ten Länder sowie Missachtung der Wettbewerbsrichtlinien 
des Bundes, eine doktrinäre Themenstellung, unzureichende 
Auslobungsunterlagen, verspätete Beantwortung der Rück-
fragen, ein Wirrwarr von Vorprüfung, Vorjury und Preisge-
richt sowie schließlich der komplette Ausschluss der Berufs-
verbände.

Dies alles sind Gründe, die zu dem bisher vorhandenen Er-
gebnis geführt haben und führen mussten.

Deshalb fordert der bbk berlin einen grundlegenden Neu-
anfang für die Kunst am Bau. Dabei muss gelten:
• 	 Durchführung der Wettbewerbe nach den in den Wettbe-

werbsrichtlinien des Bundes und der Anweisung Bau des 
Landes Berlin vorgegebenen und bewährten Regeln, da-
mit endlich demokratische und transparente Verfahren 
durchgeführt werden und Kunst entstehen kann, die ei-
nem internationalen Flughafen angemessen ist.

• 	 Neuberechnung der Mittel für die Kunst am Bau nach den 
in der RBBau/Leitfaden Kunst am Bau des Bundes und 
in der Anweisung Bau des Landes Berlin vorgeschriebe-
nen Sätzen. Denn es darf nicht sein, dass von insgesamt 
2,7 Milliarden Euro Baukosten nur 1,5 Millionen Euro für 
Kunst am Bau (zuzüglich 500.000 Euro Verfahrenskosten) 
verausgabt werden. Das widerspricht den gültigen Richtli-
nien.

• 	 Veröffentlichung der Preisgerichtsprotokolle und öffentli-
che Ausstellung aller Entwürfe der bisher durchgeführten 
eingeladenen und offenen Wettbewerb für Kunst am Bau 
am BBI.

Herbert Mondry (Vorsitzender des bbk berlin): „Ein Neustart 
ist dringend erforderlich.“

Martin Schönfeld: Ist Dir als reisendem Künstler schon einmal 
Kunst – Kunst am Bau – auf einem Flughafen begegnet ? 

Andreas Siekmann: Ja oft, Airport-Art ist ja auch ein 
feststehender Begriff, es gibt auch ambitioniertere Projek-
te, meist ist das aber eine Mischung aus lokal- bis nationali-
dentischen Sujets (Nationbranding bis Standortmarketing), 
kompatibel mit dem Airportambiente (shopping-duty free 
etc.), ein en-passent scheint ein Kriterium der Kompatibili-
tät zu sein.

Der Flughafen Berlin Brandenburg International (BBI) ist die 
bundesweit größte Baumaßnahme mit einem Finanzvolumen von 
2,7 Milliarden Euro. Für die beteiligten Bundesländer und die Bun-
desregierung ist der BBI ein Repräsentationsprojekt. Was hast Du 
gedacht, als Du die Einladung zur Wettbewerbsteilnahme für den 
BBI erhalten hast? 

Das war ein wenig wie eine Provokation, weil ein ideologi-
scherer Ort als ein Flughafen ist kaum vorstellbar.

 Weshalb hast Du Dich an dem Wettbewerb beteiligt?
Gerne nehme ich solche Herausforderungen an, auch um 

ein Vokabular zu schärfen, das bedeutet hier spezifisch am 
Sicherheitscheck die Mechanismen an der Boderline, Motto 
„Festung Europa“ so zu formulieren, dass eine Klarheit in der 
Position ablesbar bleibt und nicht in den üblichen Ambiva-
lenzen des einerseits-andererseits zu versinken – die Mess-
latte wird angelegt, dass der Entwurf eigentlich abgelehnt 
werden müsste ... und gleichzeitig sich das Recht der freien 
Meinung herauszunehmen.

Die Aufgabenstellung, für den „Ausgang Security“ Kunst zu 
schaffen, ist pikant: Nach 9/11 wurden vor allem Flughäfen zu ge-
fängnisähnlichen Sicherheitskomplexen ausgebaut. Was hat Dich 
zur Wettbewerbsteilnahme motiviert und wie bist Du konzeptio-
nell an die Aufgabenstellung herangegangen? 

Neben dem prekären Platz, der Sicherheit, Werbepostern 
und den Kontrollen kommt noch die Zeitschleife dazu: ca. 
3000 Personen pro Stunde, d.h. ca. 1-2 Sekunden der Wahr-
nehmung sollten in der "Arbeit" berücksichtigt bleiben. Mich 
hat interessiert, die Genealogie von Schengen I+II, Folgebe-
schlüsse Dublin I+II, Drittstaatenregelung etc., aber auch 
Frontex, das SIVE System, die ganze Prozedur der Abschot-
tung, die beteiligten Firmen, die politischen Impressarios 
zu benennen, auch wenn die Sekunden der Rezeption dafür 
nicht ausreichen, war mir das Formulieren am Ort, das Be-
nennen Motiv genug.

 Auf Flughäfen manifestiert sich heutzutage eine totale Kon-

trolle und der Einstieg in den Überwachungsstaat. Gleichzeitig 
sind sie Orte und Instrumente des Ausschlusses. Wurden von den 
Auslobern solche Fragen angesprochen? 

Ja, es gab das schöne Wort „Schengen – Nichtschengen“ 
oder gecheckt wurde als „clean“ oder eben „unclean“ bezeich-
net, und architektonisch wird im Flughafen dafür gesorgt, 
dass nach dem Check diese sich dann nicht mehr mischen 
und über Metropolis-Gänge voneinander getrennt bleiben.

 Die sicherheitstechnische Aufrüstung der Flughäfen ist da-
bei nur eine der neueren Entwicklungen. Sie ist auch damit kon-
frontiert, dass Flughäfen zunehmend konsumtiv besetzt und 
zu Monumental-Kaufhallen mit Fluganschluss geworden sind. 
Diese „Shopping-Mall-isierung“ gilt natürlich zunehmend auch 
für Bahnhöfe. Welche Möglichkeiten wurden demgegenüber den 
künstlerischen Projekten eingeräumt? 

Keine, es geht um den Eyecatch, die provokante Aufmerk-
samkeit oder das Ambiente der "gearteten Andersheit", um 
eben nicht nur Konsum, trademarks, dutyfree, sondern den 
Rest Staat-Auftrag-Kunst-Image zu behaupten.

 Welche Rolle sollte Deiner Meinung nach Kunst an einem so 
durchkommerzialisierten Ort wie dem BBI spielen? 

Spiel ist das nicht, es sei denn eben Airport-Art.
 Der Wettbewerb, an dem Du teilgenommen hast, blieb ergeb-

nislos und wurde von den Auslobern neu ausgeschrieben. Hat Dich 
das überrascht und wie deutest Du dieses Scheitern der Auslober? 

Versteckte Zensur oder so lange ausloben bis es passt ver-
sus das Recht zu sagen, dass es nicht gefällt, aber das wird 
nicht mitgeteilt, das Verfahren bleibt fragwürdig.

 Welche Möglichkeiten haben Künstlerinnen und Künstler offi-
ziellen Repräsentationsansprüchen entgegen zu arbeiten; kann es 
so etwas wie „Widerstand“ in einem Projekt geben? 

Leider bleibt so ein Unterfangen/Scheitern, wie ich es 
versucht habe, privat, auch wenn ich es als politisch begrei-
fe, diesen Ort im Flughafen in seiner Bedingtheit zu unter-
suchen und diese öffentlich visuell darzustellen. Ich behalte 
mir natürlich vor, das Projekt an anderen Orten und Gelegen-
heiten zu veröffentlichen. Ein Ablehnen oder wie hier beim 
BBI ein Vertagen auf Kompatibilität tangiert mich nicht, 
auch wenn ich deutlich eine Meinungsfreiheitsbeschneidung 
sehe. Aber was kann ich im hegemonialen Feld, in der Kunst 
fester Bestandteil ist, anderes erwarten als die Doktrin der 
„Herrschaftsverhältnisse“, die sich reproduzieren müssen. 
Deswegen betrachte ich meinen Beitrag als eine Intervention 
in diese Verhältnisse, die die Jury mit einschließen. 

So Lange Ausloben, Bis es passt

Andreas Siekmann: Entwurf Security Ausgang (Detail), 2010

Andreas Siekmann über seine Wettbewerbsteilnahme 
für den Flughafen Berlin Brandenburg International (BBI)
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Es boomt wieder in Deutschland. Dank 
Abwrackprämien und Konjunkturpro-

grammen füllen sich die Auftragsbücher, 
Fachkräfte werden händeringend gesucht 
und selbst Lohnerhöhungen stehen in Aus-
sicht. Auch der Kunstmarkt erzielte 2010 
ein Rekordjahr, Christie’s und Sotheby’s 
meldeten höchste Umsätze. Dazu trugen 
auch Einlieferungen aus Deutschland bei. 
Ist also alles wieder zum Besten?

Von einer allmählichen Erholung ist in 
der Kunstszene nur wenig zu spüren. Ganz 
im Gegenteil: Vor allem in der staatlich und 
kommunal finanzierten Kunstförderung ist 
die Luft auch in den zurückliegenden Mona-
ten dünner geworden, so dass immer mehr 
Institutionen in ihren Handlungsmöglich-
keiten an jene finanzielle Grenze stoßen, wo 
konstruktive Arbeit kaum noch möglich ist. 
In der Situation der Spardiktate schleicht 
sich das Selbstausbeutungsprinzip der pre-
karisierten kreativen Klasse auch in etablier-
te Institutionen ein. Bislang ungewöhnliche 
„Methoden“ werden vor dem Hintergrund 
der Krise vorstellbar. 

Methode Verkauf 
Wie man sich doch irren kann: Was im öf-
fentlichen Raum steht, muss noch längst 
nicht öffentlich sein und schon gar nicht von 
Dauer. Temporäre künstlerische Projekte im 
öffentlichen Raum währen in der Regel Wo-
chen, höchstens ein paar Monate. Die Daim-
ler-Kunstsammlung hält aber offensichtlich 
auch einen Zeitraum von zehn Jahren für 
temporär. Zur 50. Berlinale im Februar 2000 
aufgestellt, wurde Jeff Koons „Balloon Flo-
wer“ im Umfeld der 60. Berlinale am Jah-
resanfang 2010 vom Marlene-Dietrich-Platz 
wieder abgeräumt. 

Diese blaue Skulptur war eine der ersten 
großformatigen Plastiken, die Jeff Koons 
im Rahmen seiner Werkreihe „Celebrations“ 
schuf. Die aufwendige Herstellung aus hoch 
verchromtem rostfreien Stahl, ihre unver-
zerrt spiegelnde Politur und farbige Lackie-
rung brachte den Künstler an den Rand des 
finanziellen Ruins. Und nach zwei Jahren 
war das Werk auch schon ein Reklamations-
fall: Koons Absicht folgend, eine Kunst zum 
Anfassen und zur Freude zu schaffen, fand 
es eine rege Aneignung der Passanten, so 
dass das Werk bald abgegriffen war und die 
Farbe abblätterte. Nach erfrischendem Lif-
ting platzierte man es in einem Bassin vor 
dem Eingang des Spielcasinos und schützte 
somit das Werk vor allzu eifrigen Zudring-
lichkeiten – wer wollte sich auch schon nasse 
Füße holen! So blieb die Skulptur unberührt, 
aber nicht unbeachtet: In populäre und auch 
in kunstwissenschaftliche Literatur fand 
sie schnell Eingang. Der gemeine Berliner 
zählte diese blaue Blume schon längst zum 
Stadtinventar. 

Doch weit gefehlt, denn das Werk gehörte 
dem Daimler Benz Konzern und zu Daim-
lers Kunstsammlung. Der Eigentümer war 
schließlich so frei, das edle Stück in New 
York im Auktionshaus Christie’s im Novem-
ber 2010 für 16.882.500 Dollar versteigern 
zu lassen. Das war zwar deutlich weniger als 
jene knapp 23 Millionen Dollar, die im Juni 
2008 eine magentafarbene „Balloon Flower“ 
in London erreichte, aber immer noch ein 
satter Gewinn gegenüber jenen 1,8 Millio-
nen Mark, die Daimler 1999 für das blaue 
Erststück zahlte. 

Die Gründe für den Verkauf lassen sich 
nur schwer durchblicken. Um keine Zwei-
fel an seiner Kunstförderung aufkommen 
zu lassen, betonte der Konzern im Vorfeld 

der Versteigerung, dass Verkäufe aus dem 
Sammlungsbestand an der Tagesordnung 
seien. Und man verlieh der ganzen Sache ei-
nen guten Zweck, indem der Verkauf neuen 
Ankäufen für die Daimler-Kunstsammlung 
zugute kommen soll. Wie viel Geld aus 
Koons blauer Blume tatsächlich in die Daim-
ler-Kunstsammlung zurückfließen wird, da-
rüber hüllt man sich bei Daimler in Schwei-
gen. Vor dem Hintergrund, dass Daimler 
seine prominente Lage am Potsdamer Platz 
voraussichtlich aufgeben und in billigere 
Stadtgefilde verlegen wird, kann über die 
eigentlichen Motive des Verkaufs reichlich 
spekuliert werden. 

Durchlauferhitzer öffentlicher Raum
Christie’s pries Koons blaue Skulptur mit ih-
rer Herkunft aus der Daimler-Kunstsamm-
lung und mit ihrer bislang öffentlichen Auf-
stellung am Berliner Marlene-Dietrich-Platz 
an. Das war natürlich nicht alles, wovon 
das gute Stück seinen Wert bezog. Auch der 
Rummel um Koons Celebrations-Ausstel-
lung in Versailles und die Berliner Show 
2008 in der Neuen Nationalgalerie haben 
ihren Beitrag zum Mehrwert des Werkes ge-
leistet. Aber auch der öffentliche Stadtraum 
wurde in diesem Beispiel zum vielfältig pro-
fitablen Durchlauferhitzer: Der Eigentümer 
spart sich Depotraum, schmückt sich mit 
seiner vermeintlich großzügigen Tat für die 

Öffentlichkeit, wird dafür geehrt. Und den-
noch ist er mit seiner Entscheidung über die 
Entfernung des Werkes ganz frei. Den ide-
ellen und auch stadtraumbildenden Verlust 
trägt die Allgemeinheit – wie heißt es doch: 
Profite werden privatisiert, Verluste soziali-
siert. 

Natürlich kann es dem gemeinen Berliner 
und auch dem kunstinteressierten Haupt-
städter egal sein, wie ein Mobilitätskonzern 
mit seinem Eigentum verfährt. Der öffent-
liche Raum verlor aber auf alle Fälle ein 
markantes Werk. Schade eigentlich, dass in 
diesem Zusammenhang niemand die Frage 
aufgeworfen hat, ob ein Kunstwerk aus dem 
öffentlichen Raum noch Privateigentum 
sein kann? Ob nicht mit der öffentlichen 
Wirkung und allgemeinen Sichtbarkeit des 
Werkes auch die Öffentlichkeit sich ein An-
recht an diesem blauen Stück erworben hat? 
Weshalb hat Daimler das Koons-Werk nicht 
einfach der Stadt Berlin geschenkt? Wes-
halb zeigt sich der Konzern dem Stifter des 
öffentlichen Raums gegenüber, von dem die 
Firma profitiert, eigentlich so knauserig? 

Den prominenten Standort besetzte 
Daimler sogleich aus dem eigenen Depot 
neu: Wo zuvor der Koons stand, wurde im 
Sommer 2010 ohne viel Tamtam die Skulp-
tur „Prince Frederick Arthur of Homburg“ 
(1999) des amerikanischen Künstlers Frank 
Stella aufgestellt. Sie soll zumindest bis 2013 

am Marlene-Dietrich-Platz verbleiben. Ob 
sie danach in den Kunstmarkt zurückflie-
ßen wird, bleibt bei Daimler offen. Einen 
ähnlichen Gewinn wie der effektvolle Koons 
wird die sensible, ja fast schon fragile Alu-
minium-Installation des sich seit Jahrzehn-
ten an dem formalen Thema des Bildraums 
in der Farbfläche abarbeitenden Frank Stel-
la kaum erzielen. Aber wer weiß, wofür der 
Berliner öffentliche Raum sich nicht alles 
als „Durchlauferhitzer“ eignen kann? 

Die Aufstellung der Skulpturen trägt 
zur kulturellen und künstlerischen Szene 
Berlins nur wenig bei und fällt gegenüber 
dem sonstigen Bestand der Daimler-Kunst-
sammlung in den Bereich des demons
trativen Konsums und auf Repräsentation 
angelegter Kunstankäufe ab. Statt auf arri-
vierte Namen zu setzen, was keinerlei Risi-
ko in sich trägt und nur eine andere Form 
der Kapitalanlage darstellt, könnte der 
Marlene-Dietrich-Platz auf der Grundlage 
von Wettbewerbsverfahren ein Ort wirklich 
temporärer künstlerischer Projekte sein, 
ein Schaufenster zeitgenössischer Ansätze 
von Kunst im öffentlichen Raum. Das würde 
aber mehr verlangen als das bloße Herum-
geschiebe von repräsentativen Skulpturak-
tien. 

Kapitalaufstockung
Im Vermögen der schwankenden Dresdner 
Bank fand die Commerzbank bei ihrer Über-
nahme auch die Kunstsammlung vor, an der 
man der Situation geschuldet kein Interes-
se hegte und deshalb die wesentlichen Be-
stände an die Museen in Frankfurt/Main, 
Berlin und Dresden als Dauerleihgaben 
weiterreichte. Für eine erfolgreiche Fiskali-
sierung war in dem Sammlungsbestand zur 
Nachkriegskunst allein eine Skulptur von 
Alberto Giacometti aussichtsreich. Das 1961 
entstandene Werk „Schreitender Mann“ 
wurde im Februar 2010 bei Sotheby’s in Lon-
don zum Rekordpreis von 74 Millionen Euro 
versteigert und wurde damit zur teuersten 
Skulptur überhaupt. Auch die Commerz-
bank machte über die Verwendung der sat-
ten Einnahmen nur unklare Angaben, die 
demnach wohltätig zur Kapitalaufstockung 
der hauseigenen Stiftungen beitragen soll-
ten. Aber beziffert und konkretisiert wurde 
diese freundliche Mildtätigkeit des Bank-
hauses leider nicht. 

Ein Privatsammler ist selbstverständlich 
frei, einzelne Sammlungsstücke und ganze 
Sammlungsteile abzustoßen und den Ertrag 
in die Neubeschaffung einzubringen. Bei ei-
ner Betriebs- oder Konzernssammlung ist 
die Veräußerung einzelner Stücke oder gan-
zer Sammlungsteile eher untypisch, weil sie 
nicht an die individuelle Entscheidung und 
Auswahl des Eigentümers gebunden ist, 
sondern in der Regel von firmeninternen 
Gremien ausgewählt wird. Deshalb gehen 
häufig Firmensammlungen als Stiftungen in 
öffentlichen Besitz über. Und wenn die Fir-
ma nicht stiftet, dann neigen Firmen eher 
dazu, den Gesamtbestand abzustoßen, wie 
das zuletzt in 2009/2010 die Commerzbank 
praktizierte. Auch wenn Daimler den Ver-
kauf aus dem Sammlungsbestand als eine 
Gewöhnlichkeit abtat, was für Sammlungen 
und Museen in den USA zutrifft, so ist dies 
für europäische und vor allem für deutsche 
Verhältnisse ungewöhnlich. Und dahinge-
hend hat das Jahr 2010 eine neue Tür ge-
öffnet. Denn in diesem Sog wurde auch für 
öffentliche Institutionen der Abstoß von 
Einzelwerken vorstellbar. 

Gewinne und Verluste
Die Krise kreiert radikale Methoden

Nur ein Platzhalter? Frank Stellà s „Prince Frederick Arthur of Homburg“, 1999, seit Sommer 2010 auf dem Marlene-
Dietrich-Platz, Foto Martin Schönfeld.

Verkauft – für neue Kunst? Jeff Koons „Balloon Flower“, 2000, Aufstellung am Marlene-Dietrich-Platz 2000 bis 2010, 
Foto Martin Schönfeld
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Schnäppchen aus dem Museumssaal
Die Spardiktate der Kommunen halten die öffentliche Kunst-
förderung nicht erst seit der globalen Finanzkrise fest in ih-
rem Griff. Die fortschreitende Kürzung so genannter „frei-
williger Leistungen“ der Kultur gegenüber den staatlichen 
Pflichtaufgaben ist ein bereits lang anhaltender Prozess, der 
in den zurückliegenden Jahren schon einzelne Institutionen 
an den Rand des Ruins gebracht hat. In der Förderung der 
Bildenden Kunst betraf dies nicht nur Einschränkungen der 
Ausstellungsmöglichkeiten. Vielfach ging damit auch eine 
schleichende Vernachlässigung der baulichen Substanz vie-
ler Institutionen einher. Aber für Reparaturen und komple-
xe Gebäudesanierungen verfügen die Kommunen erst recht 
nicht über die notwendigen Mittel. So kam in der niederrhei-
nischen Stadt Krefeld der Stadtrat bereits 2006 auf den Ge-
danken, aus dem traditionsreichen städtischen Kaiser-Wil-
helm-Museum das prominenteste Stück zu verkaufen, um 
somit die dringend notwendigen Mittel für die Sanierung 
des Kunstmuseums zu erlangen. Dabei handelte es sich nicht 
um irgendein Werk, sondern ausgerechnet um ein Haupt-
werk des französischen Impressionisten Claude Monet, das 
„Parlamentsgebäude in London“ (1904) darstellend, das 1907 
durch eine Privatspende in Museumsbesitz kam. Trotz hefti-
ger Proteste hielten die Stadt und auch der Museumsdirek-
tor zunächst noch an ihrem Plan fest. Erst als man erkannte, 
dass der geschätzte mögliche Erlös von 20 Millionen Euro in 
den defizitären Stadthaushalt eingestellt werden müsste und 
damit für die Gebäudesanierung und die erhoffte zusätzliche 
Museumsstiftung gar nichts übrig bliebe, legte man diesen 
Plan zu den Akten. 

So ein Schnäppchen aus dem Museumssaal wurde schließ-
lich 2010 zur Wirklichkeit als das Bremer Museum Weser-
burg sich in Ermangelung finanzieller Mittel von seinem 
Gründungskonzept verabschiedete, den Aufbau einer eige-
nen Sammlung aufgab und die bereits vorhandenen Bestän-
de in die Geldbeschaffung überführte. 

Das Museum wurde 1991 als ein so genanntes „Samm-
lermuseum“ in einer Form von Private-Public-Partnership 
gegründet. Die Grundkosten werden vom Land Bremen 
gestellt, die Ausstellungstätigkeit sollten Privatsammler fi-
nanzieren, ein Modell, das aber nur schlecht funktionierte. 
Auch für Ankäufe fehlten schon seit 1994 die notwendigen 
Finanzen. Dank privater Spenden erweiterte sich dennoch 
der Museumsbestand, und so gelangte 2002 auch eines der 
seltenen frühen und auf dem Kunstmarkt besonders begehr-
ten Gemälde des „Kapitalistischen Realismus“ von Gerhard 
Richter, das großformatige Bild „Matrosen“ von 1966, durch 
eine Spende der Roselius-Stiftung in die Weserburg. 

Als nun der Finanzbedarf besonders dringlich wurde, ent-
schied sich das Museum für einen Verkauf des aussichtsrei-
chen Gemäldes von Gerhard Richter, das alle Erwartungen 
erfüllte und im November 2010 bei Sotheby’s in New York für 
13,2 Millionen Dollar an einen amerikanischen Privatsamm-
ler weiter wanderte. Nach Gebührenabzug verbleiben dem 
Museum immerhin noch 8,5 Millionen Euro, mit denen die 
sehnlichen Wünsche erfüllt werden können: Der Einbau ei-
ner modernen Klimaanlage, ein modernes Alarmsystem und 
ein Gebäudeumbau. Aber wiegt das den Verlust eines so wich-
tigen Kunstwerks für die Öffentlichkeit auf? Sind das nicht 
Trivialitäten, für die ein herausragendes Werk leichtsinnig 
und konzeptionslos verspielt wurde? Welche Maßstäbe legen 
die Verantwortlichen in ihrer Arbeit und ihrem Umgang mit 
dem kulturellen Erbe an?

Vom Verkauf zur Schließung
Fast zeitgleich traf man in Hamburg ähnliche Erwägungen. 
So forderte der Stiftungsrat der Hamburger Kunsthalle im 
Herbst 2009 die Museumsleitung auf, eine Liste „entbehrli-
cher Kunstwerke“ für den Verkauf und zur Einwerbung drin-
gend benötigter Mittel zusammen zu stellen. Diese Werke 
sollten nicht nur entbehrlich, sondern auch wertvoll sein! 
Der Vorschlag kam ausgerechnet von der damaligen Ham-
burger Kultursenatorin Karin von Welck, die einst selbst 
Museumsdirektorin in Mannheim war. Er gründete sich in 
der chronischen Unterfinanzierung der Kunsthalle. Die Po-
litikerin hatte sich offensichtlich dabei den Blick von Wirt-
schaftsprüfern zueigen gemacht, die in Museumsbeständen 
eine noch unerschlossene Kapitalreserve sehen. Die Kunst-
hallendirektion wies dieses Ansinnen aber entschlossen zu-
rück. 

Die Museen in Hamburg wurden 1999 in Stiftungen des 
öffentlichen Rechts überführt und damit aus der staatlichen 
Trägerschaft entlassen, so dass sie der Wirtschaftlichkeit un-
terliegen, ihnen damit gleichzeitig eine eigenständige Haus-
haltsführung und die Einstellung von Einnahmen in den ei-
genen Haushalt möglich ist. Allerdings fehlte den Stiftungen 
ein ordentliches Startkapital, um umfangreiche und eigene 
Ausstellungsprojekte finanzieren zu können. Die finanzielle 
Grundausstattung war zu knapp angesetzt, was in Selbstaus-

beutung der Institutionen resultierte. Die Erschließung und 
Einspielung von Mitteln trieb sie in eine Aufmerksamkeit-
sökonomie, womit das Schuldenrisiko wuchs. Deshalb sah 
sich im Mai 2010 die Hamburger Kunsthalle mit Einspar-
forderungen der Kultursenatorin in Höhe von 200.000 Euro 
konfrontiert. Das Museum beantwortete diese Forderung 
mit der Ankündigung, die Galerie der Gegenwart ein halbes 
Jahr lang zu schließen, denn die damit entfallenden Bewa-
chungs- und Energiekosten würden genau dem geforderten 
Sparziel entsprechen. Vor diesen Problemen und erst recht 
vor dem Debakel der Kostenexplosion der Elbphilharmonie 
schloss sich die Senatorin ihrem Bürgermeister Ole von Beust 
an und warf das Handtuch. Aber mit ihrem Nachfolger, dem 
CDU-Politiker Reinhard Stuth, kam es noch schlimmer: Im 
Ergebnis einer Sparklausur des Hamburger Senats kündigte 
er im September 2010 die Schließung des traditionsreichen 
Altonaer Museums, dem kultur- und kunsthistorischem 
Norddeutschen Landesmuseum, zum Jahresende 2010 an. 
Damit sollten jämmerliche 3,5 Millionen Euro eingespart 
werden. Dabei hatte er übersehen, dass öffentliches Personal 
nicht einfach entlassen werden kann und dass der Auszug 
des Museums und die Verteilung seiner Sammlungsstücke 
weit mehr als der einzusparende Betrag kosten würden. Da-
gegen erhob sich breiter Protest, und dem Senator wurde erst 
allmählich die volle Tragweite seines Vorhabens klar. Die 
schnelle Schließung wurde daraufhin zunächst vertagt. Die 
Situation des Museums ist aber damit noch längst nicht ge-
klärt und die verschiedenen Vorstöße der verantwortlichen 
Politiker zeigen, dass in der Haushaltsnotlage die Preis- und 
Aufgabe von Kunstinstitutionen längst kein Tabu mehr ist. 

Das Haus am Kleistpark
Wie ein erheblicher Sanierungsstau an einem Gebäude der öf-
fentlichen Kunstförderung zur grundsätzlichen Bedrohung 
für die betroffene Einrichtung werden kann, verdeutlichte 
im Laufe des Jahres 2010 der Fall des Hauses am Kleistpark 
in Berlin-Schöneberg. Seit langem hatte es keine wesentli-
chen Verbesserungen mehr gegeben, so dass der Brandschutz 
nur noch notdürftig gewährleistet war, ein zweiter Fluchtweg 
fehlte, mangels eines Fahrstuhls auch keine Barrierefreiheit 
besteht und die Sanitäreinrichtungen für öffentliche Veran-
staltungen unzureichend sind. Die zur Verbesserung notwen-
digen finanziellen Mittel wollte das Bezirksamt Tempelhof-
Schöneberg nicht bereitstellen und orientierte statt dessen 
auf eine Veräußerung des repräsentativen, denkmalgeschütz-
ten Gebäudes, das 1880 für das Botanische Museum errich-
tet wurde. Für das hier ansässige Kunstamt und die Musik-
schule dachten sich die Bezirkspolitiker eine Unterbringung 
in anderen landeseigenen Immobilien wie etwa dem halb 
leer stehenden Rathaus Schöneberg. Die Kommunale Galerie 
wäre damit auf eine Bespielung von Restwänden degradiert 
worden. Doch damit wäre mehr verloren und aufgegeben 
worden als nur ein paar Ausstellungsräume: Seit 1967 hatte 
sich das Haus am Kleistpark zu einem überregional beachte-
ten Kunsthaus entwickelt, das mit seinen Ausstellungen und 
Projekten immer wieder gesellschaftspolitische Fragen auf-
warf, aber auch die Erinnerung an den Nationalsozialismus 
und Fragen von Kunst im öffentlichen Raum thematisierte. 

Der unermüdlichen Kunstamtsleiterin Katharina Kaiser 
gelang es, Öffentlichkeit herzustellen, Protest zu motivie-
ren und die Bezirkspolitiker von den Schließungs- und Ver-
kaufsplanungen vorerst abzubringen. Viele Künstlerinnen 
und Künstler und der bbk berlin setzten sich für den Erhalt 
des Kunsthauses an der Grunewaldstraße ein. So wurden 
nun erste Sicherungsarbeiten für den Brandschutz und die 
Betriebsfähigkeit des Hauses in Angriff genommen. Doch 
die entscheidende Frage über den Fortbestand dieser öffent-
lichen Einrichtung der Kunstförderung vertagten die Poli-
tiker. So bleibt ein ungutes Gefühl zurück, dass sie sich vor 
der anstehenden Wahl nicht festlegen und die Stimmung der 
Wähler nicht verderben wollten. Was aber nach der Wahl für 
das Haus am Kleistpark kommen wird, steht in den Sternen. 
Dann wird auch die Kunstamtsleiterin in ihren verdienten 
Ruhestand gegangen sein. Und auch die traditionsreiche und 
Jahrzehnte währende öffentliche Kunstförderung durch die 
bezirklichen Kunstämter gehört mittlerweile schon der Ver-
gangenheit an. 

Wer gewinnt? Wer verliert? 
Das Spardiktat der öffentlichen Haushalte hat für die Kunst-
förderung eine neue Qualität gewonnen. Es geht nicht mehr 
nur um das Kürzen und Knausern, nun geht es den Institu-
tionen und Einrichtungen gleich an den Kragen. Man sägt 
an der Substanz und gibt die Bestände zur Plünderung frei; 
das kulturelle Erbe wird zum schnell verfügbaren Tafelsilber. 
Aber die Aufgabe von Kultureinrichtungen ist es, die Kultur 
und das künstlerische Schaffen zu fördern und nicht es zu 
kapitalisieren. Das Sammeln und Bewahren ist die Funkti-
on von Museen, aber sie sind nicht ein Notfonds für klamme 

Kommunen und ihre einfallslosen Politiker. Wann verstehen 
sie, dass sich mit minimalen und eh schon dürftigen Kultu-
retats keine Schuldenberge abtragen und die ins Unermess-
liche steigenden Pflichtaufgaben nicht bezahlen lassen. Und 
zu kürzen, wo nichts mehr zu kürzen ist, läuft im Bereich der 
öffentlichen Infrastruktur der Kunst- und Kulturförderung 
auf eine Schließung und grundsätzliche Gefährdung hinaus. 
Und was nicht mehr ist, wird so bald nicht neu entstehen. 

So treffen die Verluste die Allgemeinheit, und nicht nur die 
heutige, auch den künftigen Generationen wird das fehlen, 
was heute gestrichen, eingestellt, aufgegeben und verkauft 
wird. 

In der derzeitigen Krise der öffentlichen Finanzen ist die 
Öffentlichkeit selbst verstärkt gefordert, den Politikern auf 
die Finger zu schauen. Sie muss nach dem Prinzip Nachrech-
nen, Widersprechen und Überzeugen handeln, denn sonst 
wird verscherbelt, bis es kein kommunales Tafelsilber mehr 
gibt; sonst werden die Museen geschlossen, die kommunalen 
Galerien eingestellt und die Förderung der bildenden Kunst 
einzig nur noch dem Kunstmarkt überlassen. Mit der Kunst 
verhält es sich wie mit dem Wasser, weil beides notwendig 
für die Allgemeinheit ist, muss beides der Öffentlichkeit er-
halten bleiben. 

Kritik und Einsatz lohnen sich: Das Haus am Kleistpark 
konnte zumindest kurzfristig als ein Ort der Kulturarbeit ge-
sichert werden. Und auch anderswo hatte der Protest Erfolg 
und die Kritiker wurden zu Gewinnern: Die Beethovenhal-
le in Bonn wurde nicht dem kurzfristigem Eventhype eines 
Neubaus geopfert, das denkmalgeschützte Schauspielhaus in 
Köln wurde nach breitem Protest aus der Bevölkerung mit-
tels eines Bürgerbegehrens nicht der Abrissbirne preis gege-
ben. Davon lässt sich lernen! 

Martin Schönfeld

Ein lebendiger Ort der Kunstförderung: Das Haus am Kleistpark und seine 
Ausstellungsräume, Foto Martin Schönfeld

Verkauft für eine neue Klimaanlage: Gerhard Richters „Matrosen“, 1966, Repro
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... Gentrifi... was? Das Dingsbums geht nicht leicht über die Lip-
pen. Aber es ist da. Es fällt dir auf, wenn du dich eines Sonntag-
morgens fragst: Wann bin ich eigentlich zum letzten Mal wach 
geworden, weil jemand einen Nachbarn mit der Hupe rausgeklin-
gelt hat? Heute ist nur noch das Raspeln von Rollkoffern auf dem 
Pflaster zu hören. Du bemerkst es, wenn auf dem Spielplatz kei-
ner mehr nach „Kevin“ oder „Cem“ ruft. Wenn auf dem Bauschild 
vor dem Apartment-Rohbau steht: „Der Kiez freut sich auf Sie!“ 
(Christoph Twickel, GENTRIFIDINGSBUMS oder Eine Stadt 
für alle, Edition Nautilus, 2010)

Gentrifizierung, ein seit den 1990er Jahren in Deutsch-
land im akademischen Diskurs verbreiteter Begriff ist 

inzwischen zum Modewort avanciert. Er stammt von der bri-
tischen Stadtsoziologin Ruth Glass, die in den 1960er Jahren 
den Zuzug von Mittelklassefamilien in den ursprünglich vor 
allem von Arbeitern bewohnten Londoner Stadtteil Islington 
untersuchte.

Gentrifizierung meint Immobilienspekulation, Entmie-
tung, Totalsanierung und Verdrängung der Bewohner eines 
Viertels zugunsten Besserverdienender. Kreative Räume und 
informelle Nischen entstehen und gehen verloren. Schließ-
lich frisst die Gentrifizierung ihre (ungewollten) Vorreiter 
und deren ‚angesagte Orte’ werden durch standardisierte 
Konsumangebote ersetzt. 

Am Anfang steht ein in die Jahre gekommenes Altbau-
viertel, deren Bewohnerschaft sich vornehmlich aus vielen 
Menschen ohne sozialversicherungspflichtigen Arbeitsplatz, 
aus Alten, Migranten, Arbeitslosen zusammensetzt. Es gibt 
ehemalige Fabrikgebäude und leer stehenden Wohnraum, 
die Mieten sind billig. Für Investoren und Touristen ist die 
Gegend noch unattraktiv, die Straßennamen nichts für die 
Visitenkarte.

Das Viertel erfährt erste Wiederbelebungsversuche durch 
Studierende, Künstler, Künstlerinnen und andere Kreative, 
die auf der ständigen Suche nach bezahlbaren Wohnungen 
und Ateliers solche Bezirke für sich entdecken. Das Image 
des Viertels wandelt sich hin zum Szene- und Kreativquartier 
und die ersten Vorboten der Umstrukturierung halten Ein-
zug: Cafés, Ateliers, szenige Läden und Clubs. Der erste schi-
cke kleine Friseurladen ist ein sicheres Zeichen, dass es kein 
Zurück mehr gibt. Das Viertel beginnt, für Stadtentwickler 
und Investoren interessant zu werden. Galerien ziehen nach, 
Markenshops, Agenturen, Kinderboutiquen und Ökosuper-
märkte. Eine andere, finanzkräftigere Bewohnerschicht 
wird angezogen und auf Modernisierungen folgen Mietstei-
gerungen. Die mehr oder weniger gewaltsame Umwandlung 
des alten Wohnbezirks beginnt. Vormals städtisches Wohn-
eigentum wird an private Konzerne verscherbelt. Investoren 
kaufen und sanieren Altbauten und verkaufen die Wohnun-
gen, Büros und Ladenlokale an einkommensstarke Haushal-
te und zahlungskräftige Firmen. Sie investieren nicht, um 
dort lebenswerte Umwelt und akzeptable Verdienstmöglich-
keiten zu schaffen, sondern um Rendite aus den Objekten zu 
ziehen oder sie mit Gewinn weiterzuverkaufen. 

Die alte Bewohnerschaft und die zugezogenen Kreativen, 
Studenten, Künstler müssen wegziehen, abgesehen von de-
nen, die inzwischen geerbt oder einen gutbezahlten Job ge-
funden haben. Die Gentrifizierung ist vollzogen. Der Bezirk 
gilt jetzt auch im Reiseführer als jung und szenig, ein siche-
res Zeichen dafür, dass bald nichts mehr davon zu spüren 

sein wird. Bald werden erste Privatschulen für die Kinder 
aus den Eigentumswohnungshaushalten öffnen. Nachbar-
schaftsinitiativen werden früher hochgeschätzte laute Clubs 
zu verhindern und verkehrsberuhigte Zonen einrichten wol-
len.

In anderen Innenstadtbezirken werden Designerläden, 
Markenflagshipstores und Kaffeeketten die Gegend nach 
dem Modell weltweiter Konsumzonen standardisieren. 
Dieser Prozess vollzieht sich in Tokio,  Oslo, Amsterdam, 
Barcelona, München, Hamburg, Leipzig, Köln, Berlin und 
anderswo, am Beispiel von London oder New York kann er 
musterhaft nachvollzogen werden. Erschöpfte Touristen 
erholen sich von der vergeblichen Suche nach dem authen-
tischen Ort bei einer Tasse Starbucks-Kaffee und einem in 
Kopenhagen, Tel Aviv und Braunschweig geschmacksidenti-
schen Bagel. Die einstmaligen Vorboten der Gentrifizierung 
sind verschwunden und teure Szene-Lokale weichen der Ver-
ballermanisierung. 

In Berlin ist dieser Prozess unter anderem in Mitte, am 
Hackeschen Markt und in der Oranienburger Straße zu be-
obachten. 

Beispielhaft das Kunsthaus Tacheles, Relikt einer An-
eigung, die sich gegen Räumungs- und Abrissdrohungen 
durchsetzen musste und inzwischen schon seit Jahren als 
Touristenattraktion in die Berliner Mitte eingemeindet. 

Man wird sich nach seiner Schließung und der immobilien-
wirtschaftlichen Verwertung noch nach diesem Ort der Kul-
turproduktion zurücksehnen. Kunstszene und -institutionen 
sind als Beschleuniger in urbanen Aufwertungsprozessen 
auch von den Trägern der Standortentwicklung erkannt wor-
den. Postindustrielle Städte wie Berlin und Hamburg sehen 
in der „Kreativindustrie“, zu der natürlich nicht nur Kreative, 
sondern auch transnationale Medienkonzerne zählen, einen 
Ausweg.

Die Berliner Generallinie von der „Kreativwirtschaft“ als 
Branche der Zukunft ist bisher kaum mehr als eine Marke-
tingstrategie. Der Versuch, mit dem Projekt „Mediaspree“ 
Medienunternehmen an die Stadt zu binden, ist am man-
gelnden Interesse der Branche gescheitert. Ob Projekte wie 
das „internationale Zentrum für Kultur- Medien- und Krea-
tivwirtschaft“ auf dem Gelände des ehemaligen Tempelhofer 
Flughafens mehr Zukunft haben werden, wird sich zeigen.

Die passende Theorie lieferte der Stadtsoziologe Richard 
Florida, der in seinem Buch über die „Kreative Klasse“, das 
2002 in den USA erschien, die „weichen Standortfaktoren“ als 
ausschlaggebend für die Wettbewerbsfähigkeit von Städten 
und Regionen bezeichnet. Florida geht davon aus, dass die 
westlichen Staaten die industrielle Produktion hinter sich ge-
lassen haben und Wertschöpfung heute auf Innovation und 
Medienwirtschaft beruhe. Es müsse daher ein Klima geschaf-
fen werden, in dem Kreative sich wohl fühlen und mit ihren 

innovativen Ideen die Wirtschaft beflügeln. In der Praxis 
jenseits von Marketingkampagnen wie „be Berlin“, greifen 
Stadtentwickler und Investoren auf die Kunstszene zurück, 
wenn Gentrifizierung angestoßen werden soll. Leerflächen 
und Transformationsräume werden zu Orten für Aktionen 
und Ausstellungen. Problemzonen erhalten ein freundliche-
res Image. Die Kunstszene erschließt so die immobilienwirt-
schaftlichen Randbezirke. Die Zwischennutzung ermöglicht 
zumindest temporär Projekte, die sich Künstler bei normalen 
Immobilienpreisen nicht leisten könnten und die mit hohem 
persönlichen Einsatz und wenig Geld realisiert werden. 

Die Rechnung geht auf, wie man in Berlin am standortpo-
litischen Erfolgsprojekt „48 Stunden Neukölln“ sehen kann. 
Der Event, der sich zwischen Kunstplattform und Quartiers-
deko bewegt, hat erheblich dazu beigetragen, Nord-Neukölln 
zum Trendbezirk zu machen. 

Die Kunstszene zählt allerdings nicht zu den Profiteuren 
dieser Verwertungsprozesse und ist schnell selbst von der 
Verdrängung betroffen. Künstler in ihrer überwältigenden 
Mehrheit sind allenfalls Vorboten der Gentrifizierung, die, 
wenn es darum geht, die Profite der durch sie beschleunigten 
Aufwertungsprozesse abzuschöpfen, fast alle leer ausgehen.

Künstlerinnen und Künstler geraten in eine zwiespältige 
Rolle: Sie füllen neue, postindustrielle Atelierangebote wie 
in Berlin-Oberschöneweide aus oder werden durch Kunst im 

Kunst und urbane 
Aufwertungsprozesse

Plakat zur Berlin Biennale 2010 in Berlin-Kreuzberg, Dresdener Straße, 
Foto Martin Schönfeld

Neuköllner Mieter wehren sich gegen Luxussanierung und Mieterhöhung, 
März 2011, Foto Britta Schubert

Paul-Lincke-Ufer, Berlin-Kreuzberg, Februar 2011, Foto Britta Schubert
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öffentlichen Raum selbst zu Akteuren einer gentrifizierten 
Aufhübschung des Stadtraums wie sich das am Neuköllner 
Platz der Stadt Hof andeutet. 

Auf die soziale Lage der Kreativen hat ihre Rolle bei Auf-
wertungsprozessen jedenfalls keinen positiven Einfluss. Das 
durchschnittliche Jahreseinkommen der bei der Künstlerso-
zialkasse Versicherten liegt bei 16.232 Euro, prekäre Lebens-
verhältnisse und Altersarmut sind bei Berliner Künstlern 
eher Regel als Ausnahme.

In der öffentlichen Wahrnehmung gelten Künstler den-
noch als die Gewinner des sozialen Wandels. Künstler haben 
ihren rebellischen Ruf lange eingebüßt, mitunter werden sie 
sogar als Repräsentanten des Besitzbürgertums gesehen.

Der Deal – Künstler erhalten temporär günstige Räume 
für ihre Arbeit, dann wird der wertgesteigerte Ort vermark-
tet – bricht eine alte Tradition stadträumlicher Aneignung, 
die von Besetzungen und politischen Kämpfen geprägt war. 
Der Abschied vom Kampf gegen den Druck von oben lässt we-
der Selbstbild, noch Image der Künstler unberührt, die sich 
im Widerspruch zwischen kritischer Reflexion ihrer eigenen 
Rolle und dem Wusch auf Teilhabe befinden.

Im Sommer 2010 setzte die Veranstaltung der Berlin Bi-
ennale kurzzeitig eine Debatte über Gentrifizierung am Aus-
tragungsort Kreuzberg in Gang (vgl. http://gentrification-
blog.wordpress.com) Im Vorfeld der Veranstaltung tauchten 
Plakate mit den Konterfeis und Telefonnummern der beiden 
Leiterinnen auf: „Guten Tag, mein Name ist Gabriele Horn/
Kathrin Rhomberg. Ich bin Gentrifiziererin!“ Die Plakate rie-
fen zu Aktionen gegen die Biennale auf, da Kunst zur Aufwer-
tung der Kieze und zur Verdrängung Ärmerer beitrage. Die 
Angegriffenen reagierten souverän: „Wir sind bewusst nach 
Kreuzberg gegangen, weil dort Protest und Widerborstigkeit 
eine Rolle spielen“. Die Plakataktion habe man „eigentlich su-
per“ gefunden. Die Plakate blieben hängen – mit unkenntlich 
gemachten Nummern. 

Die Plakate sind symptomatisch dafür, wie hilflos einige 
Gentrifizierungsgegner bei der Suche nach Adressaten für 
ihre Kritik sind. Systembedingte Entwicklungen, ihre Träger 
und vermeintlichen Träger werden zwar erfasst, nicht aber 
ihre Ursachen. Soziale Ungleichheit bringt auch Ungleichheit 
der Wohn- und Lebensverhältnisse mit sich. Nur ist es ein-
facher, eine Kunstveranstaltung zu kritisieren, als die kapi-
talistischen Verwertungsabsichten, die namenlose Immobili-
enspekulanten und anonyme Hedgefondschefs haben.

Weitere Aktionen gegen die Biennale blieben aus und dem 
Angebot einer gemeinsamen Diskussion durch die Biennale 
Leiterinnen kamen die Aktivisten nicht nach. Kreuzberg, 
der laut Biennale-Leiterinnen programmatisch gewählte Ort 
des Protests und der Widerborstigkeit blieb allerdings auch 
nur die untätige Kulisse für eine Kunst-Veranstaltung, die in 
diesem Fall die Gentrifizierung weder beschleunigte, weil sie 
bereits sehr weit fortgeschritten ist, noch in Frage stellte. Die 
Künstler können ihre zwiespältige Rolle im Gentrifizierungs-
prozess nur selbst auflösen, indem sie sich ihrer Verwertung 
für Mietsteigerungen und Wohnraumverknappung entzie-
hen. Dass die (selbst)kritische Reflexion von Marketingstra-
tegien und ökonomischen Verwertungsprozessen mehr ins 
Aktionsfeld von Künstlerinnen und Künstlern rückt, ist zu 
wünschen. „Not in our Name Marke Hamburg“ (http://www.
buback.de/nion), initiiert durch Hamburger Künstler im Jahr 
2009 könnte beispielgebend sein für eine neue Positionierung 
von Künstlern, die die Forderungen nach „Aufwertung“ und 
„Belebung“ kritisch hinterfragen und sich dagegen wehren, 
dass die öffentliche Hand stadtpolitische Initiativen den fi-
nanziell stärksten am Immobilienmarkt überlässt.

Britta Schubert

• 	 Sein überlastetes Atelierprogramm aufstocken, damit es 
dem gestiegenen Bedarf entsprechen kann.

• 	 Die Zahl seiner Künstlerstipendien vergrößern und seine 
Katalog- und Websiteförderung ausbauen.

Damit Berlin nicht erst in zwanzig Jahren zu dann horren-
den Preisen wichtige Werke der Kunstproduktion aus Berlin 
ankaufen muß, um sie überhaupt noch darstellen zu können, 
sollte die Berlinische Galerie jetzt einen eigenen Ankaufs-
etat für zeitgenössische Kunst aus Berlin erhalten. Selbst-
verständlich sollte es nun endlich werden, professionellen 
Künstlerinnen und Künstlern unentgeltlich Zutritt zu den 
großen Kunstsammlungen und ihren Sonderausstellungen 
in Berlin zu ermöglichen. Denn:

Der internationalen Aufmerksamkeit für die Bildende 
Kunst in Berlin und ihrer hohen Wertschätzung entspricht 
umgekehrt proportional die Geringschätzung und Unter-
bewertung der zeitgenössischen Bildenden Kunst durch die 
Berliner Politik. Ein Etat von zur Zeit 4 Millionen Euro für 
die Bildende Kunst bei einem Gesamtetat von 420 Millionen 
Euro für die Kultur bedeuten 1 Prozent für eine ganze Kunst-
sparte. Einer Sparte, die der Stadt mehr Ansehen und Anzie-
hungskraft verschafft als alle Bühnen zusammen, in die das 
fünfzigfache investiert wird. Ihre internationale Werbung 
und die mittelbaren Mehreinnahmen, die die Bildende Kunst 
für Berlin auch noch erbringt, sind um ein Vielfaches höher, 
als das, was die Stadt in die bildende Kunst investiert!

Die Bedeutung der Bildenden Kunst für Berlin muss von 
der Politik wahr genommen werden. Geeignete Räume, Alt-
bauwohnungen und für Künstlerinnen und Künstler nutzba-
re Immobilien verschwinden. Ateliers werden in der Anmie-
tung teuer, Kosten steigen. Künstlerinnen und Künstler, auch 
Galerien oder Projekträume müssen ihre Quartiere immer 
häufiger räumen. „Soziale Stadtentwicklung“ ist abgewickelt, 
das trifft auch die Künstlerinnen und Künstler. Kommunale 
Galerien werden stillgelegt, Kulturpolitik der Bezirke findet 
immer weniger statt. Die dauernde Fluktuation, der schnelle 
Wechsel, Flexibilität und schnelle Anpassung an neue Situa-
tionen werden von vielen vielleicht irrtümlich als pulsieren-
de Kraft empfunden, diese „Lebendigkeit“ kann aber genauso 
gut als Übergang zu letzten Zuckungen und hektischen Über-
lebensaktivitäten gelesen werden.

Der Hype um die Bildende Kunst in Berlin ist nicht un-
endlich, das Leben als Künstlerin, als Künstler in Berlin hört 
auf „sexy“ zu sein. Dies ist der Hintergrund, der Kontext vor 
dem die zeitgenössische Bildende Kunst steht, da hilft keine 
„Signature“-Kunsthalle und es hilft kein „weiter so“!

bbk berlin 
Februar 2011

Was braucht 
die Bildende Kunst 
in Berlin?

Der Offene Brief: „Haben und Brauchen“ hat eine kultur-
politische Debatte ausgelöst. Vor diesem Hintergrund 

positioniert sich der bbk berlin mit folgenden Vorschlägen:
Die Kunsthalle als innovationsloses Prestige-Projekt, als 

Immobilienspekulation am Humboldthafen ist tot. Lebendig 
ist die Diskussion darüber, wie die Infrastruktur der Bilden-
den Kunst in Berlin nachhaltig verbessert werden kann. Auch 
ein Ausstellungsprojekt als Einmal-Sommerspiele am Hum-
boldthafen ist keine Antwort auf die Probleme der Bildenden 
Kunst in Berlin. 

Im offenen Brief der Künstlerinnen und Künstler, Kurato-
ren, Vertreter von Institutionen und weiteren Akteuren der 
zeitgenössischen Bildenden Kunst wird der Dialog darüber 
eingefordert, wie die Bildende Kunst zukunftsfähig gemacht 
werden kann. Berlin muß Künstlerinnen und Künstlern end-
lich ausreichende Präsentations-, Entwicklungs- und Überle-
bensperspektiven bieten.

Die Künstlerinnen und Künstler und ihre Institutionen 
sind es, die den weltweiten Ruf Berlins als „place to be“ be-
gründen. Sie ziehen Menschen und Unternehmen nach Ber-
lin. Soll das so bleiben, muss die Berliner Politik viel dafür 
tun. Sonst werden sie nicht heute, aber morgen wieder gehen. 
Geist ist noch flüchtiger als Kapital. Deshalb schlagen wir 
vor:

Der Leitgedanke des Kunsthallenprojekts wird aufgenom-
men und weitergeführt: Berlin investiert in eine substantielle 
und dauerhafte Verbesserung der regionalen, nationalen und 
internationalen Präsentationschancen für in Berlin entste-
hende Kunst. Es nutzt dafür die in Berlin bereits vorhandene 
Kompetenz und die Synergien unter den Berliner Künstlerin-
nen und Künstlern, Kuratorinnen und Kuratoren, Kunstver-
einen und kommunalen Galerien.
• 	 Die Förderung der beiden Berliner Kunstvereine NGBK 

und NBK und der Kunst-Werke Berlin wird spürbar ver-
bessert. Sie erhalten zusätzlich einen Fonds zur Realisie-
rung gemeinsamer Ausstellungsprojekte.

Es werden neue Fonds eingerichtet:
• 	 Zur Förderung von Ausstellungsprojekten von Künstler-

gruppen, gemeinnütziger Ausstellungsinstitutionen und 
freier Kuratoren/innen

• 	 Zur Förderung von Ausstellungsprojekten der Kommuna-
len Galerien

• 	 Zur Förderung von Produzentengalerien
Zugleich verpflichtet sich das Land Berlin, in seinen eigenen 
Einrichtungen Ausstellungshonorare an die Künstlerinnen 
und Künstler zu zahlen, deren Werke für Ausstellungen ge-
nutzt werden. Es setzt seine Zuwendungs- und Förderemp-
fänger wirtschaftlich in den Stand, in ihren Ausstellungspro-
jekten ebenfalls Ausstellungshonorare zu zahlen.
Ergänzend sollte Berlin:

http://www.yuppiesgegengentrification.de
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nerungskultur, dokumentieren Anspruch und Wunsch auf 
Nachhaltigkeit des Erinnerns. Als könne sich Erinnern durch 
besonders widerstandsfähiges Material in einer durch „Ver-
drängung und Vergessen“ bestimmten “Kultur der Aufbewah-
rung“ behaupten. Einige Bewerber verwenden Text / Schrift 
als Material, jedoch steht hauptsächlich die Informations-
vermittlung im Vordergrund. Selten geht es um spezifisch 
typographische Gestaltung oder gar poetische Qualitäten. 
Benutzte Metaphern bleiben klischeehaft und phrasenkom-
patibel. So wendet sich „David gegen Goliath“ oder das „Blatt 
der Geschichte“. Neben Leidensgesten, pathetisch aufgelade-
nen, konstruktivistischen Formengebilden oder einfachem 
Schreinerwerkzeug erscheint Elser als Engel, als Maulwurf, 
auf „dorischer“ Säule, in Flammen stehende Silhouette oder 
als der „Reichsadler besiegende Drachentöter“. Und bei ge-
nauerem Hinsehen soll der Schriftzug „Zum Gedenken an 
die Opfer der Menschheit“ auch das Wort „Umdenken“ bein-
halten.

„SOLL“ ist die bevorzugte Vokabel zur Überbrückung von 
Wunsch und Form, wenn die erhofften Wirkungen nicht aus 
den Vorschlägen ablesbar sind. Doch es finden sich auch sehr 
durchdachte, detaillierte Angaben zu künstlerischen Frage-
stellungen bezüglich Sinn und bevorzugter Form. 

Eine umfassende Auseinandersetzung mit den eingereich-
ten Bewerbungen wäre deshalb von einigem Interesse, ist in 
diesem Artikel aber nicht realisierbar. Ich möchte dennoch 
auf einige Arbeiten näher eingehen, da sich der Wettbewerb 
“Denkzeichen Elser“ von anderen öffentlichen Ausschreibun-
gen wesentlich unterscheidet. Diese Unterschiede sind durch 
die Person Johann Georg Elsers und seines Vorhabens in den 
1930er Jahren begründet. 

Umstände und mögliche Motive Elsers stellen an heutige 
Kunstschaffende grundsätzliche Fragen nach Verortbarkeit 
der eigenen Arbeit insbesondere im Hinblick auf mögliche 
Formen der Widerständigkeit von Kunst hier und jetzt. Der 
Umgang mit Kunst im öffentlichen Raum, die Art und Weise, 
wie in Berlin mit offenen Wettbewerben verfahren wird oder 
auch der immer stärker werdende Einfluss privater Sponsoren 
und Zwischennutzer zeigt eine beunruhigende Entwicklung 
auf, deren Auswirkungen sich größtenteils unbemerkt entfal-
ten können. So werden Musikveranstaltungen im Bodemuse-
um auf der Berliner Museumsinsel mit einer Werbeästhetik 
beworben, die Vergleiche mit Produktionen der Pornoindus-
trie der 1990er Jahre nicht scheuen muss. Auch die jährliche, 
temporäre „Übertünchung“ von Micha Ullman‘s Denkmal 
zur Erinnerung an die Bücherverbrennung 1933 auf dem Ber-
liner Bebelplatz durch die „Fashion Week“ zeugt von einer 
Ignoranz gegenüber künstlerischen Formen des Erinnerns, 
als gesellschaftlich notwendiger Arbeit, dass einem schlecht 
werden kann. Entsprechungen, dieser Art gedankenloser 
Tänzeleien, auf symbolischer Ebene, finden sich auch in den 
Einreichungen zum Denkzeichen Elser.

Dessen Auslobung zur Auseinandersetzung mit den his-
torischen, politischen und moralischen Dimensionen be-
züglich Johann Georg Elser und seiner Tat sollte eigentlich 
hoffnungsvoll stimmen. Geht es hier gerade nicht um die 
Visualisierung abstrakt-politischer Kampfbegriffe wie „Ein-
heit“ oder „Freiheit“, nur um weiter am restaurativ geprägten 
Selbstbild des Nationalstaates zu weben oder an Konstrukti-
onen ungeeigneter Termini wie etwa „Volk“ oder gar „Rasse“ 
(neudeutsch: Ethnie) mitzuwirken.

„i wonder if heaven got a ghetto“ -tupac shakur

Am 15. und 16. Juni 2010 trifft sich das Preisgericht in einer 
zweitägigen Sitzung, um über 207 Wettbewerbsarbeiten ei-
nes offenen, anonymen, zweiphasigen Wettbewerbes für ein 
Denkzeichen Georg Elser in Berlin zu entscheiden. 

Im Vorfeld hat es wiederholt Versuche gegeben, auf die 
Gestalt des Denkzeichens und dessen Standort in einschrän-
kender Weise Einfluss zu nehmen. Sowohl die „Empfehlung“ 
einer „gegenständlichen“ Realisierung als auch die Festle-
gung des Standortes Wilhelmstraße konnte sich nicht durch-
setzen.

Was war geschehen? 
Am 8. November 1939 zündet Johann Georg Elser im Bürger-
bräukeller in München eine Bombe mit dem Ziel die „augen-
blickliche“ Führung, also „Hitler, Göring und Goebbels“ zu 
treffen, um so den Krieg zu verhindern. Er wird auf der Flucht 
in die Schweiz verhaftet und am 9. April 1945 im Konzent-
rationslager Dachau erschossen. Lange Zeit halten sich Ver-
schwörungstheorien über Elser. In den letzten Jahrzehnten 
tauchen vermehrt Zeugnisse über Elser als Person und seine 
Tat auf. Elser wird Gegenstand künstlerischen Schaffens. Es 
entstehen Texte, Bilder, Filme, Kompositionen, es wird wis-
senschaftlich geforscht und dokumentiert. Eine Rezeptions-
geschichte Elsers bildet sich aus, der vor allem private Initi-

„und er will, dass das monument 
zur zukunft spricht, dass eine note von berg, 
der boxring in einem gemälde von bacon 
oder die geschichte der metamorphose, 
die von kafka in einer novelle erzählt wird, 
eben nicht das versprechen eines volkes, 
sondern seine realität, eine neue art, 
die erde zu „bevölkern, 
schaffen.“

jaques ranciere: ist kunst widerständig? merve 2008

realisierungsempfehlung

eine linienzeichnung
zur skulptur geworden und ins erz gegossen
also vom stein her kommend/ erkaltet
zwei drei sätze georg elser zugeordnet 
ein erkennbares motiv/ im profil
diodenbeleuchtet nach anbruch der dunkelheit

platzierungen

unter tage
die erzählung vom stein
umgedeutet und als ort ELSER bezeichnet
jederzeit medial? auffindbar 
im gesellschaftlichen kartensystem der orte
eine symbolische geste
aus festgelegtem betrachtungswinkel zu sichten
geschichtsimmanent und abbildbezogen 
in begrenztem bewegungsfeld der erinnerung
________________

eine lebenslinie elsers zum kreisrund gebunden
eine zugeordnete motivik umschließend
und in den stein gelassen
ein pulsschlag daraus spürbar
weiß und wasserdicht
im festumzirkelten erfahrungsbereich elektronischer zeitfol-
gen

Teil 1

„what we gotta say ya ya ya ...“ publik enemy

Zwei Meinungen zur Realisierungsempfehlung des Berli-
ner Wettbewerbes “Denkzeichen Elser“ sind besonders 

häufig. Zum einen der Hinweis auf einen anderen Bewer-
bungsbeitrag mit der Begründung „...das hätte doch viel 
besser zu Elser gepasst“. Das zweite Statement gibt sich 
vordergründig sachbezogen und bevorzugt diese oder jene 
Einreichung aus Gründen vermeintlich künstlerisch größe-
rer Tragweite. Bei Nachfragen stellt sich heraus, dass auch 
hier von einer persönlichen Beurteilung ausgegangen wird. 
Beide Positionen werden mit einer diffusen Argumentation 
untermauert, die im Kern auf der Idee der “fortschreitenden 
künstlerischen Form“ beruht, also einer Kunst die sich durch 
die Zeit bewegt, wandelt, und, das ist hier entscheidend, zu 
einer “besseren, zeitgemäßeren“ Kunst erneuert. Eine Vari-
ation dieser Sichtweise findet sich in einer affirmativen Hal-
tung gegenüber scheinbar neueren formalen Ansätzen. Hier 
wird das Neue vor allem als Abgrenzung von Häufungen und 
allzu Bekanntem definiert. 

Kunst, die beispielsweise Sound nutzt, sogenannte „neue 
Medien“ oder Möglichkeiten des WWW, ist in ihrem Wir-
kungsgrad stark abhängig von der Entwicklungslage der ein-
gesetzten Produktionstechniken und partizipiert teilweise 
von der Aura des Neuen, die diesen Techniken anhängig ist. 

Einige Wettbewerbsbeiträge nutzen diese Techniken, an-
dere beziehen sich auf in der Vergangenheit erprobte Formen 
des Erinnerns. Die künstlerische Bandbreite der Einreichun-
gen zeigt, trotz der offenen Auslobung, einige gravierende 
Leerstellen. Die zum Teil vorgeschlagenen Mittel und Formen 
werden nur bedingt auf ihre Möglichkeiten eines Erinnerns 
an Johann Georg Elser hinterfragt.  Eine Mehrzahl der Bei-
träge schlägt vor, im ausgewiesenen Stadtraum Skulpturen 
und monumentartige Erinnerungsräume zu errichten. Man-
che Teilnehmer verweisen auf die schicksalhafte Bedeutung 
der Zeit, vornehmlich in biographischem Bezug zu Elser, die 
sich jedoch hauptsächlich in einer symbolischen Nutzung 
von Ziffernblatt und Sekundenschlag äußert. Steinerne Säu-
len, gemauerte Kuben und stählerne Konstruktionen, hier 
Zeugnisse einer ausschließlich europäisch geprägten Erin-

„JA, 
ICH WOLLTE 
DIE 
FÜHRUNG 
TREFFEN ...“

Der Berliner 
Wettbewerb 
„Denkzeichen 
Georg Elser“

1. Preis, Entwurf Ulrich Klages (Alle Abbildungen auf dieser Seite.)
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ativen zu Grunde liegen und die bis heute ebenso andauern, 
wie eine Auseinandersetzung über die vermeintlich richtige 
Art und Weise des Gedenkens an Johann Georg Elser.

An jenen zwei Tagen der Preisgerichtssitzung im Som-
mer 2010 liegt den Beteiligten der Preisgerichtssitzung ein 
Katalog vor, der die eingereichten Bewerbungen nach einem 
Raster auf einer halben DinA4-Seite darstellt. Die Arbeiten 
werden, auf einzelnen Schautafeln, die mit jeweils gleichen 
Ausmaßen Bildmaterial und Erläuterungen der Verfasser 
zeigen, vorgeführt, und von einer der VorprüferInnen in ein-
minütigen Beiträgen vorgestellt. Vereinzelt werden Fragen 
gestellt. Die Anzahl der zu sichtenden Vorschläge mahnt je-
doch zu Effizienz und Kürze. Zwei Arbeiten erfüllten nicht 
die Wettbewerbsformalien und werden nach Entscheid des 
Preisgerichts ausgeschlossen.

Der Vorschlag mit der Nummer 1073 (Verfasser unbe-
kannt) nutzt als einziger Beitrag eine dezentrale, netzartige 
Grundidee. In 70 Bibliotheken sollen „Georg Elser Regale“ mit 
ca. hundert Büchern, „die geeignet sind, ein lebendiges Bild 
der Zeit des NS-Regimes zu vermitteln“, aufgestellt werden. 
Der Vorschlag hat keine Verfassererklärung.

Es verbleiben 205 Einreichungen im Wettbewerb.
Um Häufungen der ästhetischen Ansätze zu verdeutli-

chen, hier eine subjektive, von mir nach Abschluss des Wett-
bewerbes vorgenommene Kategorisierung der eingereichten 
Arbeiten:

figur/ statue: IIIIIIIIIIIIIIIIIIIIIIIIIIIII
bodenöffnung: IIIII
figur auf säule: IIIIIIIIIIIIIIIIIIIIIIIIIIIIIIIIIIIIIIIIIIIIIIII
schrift: III
swastika etc.: IIIIIIIIIIII
objekt/ säule: IIIIIIIIIIIIIIIIIIIIIIIIIIIIIIIIIIII
kubus/raum: IIIIIIIIIIIIIIIIIIIIIIIII
skulptur+photo/ text: IIIIIIIIIIIIIIIIIIIIIIIIIIIIIIIIII
säule/ uhr: IIII
sound: II
licht: I

Obwohl die Präsentation der Arbeiten vereinheitlicht wur-
de, bleibt ihre Eigenständigkeit erhalten. Visualisierungen 
(Bilder, Pläne, Modellphotos, Skizzen usw.) dienen später bei 
den Abstimmungsdurchgängen als „eye-catcher“, zur Erinne-
rungsstütze für eigene Einschätzungen. Dennoch stellt sich 
eine gewisse Dominanz des Visuellen her, in Verbindung mit 
kurzen abgespeicherten Statements.

„if ever i would stop thinkin‘ about music and politics...“ 
– disposable heroes of hiphoprisy

Gleich zu Anfang der ersten Runde fällt Vorschlag 1014 
(Arndt Beck) auf, der „Kein Denkmal für Georg Elser“ vor-
sieht. Diese Arbeit schlägt das Einschmelzen des „Denkmals 
für die Opfer des 20. Juli 1944“ vor. Aus dieser Bronze soll ein 
überdimensioniertes Bundesverdienstkreuz geformt werden, 
auf dem sich anfallende Fäkalien aus einer angeschlossenen 
öffentlichen Toilette ergießen: Gewidmet den Zollbeamten, 
die Elser an der Grenze zur Schweiz verhaftet hatten. Au-
ßerdem soll täglich ein Asylsuchender einen „Elser-Pass“ 
für einen dauerhaften EU-Aufenthalt erhalten. Als einer der 
wenigen Beiträge verortet sich 1014 explizit politisch. Offen 
tritt das Misstrauen gegenüber staatlich initiierter Gedenk-
kultur bezüglich des antifaschistischen Widerstands zu Tage. 
Auch ein aktueller Bezug zur Asylpolitik der Bundesrepublik 
Deutschland wird mühelos in die Form integriert.

Leider wird durch Forderung nach Einschmelzung in Be-
zug zur provokativen Fäkalien-Metapher eine Umsetzung 
dieses Vorschlags geradezu verunmöglicht. Die in diesem 
Wettbewerb einzigartige Berücksichtigung von Migration in 
der heutigen Zeit gerät so in den Status einer nicht einzulö-
senden Maximalforderung und unterstreicht ärgerlicherwei-
se den Zynismus eurozentristischer Metropolenbewohner. 
Schade! 

In dieser, ersten, Runde benötigen die Entwürfe mindes-
tens 2 Stimmen um im Verfahren zu bleiben. 61 Arbeiten 
kommen so in die zweite Runde. Jetzt soll mehrheitlich ab-
gestimmt werden. Es wird um positive Statements für die 
Entwürfe gebeten. 

Vorschlag 1197 (Heiko Huennerkopf) nutzt den Elser zuge-
schriebenen Satz „Der Zweck ist nicht erreicht“ für eine Fas-
sadengestaltung in 1m breiten Buchstaben über drei Häuser-
fassaden hinweg. Zusätzlich ein 8m hohes Porträt Elsers. Die 
Farbe verblasst nach einigen Stunden, denn „Elser liegt es 
nicht, sich in den Mittelpunkt zu rücken.“ Diese Arbeit wird 
im Preisgericht länger diskutiert, da sie als einziger Vorschlag 
des Wettbewerbes als temporäres Denkzeichen angelegt ist. 
Idee und Verfahren gründet auf einer psychologisierenden 
Einschätzung auf deren Basis Elser Bescheidenheit attestiert 
wird. Der Vorschlag erhält nicht die nötigen Stimmen. Ein 

weiterer Entwurf wird ebenfalls ausführlicher diskutiert, 
scheint er doch eine Lösung des im Vorfeld des Wettbewerbes 
thematisierten Problems des nicht vorhandenen authenti-
schen Ortes, bezüglich Elser in Berlin, aufzuzeigen. 

Diese Arbeit mit Nr.1128 (Joachim Seinfeld) nutzt moder-
ne Übertragungstechnik, um via Standleitung einen Bezug 
zum Tatort München herzustellen. Passanten in Berlin und 
München soll über eine Art Bildtelefon Interaktion ermög-
licht werden, zusätzlich eine Glasscheibe mit einem Foto El
sers in Berlin, ebenso 5 ebenerdige Messingtafeln mit Zitaten 
Elsers.

Exemplarisch an dieser Arbeit, stellvertretend für eine 
Mehrzahl der eingereichten Entwürfe, ist hier die Reduktion 
auf ein oder zwei Teilaspekte der Auslobung. Obwohl der In-
teraktionsgedanke in seiner formalen Umsetzung durchaus 
überzeugt, reduzieren sich die Verweise zu Elser auf reine In-
formationsvermittlung via Bild und Text in einem ästhetisch 

nicht sehr ausdifferenzierten Appendix zur Monitorsäule. Es 
gelingt nicht, den Kommunikationsgedanken mit der spezi-
fischen Biographie Elsers zu verbinden. 

Am Ende des ersten Tages verbleiben 15 Arbeiten im Ver-
fahren. Unter den ausgeschiedenen Einreichungen sind unter 
anderem alle Vorschläge, die eine Evokation der Betrachter 
durch Nachbildung einer räumlich-physischen Situation, die 
mit Elsers Tat in Verbindung steht, beabsichtigen. Darunter 
Arbeiten die das Aushöhlen der „Säule“ thematisieren oder 
den Schuttberg nach der Explosion im Münchner Bürger-
bräukeller.

Ebenso Entwurf 1191 (Esther Glück), der beinhaltet „1000 
Duplikate von Gebäudebruchstücken des KZ Dachau“ an 
Drahtseilen über die Wilhelmstraße zu spannen. Als Leitge-
danke soll hier „die massive Bedrohung, die Elser empfand, 
deutlich werden“.

Mimetische Konzepte spielen allgemein in den Künsten 
und speziell im Bezug zu Formen der Erinnerungskultur 
nach wie vor eine Rolle, werden jedoch mitunter in ihrer Wir-
kung diametral interpretiert. Gründe hierfür sind im spe-
ziellen Verhältnis der verschiedenen Formen der bildenden 
Künste zu den modernen Massenmedien (Fernsehen, Kino 
und Computerspiele) zu finden, die diese Möglichkeiten der 
Sinneserfahrung zu „Überwältigungskonzepten“ weiterent-
wickelt haben.

„das böse ist immer und überall“ 
– erste allgemeine verunsicherung

Einige Beiträge nutzen Hakenkreuz und Hitlerbärte. Schein-
bar sollen beide Zeichen stellvertretend für Nationalsozialis-
mus stehen, gegen den Elser tätig wurde. Begründungen sind 
in den Einsendungen jedoch kaum zu finden. So lässt sich nur 

spekulieren, weshalb die Faszination von Fackeln, Schnurr-
bärten, Swastika, Autobahnen und womöglich die Unterwä-
sche des GröFaZ unter einigen Wettbewerbsteilnehmern so 
stark ist, dass alle Verhältnismäßigkeit bezüglich der Person 
Elser außer Acht bleibt.

Exemplarisch erwähnt werden kann Vorschlag 1088 (Karl 
Siegel), der vorsieht, ein zentrales Denkzeichen in Form einer 
verbogenen „quadratischen Stahlplatte, aus der der Grund-
riss einer Swastika als Negativform herausgetrennt wird“, an 
der Wilhelmstrasse zu errichten.

Vier im Gehweg verankerte „Winkelstücke“ mit Inschrift 
„Georg Elser“ „markieren die wichtigsten Handlungsorte der 
NS-Täter“. Das 1,90 m hohe Denkzeichen soll auf „flachem 
Betonsockel mit Lebensdaten von Elser“ stehen. Als Leitge-
danke sprechen die Verfasser von einer „konzeptuellen Aus-
einandersetzung mit Swastika“. 

Auch hier ist der Bezug zu Elser reduziert auf ein An-
hängsel mit Namenszug und Lebensdaten. Das sogenannte 
„Denk“-Zeichen besteht letztlich aus einem riesigen Haken-
kreuz. Sämtliche Einreichungen, die oben genannte Zeichen 
nutzen, Auszüge aus Hitlers „Mein Kampf“ oder „Flammen“-
Symbolik, finden erfreulicherweise keine 2 Stimmen, um in 
die nächste Runde zu kommen.

Der zweite Tag lässt etwas mehr Zeit, um über die verblei-
benden Vorschläge zu diskutieren. Auf Antrag der Preisrichter 
können einzelne, bereits ausgeschiedene Beiträge ins Verfah-
ren zurückgeholt werden. Rückholanträge müssen allerdings 
begründet werden. Danach wird erneut über den Verbleib im 
Verfahren abgestimmt. Das Preisgericht beschließt, 12 Arbei-
ten für die zweite Stufe des Verfahrens zuzulassen und bittet 
um Klärung einiger unklarer Details. Die einzelnen Vorschlä-
ge sollen spezifisch überarbeitet werden und Angaben über 
Kostenrahmen, Folgekosten und Verkehrssicherheit enthal-
ten. Das Verfahren ist bis zu diesem Zeitpunkt korrekt und 
professionell durchgeführt.

1069 (Thomas Eller), eine der vielversprechenden Einrei-
chungen unter den letzten 12 Bewerbungen, schlägt die Um-
benennung des U-Bahnhofs Mohrenstraße in Georg-Elser-
Denkzeichen vor. Hier soll der verbaute rote Marmor, der aus 
der Zeit des Nationalsozialismus stammt, umgedeutet wer-
den für das Gedenken an den Mann Georg Elser und seine 
Tat. Der Vorschlag erregt großes Aufsehen in der Jury und 
lässt auf eine ausführliche Diskussion hoffen. Warum wird 
es aber für diesen Entwurf am 12. Oktober 2010, in der End-
runde, nur für eine Platzierung reichen? Werden alle betei-
ligten Preisrichter das Verfahren durchstehen oder kommt 
es zu verfrühten Abreisen und werden wir endlich Klarheit 
über das „Wesen“ des Mannes erlangen, der versuchte Hitler, 
Göring und Goebbels mit einer Bombe zu töten?

Ende des ersten Teils.

Teil 2

Was bisher geschah:
Das Preisgericht hatte am 16. Juni 2010 beschlossen, 12 Ar-
beiten mit spezifischen Überarbeitungsempfehlungen für 
die zweite Wettbewerbsphase zuzulassen. Man war der Mei-
nung, die ausgewählten „letzten 12“ seien eine gute Auswahl 
der 207 Einreichungen. Unter anderem werden nun Vorschlä-
ge zur Vermittlung des Wettbewerbes erwartet. Zur mögli-
chen Dokumentationsform schlagen sieben der 12 Bewerber 
u.a. eine Website als mögliche Form vor, für vier genügt eine 
temporäre Ausstellung oder eine Broschüre. Ein Bewerber 
machte keine Angaben. 

Gleich zu Beginn der Sitzung am 12. Oktober 2010 kommt 
es zur Abreise eines Preisrichters. Wie sich später heraus-
stellt, gab es einen „wichtigen“ Termin. Das Verfahren ist 
nicht gefährdet, denn zu diesem Zweck sind stellvertreten-
de PreisrichterInnen anwesend, die auf die jeweilige Position 
nachrücken. Nach kurzem Kampf gegen die Sonne, die die au-
tomatischen Sonnenblenden des Ministeriums in Bewegung 
gesetzt hat, kann den „Terminatoren“ der Saft abgedreht wer-
den. Das Verfahren beginnt. 

Vorschlag 1007 (Werner Klotz) ist vom Argument der Be-
scheidenheit Elsers weit entfernt und möchte einen Blick in die 
„Lebens- und Vorstellungswelt von Georg Elser“ ermöglichen, 
das „Individuum Elser einem menschenverachtenden System 
gegenüberstellen“, „... zwischen den zwei auseinanderfallenden 
Bildwelten steht die Vision Elsers ...“. Realisiert werden soll ein 
großformatiger Quader aus Beton, Glas und Stahl (3,6mx 2,4mx 
4,8m). An zwei Seitenwänden Text in deutscher und englischer 
Sprache, eine Frontplatte mit Porträt Elsers aus hunderten von 
Einzelbildern des Zweiten Weltkriegs. Die Rückseite ermög-
licht Einblick zum Porträt Elsers auf den Innenseiten des Qua-
ders. Durch Sonneneinstrahlung bzw. Kunstlicht reflektieren 
die Einzelbilder von der Vorderseite ...

2. Preis, Entwurf Thomas Eller

3. Preis, Renate Herter: Georg Elser Zeit-Zeichen
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breite Betonwand „versperrt“. Dahinter be-
findet sich ein begehbarer Raum der Stille, 
ebenfalls aus Beton. Seitlich findet man 
eine verdeckte Bodenöffnung aus der ein 
tickendes Metronom zu hören ist. Auf der 
Lichtung verteilt sind fünf Figuren in einer 
die menschlichen Gesten verdichtenden 
Formensprache, wie sie in Zeugnissen des 
Erinnerns in den Jahren nach Beendigung 
des 2. Weltkrieges verbreitet ist.

Die Einreichungen zum Berliner Wettbe-
werb „Denkzeichen Elser“ zeigen, dass diese 
Formen auch heute noch von vielen Künst-
lern als wirkungsvoll erachtet werden.

Argumente, die gegen den „kleinen 
Handwerksmann“ mit Koffer und Tischler-
schürze aus Bronze sprechen, beziehen sich 
vor allem auf die „Dichte“ der figürlichen 
Darstellungen im Berliner Stadtraum und 
die daraus resultierende relativierende Er-
scheinungswirkung.

Fast schon immateriell mutet dagegen 
der Vorschlag 1008 (Astrid Dekkers) an, 
der einen gemalten Text auf dem Dach ei-
ner Grundschule am Brandenburger Tor 
vorsieht und den man auf Luftbildern von 
google earth sehen soll, verknüpft mit Hin-
tergrundinformationen zu Elser.

Problematisch gesehen wird die Verbin-
dung der Person Elsers, der sich mit seiner 
Tat auch gegen die zunehmende Entmündi-
gung durch die Nationalsozialisten wehren 
wollte, mit dem Medium bzw. der Dienst-
leistung eines weltweit agierenden Kon-
zerns, der seinen Profit durch die Erstellung 
von Nutzerprofilen und der Verwertung 
privater Daten erzielt. Der Vorschlag erhält 
keine Mehrheit.

„Um Elser gerecht zu werden“ will Vor-
schlag 1010 (Renate Herter) ästhetische 
Zurückhaltung üben, als auch Nachhaltig-
keit zum Ziel haben. „Erinnerung an his-
torisches Geschehen (...) hätte dabei ein 
Innovationspotenzial zu aktivieren“. Das 
soll erreicht werden durch „das Besondere 
dieses Vorschlags einer begehbaren Skulp-
tur“, einer unmittelbaren Körpererfahrung 
und der „unmittelbar konkreten Erfahrung 
von Zeit“.

Das „Georg Elser Zeit-Zeichen“ soll zwei-
teilig in „Kreisform“ eines weißen Textes 
und einer weißen Plattform, bündig in den 
Gehweg eingelassen werden“. Wird die Platt-
form betreten, was nur einzeln geschehen 
kann, sind „Vibrationen (Schallwellen) zu 
spüren“. Mit der Idee der ästhetischen Zu-
rückhaltung scheint diese Arbeit an die oft 
unterstellte „Bescheidenheit“ Elsers anzu-
knüpfen. Es findet sich jedoch kein Hinweis 
seitens der Verfasserin. Die Originalität, die 
vor allem in einer viel zu selten im Wettbe-
werb zu findenden Durchdringung von Idee 

und formaler Umsetzung gründet, ist durch-
aus überzeugend, obwohl auch hier der Bezug 
zu Elser nur durch ergänzende Textinforma-
tion zu Stande kommt.

Der Vorschlag wird am Ende des Tages mit 
einem dritten Platz ausgezeichnet.

„same old story, same old me“ 
– step across the border, fred frith

Die am Ende des ersten Teils dieses Artikels 
kurz dargestellte Arbeit „U-Bahnhof als Ge-
denkstätte Georg-Elser-Denkzeichen“, jetzt 
mit der Nr. 1005 (Thomas Eller), bezieht 
Stellung zu einigen detaillierten Überarbei-
tungsempfehlungen, die sich auf die Durch-
führung der Umdeutung des verwendeten 
Marmors bezieht. 

Laut Vorschlag sollen 11 großformatige 
Darstellungen von historischen Fotos über 
perforierte Schablonenfolien durch Sand-
strahlung in den Marmor gefräst werden.

Gefragt wurde auch nach den Auswirkun-
gen des künstlerischen Konzeptes, falls der 
Marmor doch nicht aus der Neuen Reichs-
kanzlei stamme. Der Verfasser vermerkt 
hierzu, dem „Marmor des U-Bahnhofs an 
die Substanz gehen“ zu wollen und möchte 
diesen Vorgang als „symbolische Geste“ ver-
standen wissen.

Das Kunstwerk „arbeite“ mit der „Sub
stanz der Steintafeln, als „Hitlers Marmor“. 
„Symbolisch eingeschrieben werden soll „El-
ser geht / ging Hitler an die Substanz“. Die 
genaue Herkunft des Marmors „ist für den 
vorliegenden Entwurf nicht so relevant“. Der 
auf dem Schwerpunkt einer „symbolischen 
Aktion“ fußende Vorschlag weist somit eine 
Analogie zur Verwendung von „Zeichen“ des 
Nationalsozialismus (Swastika, Hitlerbär-
te etc.) anderer Wettbewerbsbeiträge auf. 
Gleichzeitig benennt er Georg Elser quasi als 
Antipoden Hitlers, deren beider Kampf noch 
immer andauere. Dieses Argument ist wäh-
rend der Preisgerichtssitzungen öfters vor-
getragen worden. Der zuständige Preisrich-
ter ist zu diesem Zeitpunkt jedoch bereits 
abgereist.

Betrachtet man den künstlerischen 
Vorgang in dieser Arbeit, so verweist die 
„Kampfsituation“ außerdem auf ein weite-
res Merkmal „politischer“ Auseinanderset-
zungen, welches zudem einige Parallelen 
zur „Disziplin der Geschichtsschreibung“ 
aufzeigt. Es geht hier in erster Linie um De-
finitionsmacht. Letztlich verortet sich die 
vorgeschlagene „symbolische Geste“ in ei-
nem Kampf um die Definition von Geschich-
te, im Sinne einer Legitimation bestimmter 
Einschätzungen und Beweisführungen auch 
im Hinblick auf zu erreichende „Klarheit und 
Wahrheit“.

Es gibt auch eine 13 Minuten-Uhr im In-
nenraum, die eine „Zeitspanne erlebbar“ 
machen soll. Über eine „Röhrenkonstrukti-
on“ werden „Bildsplitter einer Dia-Collage 
mit Bildern aus dem Weltkrieg“ projiziert. 
Behauptet wird die Entstehung eines erneu-
ten „Vexierbildes aus persönlichen Momen-
ten“ von „Elsers Leben“ und Fotodokumen-
ten „von dem was er durch seine visionäre 
Tat verhindern wollte“. Zwei Minuten lang, 
alle 13 Minuten, täglich von 10.00 bis 22.00 
Uhr.

Die Ansprüche der Verfasser sind ext-
rem hoch, sprechen sie doch vom „Blick in 
die Lebens- und Vorstellungswelt“ Elsers 
und dem „Erleben“ einer „schicksalhaften“ 
Zeitspanne (Hitler verlässt 13 Minuten vor 
Detonation der Bombe den Bürgerbräukel-
ler). Beides bleibt jedoch nebulös und ist 
für das Preisgericht auch nach wiederhol-
ter Betrachtung nicht nachvollziehbar. Der 
Betonquader ist auch nicht begehbar und 
ähnelt einem Guckkasten, der den Blick auf 
ein scheinbar beliebiges Panoptikum an Bil-
dern freigibt, einer Art „Tapete“ wie man sie 
aus der Innenraumgestaltung von Bars und 
Shopping-Malls mit Themenschwerpunkt 
kennt. Die Einbeziehung von Licht, die eine 
„animierte“ Betrachtung der Fotos im In-
nenraum des Quaders assoziiert, bleibt trotz 
ihrer formalen Wirkung, soweit das auf dem 
mitgelieferten Bildmaterial ersichtlich ist, 
unbegründet und auf die in Aussicht gestell-
te Wirkung des „Erlebens“ unreflektiert.

Entscheidend für die Wertung des Preis-
gerichts, diesen Vorschlag nicht zur Reali-
sierung vorzuschlagen, schien vor allem die 
Diskrepanz zwischen den beschriebenen 
Leistungen zu sein, die dieses teilweise mi-
metische Konzept in Aussicht stellt, und 
der zu erwartenden sinnlichen Erfahrung 
mit der Form des vorgeschlagenen Denkzei-
chens.

„walk this way“ -run dmc / aerosmith

1001 (Nele van Wieringen), eine Arbeit 
„ohne Titel“, schlägt eine lebensgroße Bron-
ze Elsers auf der Mitte des Gehwegs der Wil-
helmstraße vor. Die in südliche Richtung ge-
hende Figur trägt eine blaue Tischlerschürze 
und einen Koffer, aus dem das Ticken einer 
Uhr zu hören ist.

Das derart in Form gesetzte Element der 
Zeit hat in der Erinnerungskultur eine lange 
Tradition. Es findet unter anderem Verwen-
dung in der KZ- Gedenkstätte „Salaspils“ 
in der Umgebung der lettischen Stadt Riga. 
Dort finden sich, in einer Waldlichtung ge-
legen, noch weitere Formen des Erinnerns 
auf die immer wieder zurückgegriffen wird: 
Der Eingang zur Lichtung wird durch eine 

Astrid Dekkers-Google Earth David Manstein und Maria Vill: 13 Minuten, die der Weltgeschichte fehlen

Maria Theresia Litschauer: Denk-Zeichen für Georg Elser

Entwurf Werner Klotz (Detail)
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Entscheidend ist hier das Verhältnis von 
der Struktur des Vorgangs, einer bloßen Um-
deutung von Geschichte, und der kritischen 
Betrachtung dieser Vorgänge bezüglich ihrer 
politischen Bedeutung. Darauf wird jedoch 
nicht eingegangen.

Die vorgeschlagene Arbeit nutzt eine wei-
tere künstlerische Technik:

Die 11 historischen Fotos sollen durch 
anamorphotische Verzerrungen ausschließ-
lich von einem definierten Standpunkt aus 
„klar“ erkennbar sein. Begreift man diese 
künstlerische Strategie, unter den Voraus-
setzungen der oben erwähnten „symboli-
schen Geste“, so lässt sich daraus eine Sicht-
weise von Geschichte ableiten, die immer 
noch von dem einen, „Klarheit schaffenden“ 
Standpunkt ausgeht, der unsere sonst „um-
nebelten Blicke“ schärft. Auch hier haben wir 
es mit der Verwendung einer durchaus gän-
gigen Praxis in den Feldern der Geisteswis-
senschaften zu tun. Und auch hier bleibt die-
se Strategie unhinterfragt. Es wird deutlich, 
warum die Herkunft des Marmors „nicht so 
relevant“ ist, sie hat eigentlich nur den Nut-
zen des Hitchcock‘schen „Mc Guffin“.

Die Umnutzung eines Berliner U-Bahn-
hofs unter Verwendung großformatiger Fo-
tos führt indes nicht zu einer ästhetisch auf-
fallenden Neugestaltung eines öffentlichen 
Raumes, sondern reiht sich ein in die Kette 
themenspezifischer Berliner U-Bahnhöfe. 
Überzeugen kann Vorschlag 1005 bezüglich 
der Umbenennung des U- Bahnhofs in „Ge-
org-Elser-Denkzeichen“ und dem dadurch 
entstehenden „mapping“. Die damit einher-
gehenden akustischen Durchsagen der BVG 
allein hätten durchaus symbolischen Ge-
halt bezüglich heutiger Erinnerungspraxis. 
Ein wesentlicher Nachteil dieser Arbeit ist 
jedoch die Höhe der verursachten Kosten, 
die die ausgelobte Summe um ein Vielfaches 
überschreitet.

Dieser sehr durchdachten und verdich-
teten Einreichung wird ein zweiter Platz im 
Wettbewerb zugesprochen. 

„i‘am sitting in a room, different from the one 
you are in now...“ - alvin lucier

Einstimmig wird Vorschlag 1004 (Ulrich 
Klages) „Ohne Titel / Silhouette“ zur Reali-
sierung vorgeschlagen. Diese Arbeit scheint 
beispielhaft für aktuelle Formen der Erinne-
rung zu sein und einem breiten Konsens zu 
entsprechen.

Nach einer derartigen Klarheit des Vo-
tums wirkte auch eine erneute Diskussion 
unter den Sitzungsbeteiligten überflüssig, 
obwohl ein Interesse daran durchaus signa-
lisiert wurde.

Was also, zeichnet diesen Entwurf aus? In 
der Darstellung der Idee zur eingereichten 
Arbeit gehen die Verfasser auf das bereits 
erwähnte Problem des authentischen Stand-
ortes in Berlin ein. „Wenn ein Denkzeichen 
für Georg Elser an diesem Ort sinnvoll ist, 
dann ist es nicht die Aufgabe auf den Ort als 
solchen, sondern auf Georg Elser und seine 
Haltung zur NS-Diktatur zu verweisen“. 

„Aus unserer Sicht ist Georg Elser ein gro-
ßer, wenn auch gescheiterter Held.“

Der Vorschlag erinnert, trotz seiner ge-
planten Größe in der Ausführung, an die 
spontane Geste einer Handzeichnung, die 
Visualisierung eines ersten Gedankens, ei-
nes später noch zu konkretisierenden Vor-
habens.

Er verweist somit klar und deutlich auf 
die Beweggründe Elsers, ohne diese jedoch 
zu illustrieren und trägt Rechnung gegen-
über den im Verborgenen liegenden Stellen 
in Elsers Biographie und seiner Motivlage. 
Es findet sich auch keine dramatische „Ver-
kettung“ Elsers mit dem Nationalsozialis-
mus und dessen piktographischen Über-
bleibseln. 

Als solle der Schwerpunkt des Erinnerns 
auf den Elser zugeschriebenen Satz „allein 

geplant, durchgeführt und gehandelt zu ha-
ben“ gelegt und in seiner Aktualität nicht 
auf eine historische Situation festgeschrie-
ben werden.

Auch die oft beschworene Schicksalshaf-
tigkeit der Elserschen Biographie spielt kei-
ne Rolle, stattdessen sprechen die Verfasser 
von einer „unaufdringlichen Skulptur“, die 
jedoch „unübersehbar“ sein soll.

„Kein Ort für beiläufige Fotografien an 
touristisch frequentierten Brennpunkten“.

Die Formfindung scheint hier das „Ge-
denkumfeld“ des Standortes in die Gestal-
tung mit ein zu beziehen. Die Abstraktion 
der Skulptur grenzt sich, trotz direktem Be-
zug zur Person Elsers, gegenüber Empathie 
auslösenden oder gar „unterhaltenden“ Lö-
sungen ab.

Dieses derart „erkaltete“ Gedenken wirft 
die zu leistende Erinnerungsarbeit vollstän-
dig auf die Betrachter zurück und verweist 
somit auch auf die vielfach erwähnte Ein-
samkeit der Entscheidung Elsers zu aktivem 
Widerstand.

„ich habe den krieg verhindern wollen.“ 
johann georg elser

Vier Zitate Georg Elsers sollen in unmittel-
barer Nähe zur Skulptur in den Gehweg ein-
gelassen werden.

Da der Bezug der vorgeschlagenen Form 
durch die integrierte Silhouette Elsers be-
reits vorhanden ist, erweitern die Zitate das 
Denkzeichen lediglich mit Elser zugeschrie-
benen Hinweisen zu seinen Beweggründen. 
Darin ließe sich auch eine Entsprechung zur 
Rezeptionsgeschichte des Erinnerns an Jo-
hann Georg Elser sehen, in der immer wie-
der versucht wurde die Kluft zwischen den 
zu Tage geförderten Ansichten über Elser 
und seiner tatsächlichen Existenz zu über-
brücken.

Die 17,3 m hohe Silhouette soll, nach An-
sicht der Verfasser, auch nachts erkennbar 
sein. Aus diesem Grund ist die Beleuchtung 
formal in den Vorschlag integriert und führt 
nach Anbruch der Dunkelheit nicht nur zur 
Sichtbarkeit des Gedenkortes, sondern führt 
darüber hinaus die an eine Linienzeichnung 
erinnernde Form durch integrierte Beleuch-
tungskörper erneut aus.

Das Künstlerhonorar liegt mit 18,6 Pro-
zent der Gesamtkosten unter dem Mindest
anteil von einem Fünftel der Gesamtkosten 
gemäß der Auslobung.

Von Senatsseite ist erfreulicherweise zu 
vernehmen, sich auch in Zukunft von der-
artigen „Dumpingangeboten“ nicht beein-
drucken zu lassen. Die Sitzung wird nach 
Aufhebung der Anonymität beendet.

Lou Favorite

Bildender Künstler

Entwurf Nele van Wieringen

Entwurf Christine Gloggengießer

Frank Voigt: STAND.PUNKT

Christian Schnurer: Hommage an Georg Elser – Denkzeichen für einen Unscheinbaren

Entwurf Thomas Gerhards
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Preisgerichtssitzung: 
1. Phase: 15./16. Juni 2010  
2. Phase: 12. Oktober 2010
Auslober: Land Berlin
Wettbewerbsart: 
Offener zweiphasiger Kunstwettbewerb
Wettbewerbsteilnehmer: 
1. Phase: 207 KünstlerInnen
2. Phase: Nele von Wieningen, Maria Theresia 
Litschauer, Frank Vogt, Ulrich Klages, Thomas 
Eller, Christian Schnura (Atelier Mixküche), 
Werner Klotz, Astrid Deckers u.a., Thomas 
Gerhards, Renate Herter, David Manstein/Maria 
Will, Christine Gloggengiesser
Realisierungsbetrag: 200.000 Euro
Aufwandsentschädigung: 2. Phase: 500 Euro

Fachpreisrichter: Leonie Baumann (Vorsitz), 
Stefanie Endlich, Lou Favorite, Nele Hertling 
(in der 2. Phase vertreten durch Andrea Wandel), 
Rolf Hochhuth (vertreten in der 2. Phase durch 
Norbert Szymanski), Renata Stih
Sachpreisrichter: Ephraim Gothe (Baustadtrat Mit-
te, in der 2. Phase vertreten von Claudia Büttner), 
Claudia Reich-Schilcher (Senatsverwaltung für 
Stadtentwicklung), André Schmitz (Staatssekretär 
Kulturelle Angelegenheiten), Johannes Tuchel 
(Leiter Gedenkstätte Deutscher Widerstand) 
Vorprüfung: Mark A. Wandtke mit Heiko Stöver 
SPM, Dorothea Strube
Ausführungsempfehlung zugunsten von: 
Ulrich Klages
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Als die Bauarbeiter Anfang der siebziger Jahre die letzten 
Platten für die Wohnungen im Neubaugebiet Frank-

furter Allee Süd montierten, erhielten die in den Bauplänen 
eingezeichneten Straßen die Namen von Widerstandskämp-
fern aus der „Roten Kapelle“. Sie heißen nunmehr Wilhelm-
Guddorf-, Albert-Hößler- und John-Sieg- sowie Coppi-, Har-
nack- und Schulze-Boysen-Straße. Bei den Letzteren handelt 
es sich um Ehepaare, die vom Reichskriegsgericht in den 
Jahren 1942 und 1943 wegen Vorbereitung zum Landes- und 
Hochverrat zum Tode verurteilt und in Plötzensee ermordet 
wurden.

Anfang der neunziger Jahre setzte sich eine Bürgerin-
itiative gegen eine drohende Umbenennung der Straßen 
erfolgreich zur Wehr. Vor einigen Jahren schlug die „Inter-
essengemeinschaft der Bürger Frankfurter Allee-Süd“ vor, 
ein Denkmal für dieses Berlin überspannende Netzwerk von 
Hitlergegnern zu schaffen. Auf Beschluss der Bezirksverord-
netenversammlung lobte das Bezirksamt Lichtenberg mit 
10.000 Euro aus dem Fonds für Erinnerungskultur einen 
Wettbewerb für einen öffentlichen Informations- und Er-
innerungsort zur „Roten Kapelle“ aus. Als Standort ist der 
an der Schulze-Boysen-Straße gelegene Stadtplatz zwischen 

der Mildred-Harnack-Schule und einer Kaufhalle vorgese-
hen. Geprägt ist der etwas verlorene Platz bisher durch ei-
nen vierzigjährigen Baumbestand und einige „Stadtmöbel“. 
Der künstlerische Entwurf für ein sichtbares und mahnen-
des Zeichen soll einen vorgegebenen Text mit Informationen 
über die Widerstandsgruppe „Rote Kapelle“ einbeziehen. 
Vorgegeben war, dass keine Unterhaltungskosten entstehen 
und die Entwürfe Vandalismus im öffentlichen Raum be-
rücksichtigen sollten.

Mitte Oktober 2010 verständigte sich das Preisgericht 
unter Leitung des Bildhauers Rolf Biebl zu den eingereichten 
Arbeiten. 

1. Informations- und Erinnerungsort – Helga Lieser
Ausgangspunkt ist der durch die Gestapo geprägte Name 
„Rote Kapelle“. Dahinter verbergen sich für die Künstlerin 
die Funkkontakte nach Moskau. Der Funker ist der „Pianist“, 
der in einer „Kapelle“ musiziert, so das Fachchinesisch der 
deutschen Funkabwehr. Da die Signale Moskau erreichen 
sollten, entstand im Herbst 1941 in Belgien der Fahndungs-
name „Rote Kapelle“. Diesem Fahndungsnamen ordnete 
die Gestapo die im Spätsommer 1942 aufgedeckten Berliner 
Freundes- und Widerstandskreise um Arvid Harnack und 
Harro Schulze-Boysen zu. Für die Künstlerin sind Morse-
zeichen Metapher und Gestaltungselement, die Buchstaben 
„Rote Kapelle“ erscheinen als visualisierte Morsezeichen. 
Das Modul aus matt gebürstetem Edelstahl schwingt sich 
240 cm hoch und ist 60 cm breit, steht dreidimensional in 
kurzen und langen Elementen direkt auf dem Stadtplatz. Als 
Barriere aufgestellt, soll es beim Beschreiten der Durchwe-
gung das Gefühl von Widerstand vermitteln. Der Text im 
Siebdruckverfahren ist innen in Augenhöhe und von außen 
zweisprachig zu lesen. 

2. Bürger im Widerstand – Achim Kühn
Hitlergegner mit verschiedenen weltanschaulichen Positio-
nen und von unterschiedlicher sozialer Herkunft fanden im 
Widerstand gegen das Naziregime zusammen. Sie versuch-
ten, Menschen für die Beendigung des Krieges und für die 
Überwindung des Naziregimes zu gewinnen. In Flugblättern 
und auf Klebezetteln riefen sie zu passivem und aktiven 
Widerstand auf. Dies nimmt der Künstler in seinem Ent-
wurf auf. Auf der Vorderseite der 12 mm starken, gerosteten 
Stahlplatte (1,90 m hoch und 1,00 m breit) schwingen sich 
Flugblätter (3 mm miteinander verschweißtes Stahlblech mit 
mattem grauweißem Anstrich) von einem Stapel empor, neh-
men ihren Weg zu den unbekannten Adressaten. Auf die mit 
den Widerstandsaktionen verbundenen Gefahren und die 
Verfolgung durch Gestapo und Justiz verweist ein im oberen 
Teil eingeschnittenes, kleines vergittertes Fenster. Der Rost 
bildet eine natürliche Patina und seine weiche Farbigkeit 
versinnbildlicht die Vergänglichkeit. Die Flugblätter werden 
schmiedetechnisch hergestellt, fest angeschweißt, rostsicher 
behandelt und in papiergrauem Ton gestaltet. Eine Verfor-
mung durch Beklettern ist ausgeschlossen. Auf der Rückseite 

ist der vorgefasste Text im Siebdruckverfahren auf Alumi-
nium als Schreibmaschinenschrift in Schrifttypen aus den 
1940er-Jahren aufgebracht. 

3. Werben für den Widerstand – 
Thomas Kilpper und Johannes Raether
Die „Rote Kapelle“ war ein Konstrukt der Gestapo. Sie hat als 
Organisation nie bestanden. Sie war weder ein sowjetisches 
Spionagenetz, wie in der Nachkriegsgeschichtsschreibung in 
Kontinuität zu den Deutungsmustern der Gestapo im Wes-
ten behauptet, noch eine unter Führung der KPD deutsch-
land- und europaweit operierende Widerstandsorganisation 
und Kundschaftergruppe, wie die SED-Geschichtsschreibung 
die politische und weltanschauliche Vielfalt dieser heteroge-
nen Widerstandsgruppierung einzuebnen versuchte. Der 
Entwurf bezieht diese so verschiedene und teils (feindlich) 
miteinander verwandte Rezeption der „Roten Kapelle“ in Ost 
und West in unterschiedliche Schichten der Erinnerung mit 
ein und will dies über eine 2010 beginnende Kampagne mit 
Plakaten, Zeitungsartikeln und Veranstaltungen kritisch 
vermitteln und einladen, über eine Diskussion zu einem 

sichtbaren Denkzeichen zu kommen. Dafür schlagen die 
Künstler eine zweistufige Realisierung vor: Phase 1 in 2010: 
Die Installation eines handelsüblichen zweiseitigen, von in-
nen beleuchteten Schaukastens in einer Typographie, die auf 
die Werbetypographie der DDR zurückgeht, mit zwölf Namen 
von Mitstreitern aus der „Roten Kapelle“ auf der Vorder- und 
dem vorgegebenen Text auf der Rückseite. Phase 2 nach 2010: 
Auf den Traufhöhen von 1971 errichteten 11- bzw. 21-geschos-
sigen Hochhäusern leuchten Namen von Widerstandskämp-
fern als Neonreklame auf. Typ und Farbe der Leuchtschriften 
nehmen die DDR-Ästhetik auf, erinnern an verschwundene 
Neonreklame der DDR-Plaste und Elaste aus Zschopau = Har-
nack. Dresdner Zwinger = Schulze-Boysen. John-Sieg = Zier-
fische. Die Zustimmung der Hauseigentümer wie auch eine 
Kostenschätzung für die Leuchtschriften und  für die Kosten 
der Unterhaltung lagen nicht vor. 

Finale
Der von Helga Lieser eingereichte Entwurf vermochte nicht 
zu überzeugen, auch weil die Funkkontakte von Berlin nach 
Moskau aufgrund technischer Probleme nicht aufgenom-
men werden konnten. Die Präsentation von Thomas Kilpper 
und Johannes Raether war die künstlerisch interessanteste, 
aber sie ging weit über die formulierte Zielstellung des Be-
zirksamtes, einen „realisierungsfähigen Entwurf“ einzurei-
chen, hinaus. Der Lichtkasten allein (Phase 1) stellt keine 
Vergegenständlichung, kein Kunstwerk dar. Außerdem sind 
die Vandalismusfrage, die Unterhaltung und die Nachfolge-
kosten nicht geklärt. Das „ausufernde Projekt“ (Phase 2) ist 
in der Umsetzung mit den vorhandenen Personal- und Fi-
nanzressourcen im Bezirksamt nicht zu leisten. Jenseits der 
unter den eingrenzenden Auslobungsbedingungen sich ab-
zeichnenden nicht möglichen Realisierung löste der Entwurf 
eine anregende Debatte aus. Über der Geschichte des Aufbe-
gehrens gegen das NS-Regime liegen inzwischen konträre 

Schichten der Rezeption aus Zeiten des Kalten Krieges. Die 
Einbeziehung dieser Schichten in eine politische Debatte über 
die „Rote Kapelle“ im öffentlichen Raum könnte sich als we-
sentlich für die Vermittlung des Projektes erweisen. Als ori-
ginell und konstruktiv wurde die Idee mit der Leuchtschrift 
diskutiert. Namen von Widerstandskämpfern aus der „Ro-
ten Kapelle“ erhalten einen überraschend großen, über das 
Wohngebiet hinausgehenden Raum und eine Ausstrahlung, 
die an aktuelle Sehgewohnheiten anknüpft. Leuchtschrif-
ten werden zu Werbeträgern für den Widerstand gegen das 
Naziregime, entreißen die Widerständigen dem Vergessen, 
weisen neue Pfade einer lebendigen Erinnerungskultur. Viel-
leicht sind es solche „zeitgemäßen“ Denkzeichen, die mehr 
Jüngere erreichen, die Krieg, Nachkrieg, Faschismus und de-
ren unterschiedliche Rezeption in Ost und West nicht mehr 
oder nur noch im Nachhall erlebt haben. All diese Überlegun-
gen münden in die Fragestellung, wie die aktuellen Themen 
von Empörung und Zivilcourage mit den Erfahrungen von 
Verfolgung und Widerstand in der NS-Zeit verbunden und 
im öffentlichen Raum vermittelt werden können. Ich hoffe, 
dass Thomas Kilpper und Johannes Raether an ihrem Ent-
wurf weiter arbeiten und ihre Ergebnisse zur Diskussion stel-
len. Über eine öffentliche Debatte könnten auch Sponsoren, 
z.B. Wohnungsbaugesellschaften und andere gewonnen und 
in Zusammenarbeit mit dem Bezirksamt Förderanträge über 
den Hauptstadtkulturfonds oder über die Lottostiftung Ber-
lin gestellt werden. Im Jahre 2012/13 jähren sich die Todesta-
ge der Widerstandskämpferinnen und Widerstandskämpfer 
aus der „Roten Kapelle“ zum 70. Mal. 

Nach dieser Diskussion entschied sich das Preisgericht 
für die Arbeit von Achim Kühn. Sein Entwurf Bürger im Wi-
derstand vereinigt die künstlerische Ausformung von Wi-
derstand und Verfolgung und die Aufgabe als Informations-

träger. Der Text auf der Rückseite korrespondiert mit dem 
Kunstwerk. Das Werk erschließt sich von selbst, ohne dass 
dem Betrachter Näheres aus der Geschichte bekannt sein 
muss. Dieses sichtbare Zeichen kann für die ältere Anwoh-
nerschaft eine hohe Akzeptanz finden, aber auch junge Leu-
te ansprechen. Das Denkmal belebt den bisher leeren Platz. 
Und: Dieses  Denkmal lässt sich zeitnah realisieren und kann 
am 24. Mai 2011, dem 110. Geburtstag von Arvid Harnack, 
auf dem Stadtplatz eingeweiht werden.

Der Informations- und Erinnerungsort zur „Roten Ka-
pelle“ hat seinen Bezugspunkt zu den Namen der Straßen 
in dem Lichtenberger Wohngebiet. Der authentische Ort für 
das Gedenken an die Freundes- und Widerstandskreise um 
Arvid Harnack und Harro Schulze-Boysen bleibt Berlin, die 
gesamte Stadt. Hier lebten und arbeiteten über 120 Frauen 
und Männer, hier leisteten sie Widerstand. Das Ehrenmal 
im Wohngebiet Frankfurter Allee Süd wird nunmehr Teil ei-
ner inzwischen vielfältigen Erinnerungskultur zur „Roten 
Kapelle“. Sie ist in der gesamten Stadt präsent: Mit Gedenk-
tafeln, Stolpersteinen, Schulen, Bibliotheken, Plätzen und 
Straßen, die Namen ermordeter Antifaschisten tragen, mit 
Ausstellungen in der Gedenkstätte Deutscher Widerstand, in 
der Gedenkstätte Plötzensee, der „Topographie des Terrors“, 
im Bundesfinanzministerium, mit Veranstaltungen und Pro-
jekten.

Hans Coppi

Historiker, freier Mitarbeiter an der 
Gedenkstätte Deutscher Widerstand

Vorsitzender der Berliner Vereinigung der Verfolgten des 
Naziregimes- Bund der Antifaschisten 

Ein Denkzeichen 
für die „Rote Kapelle“

Achim Kühn: Bürger im Widerstand 
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Die „Rote Kapelle“ gehörte zu den größten antifa-
schistischen Widerstandsgruppierungen. Durch 
persönliche Kontakte bildete sich 1940/41 ein lo-
ses Netzwerk von sieben Berliner Freundes- und 
Widerstandskreisen heraus. Ihnen gehörten mehr 
als 150 Regimegegner unterschiedlicher sozialer 
Herkunft und Weltanschauungen an, darunter sehr 
viele Frauen. Freundschaft und Nazigegnerschaft 
gehörten oftmals zusammen. Arbeiter, Angestellte, 
Unternehmer, Intellektuelle, Künstler, Ärzte, Solda-
ten und Offiziere, Marxisten und Christen disku-
tierten politische und künstlerische Fragen, halfen 
politisch und jüdisch Verfolgten sowie Zwangsar-
beitern, dokumentierten NS-Gewaltverbrechen und 
riefen in Flugschriften und Zettelklebeaktionen zum 
Widerstand auf. 
Der Oberregierungsrat im Wirtschaftministerium, 
Arvid Harnack, unterhielt Kontakte zur amerika-
nischen und sowjetischen Botschaft. Gemeinsam 
mit dem Oberleutnant im Luftwaffenministerium 
Harro Schulze-Boysen informierte er über die Vor-
bereitungen des Angriffs auf die Sowjetunion. Ihre 
Warnungen wurden von Stalin als Desinformati-
onen bezeichnet.
Im Herbst 1942 nahm die Gestapo über 120 Ver-
dächtigte fest und ordnete sie unter dem Namen 
Rote Kapelle einem besonderen Fahndungskom-
plex zu. Das Reichskriegsgericht und der Volksge-
richtshof verurteilten über 90 Frauen und Männer. 
Von ihnen wurden 50 zum Tode verurteilt, ermordet 
oder starben in der Haft. Hilde Coppi und Liane Ber-
kowitz hatten zuvor im Frauengefängnis ihre Kinder 

Bei Bauarbeiten am US Army Airfield 
am Rande des Stuttgarter Flughafens 

stieß man im Jahr 2005 auf die sterblichen 
Überreste von vierunddreißig jüdischen KZ-
Häftlingen. Nach schwierigen Auseinander-
setzungen um die Absicht der Landesregie-
rung, die Gebeine auf die Todesursache hin 
zu untersuchen, die Toten zu identifizieren 
und eine wenn auch späte Strafverfolgung 
der Täter einzuleiten, wurde entschieden, 
auf all diese Maßnahmen zu verzichten 
und die sterblichen Überreste im Einklang 
mit religiösen jüdischen Vorstellungen am 
Ort des Massengrabes in Einzelgräbern zu 
bestatten. Der Leichenfund und der dann 
folgende Konflikt zwischen juristischen 
und religiösen Auffassungen erregte große 
öffentliche Aufmerksamkeit im In- und im 

Ausland und gab den Anstoß, die Geschichte 
eines jahrzehntelang weitgehend vergesse-
nen KZ-Außenlagers genauer zu erforschen.  

Das Lager auf dem Flughafengelände be-
stand vom November 1944 bis zum Januar 
1945. Hier waren 600 jüdische Männer zu 
Bau- und Reparaturarbeiten eingesetzt. Sie 
hatten Auschwitz und andere Lager überlebt 
und waren, krank und entkräftet, in einem 
Transport aus dem KZ Stutthoff gekommen. 
In Echterdingen, einem Außenlager des KZ 
Natzweiler im Elsass, mussten sie die durch 
Bomben zerstörte Landebahn reparieren, 
Tarnunterstände für Flugzeuge bauen und 
in Steinbrüchen arbeiten. 119 von ihnen 
überlebten das Lager nicht.

Die Geschichte des KZ-Außenlagers Ech-
terdingen ist nachzulesen in dem Buch „Im 
Angesicht des Todes“, das der Historiker 
Thomas Faltin mit Kollegen und mit der 
lokalen Geschichtswerkstatt erarbeitet hat 
(2008 von den Städten Filderstadt und Lein-
felden-Echterdingen herausgegeben). Es 
dokumentiert zugleich die schwierige Ent-
stehungsgeschichte des heutigen Gedenk-
Ortes auf dem Flughafengelände, der im 
Juni 2010 eingeweiht wurde. Der mehr als 
sechs Jahrzehnte umfassende Prozess des 
Vergessens und des Wiederentdeckens ist 

zur Welt gebracht. Viele waren jung und alle liebten 
das Leben. Heute ist die „Rote Kapelle“ Sinnbild für 
Zivilcourage und engagiertes Eintreten für Mensch-
lichkeit und Menschenwürde.

Preisgerichtssitzung: 11. Oktober 2010 
Auslober: Bezirksamt Lichtenberg
Wettbewerbsart: 
Eingeladener diskursiver Wettbewerb
Wettbewerbsteilnehmer: Thomas Kilpper, 
Helga Lieser, Achim Kühn
Realisierungsbetrag: 10.000 Euro
Aufwandsentschädigung: 500 Euro 
Fachpreisrichter: Rolf Biebl (Vorsitz), Hans Coppi, 
Ute Müller-Tischler
Sachpreisrichter: Katrin Framke (Bezirksstadträtin 
für Kultur und Bürgerdienste), Klaus-Peter Hein
ecke, (Amt für Umwelt und Natur, AG Gedenktafel)
Vorprüfung: Christine Steer (Museumsleiterin 
Lichtenberg)
Ausführungsempfehlung zugunsten von: 
Achim Kühn, Bürger im Widerstand
Förderung und Anschubfinanzierung zugunsten 
von: Thomas Kilpper, Werben für den Widerstand, 
Work in Progress

bezeichnend für den Umgang mit einer Viel-
zahl von KZ-Außenlagern in anderen Städ-
ten. In der frühen Nachkriegszeit hatte man 
für die Toten des Lagers ein Ehrengrab auf 
dem örtlichen Friedhof angelegt. Nach dem 
Scheitern der Bestrebungen, ein Gedenk-
zeichen in Sichtweite der Flugzeughalle zu 
setzen, in der die Häftlinge – und vor ihnen 
italienische Zwangsarbeiter – untergebracht 
waren, widmete man 1982 den Toten des KZ-
Außenlagers – in der Inschrift beschönigend 
als „Arbeitslager“ bezeichnet – ein symbol-
haft gestaltetes Denkmal auf dem Echter-
dinger Friedhof, weil man, wie es damals 
hieß, dort doch besser verweilen und geden-
ken könne als im „Trubel des Flughafens“. 
Das Denkmal wurde in der Einweihungsrede 
allerdings ganz pauschal „allen Opfern jener 

Zeit“ gewidmet, vor allem den Bombenop-
fern und toten Soldaten, und wurde zudem 
als „würdiger Schlussstein“ bezeichnet. Im 
Jahr 1995 schließlich errichtete man einen 
Gedenkstein am Eingang zum US-amerika-
nischen Militärflughafen, dessen Areal mit 
dem noch existierenden Hangar nicht frei 
zugänglich ist. Der nur teilweise bearbeitete, 
groß dimensionierte Sandstein wirkt wie ein 
naturbelassener Felsbrocken und strahlt die 
Würde, aber auch die Steifheit eines traditi-
onellen Kriegerdenkmals aus. Der Blick auf 
diese früheren Denkmalsetzungen macht 
deutlich, dass es bis dahin nicht gelungen 
war, mit Hilfe der Kunst eine lebendige und 
kritische Auseinandersetzung anzustoßen.

Erst die Entdeckung des Massengrabs 
2005 brachte das Thema und den authenti-
schen Ort auf eindringliche Weise ins Be-
wusstsein einer breiteren Öffentlichkeit. 
Der Prozess der Aufarbeitung war viel-
schichtig und zunächst nicht vorrangig auf 
die Frage einer künstlerischen Gestaltung 
konzentriert. Vor allem ging es zum einen 
um historische Recherchen, zum anderen 
um einen Dialog zwischen allen betroffenen 
und engagierten Gruppen und Einzelperso-
nen. Die zahlreichen Vernetzungen dieses 
Prozesses mündeten schließlich in einen 

„WEGE DER ERINNERUNG“
Die Künstlerin Dagmar Pachtner hat einen 

Gedenkort für die Opfer des KZ-
Außenlagers Echterdingen gestaltet

Helga Lieser: Informations- und Erinnerungsort 

Thomas Kilpper und Johannes Raether: Werben für den Widerstand (2)

Die Gedenkwand mit den sich kreuzenden Wegen, im Hintergrund der historische Hangar, ehemals Häftlingsunterkunft. 
Foto Stefanie Endlich
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Kunstwettbewerb der beiden Städte, mit 
dem für den fern vom städtischen Leben 
gelegenen, von Verkehrslärm umgebenen 
schwierigen Standort am Rand des Flugfel-
des eine angemessene Gestaltung gefunden 
werden sollte.

Der Wettbewerb musste mit der Proble-
matik umgehen, dass die beiden wesentli-
chen Orte, der Hangar und die Grabanlage, 
auch weiterhin auf lange Zeit schwer öf-
fentlich zugänglich sein werden und zudem 
noch durch Schutzmaßnahmen visuell abge-
schirmt bleiben. Für die eingeladenen Künst-
lerinnen und Künstler war dieses Problem 
eine schwierige Herausforderung. Dagmar 
Pachtner, das Team Horst Hoheisel / And-
reas Knitz sowie die Arbeitsgruppe Bennis / 
Lohrberg / Weidner, die alle zur Memorial-
kunst in Deutschland bereits eindrucksvol-
le Arbeiten beigetragen haben, bewältigten 
diese Aufgabe auf unterschiedliche Weise. 

Martin Bennis, Frank Lohrberg und 
Berthold Weidner entwarfen ein Netz von 
„Steinlinien“ aus „blauen“ Quadern jener 
Kalksteinbrüche, in denen die Häftlinge 
damals schuften mussten. Es verbindet auf 
symbolhafte Weise den Zugang zum abge-
sperrten Militärgelände, der leicht in die 

Tiefe gesenkt ist und an einem Aussichtspo-
dest vor dem Sicherheitszaun endet, mit dem 
Hangar, dem Gräberfeld und anderen, teils 
weit entfernten Tat- und Gedenkorten. Die 
„Steinlinien“ verweisen auf die Einbindung 
des Lagers in das verzweigte KZ-System und 
werden ergänzt durch Bild-Text-Glastafeln 
mit einem detailliertem Informationsange-
bot. 

Horst Hoheisel und Andreas Knitz be-
kräftigten ihre Forderung, den histori-
schen Hangar als eigentlichen Gedenkort 
der Öffentlichkeit zu übergeben, mit einem 
„Betten-Außenlager“ auf dem Areal vor dem 
Sicherheitszaun, einer skulpturalen Instal-
lation in Form von Häftlingsbetten aus Be-
ton, gemischt aus dem Material der bereits 
erwähnten Steinbrüche und versehen mit 
den Namen der Häftlinge. Nach der erhoff-
ten Freigabe kann die Erinnerungsskulptur 
in die Flugzeughalle verlagert werden; Teile 
des Konzepts sind die politischen Anstren-
gungen, die Freigabe zu bewirken, und die 
Beteiligung der Öffentlichkeit über „Paten-
schaften“ für einzelne Häftlingsbetten.  

Die Jury entschied sich für den Entwurf 
von Dagmar Pachtner. Die in Landshut le-
bende Künstlerin steht der Konzeptkunst 
nahe, und dieser Ansatz bestimmt auch 
ihren Entwurf für den Gedenkort Echter-
dingen, dem sie den Namen „Wege der Er-
innerung“ gegeben hat. Tatsächlich wird 
Erinnerung hier nicht als Zustand begriffen, 
sondern als Gedanken-Weg, als Annäherung 
an das Thema und als eine Suche, die jeder 
für sich selbst vornehmen muss – nicht als 
vollbrachte Leistung oder Inszenierung oder 
dramatisches Sinnbild. Neben der Hauptzu-
fahrt zum US Army Airfield gestaltete Dag-
mar Pachtner zwei sich kreuzende Wege mit 
weißen Mauern als symbolische Eingangssi-

tuation zum Flugfeld. Sie verweisen auf die 
beiden wesentlichen Orte: auf den großen, 
hohen, unbeheizbaren Hangar, heute zur 
Wartung der Flugzeuge genutzt, damals als 
notdürftige, der Kälte und der Hitze aus-
gelieferte Unterkunft, mit mehrstöckigen 
Holzpritschen belegt und mit Stacheldraht 
und Wachtürmen umgeben; und auf das En-
semble von Grabplatten mit eingemeißelten 
Davidsternen am Ort des jahrzehntelang 
vergessenen Massengrabs.

Die Mauer ist eine der pragmatischs-
ten Grundformen in der Baugeschichte der 
Menschheit. Sie kann trennen oder schüt-
zen, einhausen oder, wie hier, Struktur bil-
den. Sie ist auch ein kulturgeschichtliches 
Motiv, das eine Fülle von Assoziationen her-
vorrufen kann, wie Gedenk- oder Klagemau-
er. Hier birgt sie darüber hinaus die Namen 
der sechshundert Häftlinge des KZ-Außen-
lagers, nicht eingraviert oder auf Schriftta-
feln zu lesen, sondern als akustische Instal-
lation, die das Kernstück des Kunstwerks 
bildet. 

Durch Lesung der sechshundert Namen 
entstehen bewegende Momente der Verge-
genwärtigung. Die Mauer wird vor allem 
durch die Stimmen zur Gedenkwand und 
zum Gedächtnisträger. Wie bei ihrem 1998 
entstandenen Mahnmal für die Opfer des 
Nationalsozialismus in Ingolstadt geht 
Dagmar Pachtner auch hier davon aus, dass 
nur durch die Erinnerung an den einzelnen 
Menschen das Ausmaß der Katastrophe be-
griffen werden kann. Die Lesung bringt mit 
der Abfolge aller Häftlings-Namen, die nun 
entlang der Mauer bei Tag und bei Nacht zu 
hören sind, die existenzielle Dimension des 
Leidens und des Sterbens in den gegenwärti-
gen Raum des Flugfeldes. Verallgemeinerung 
und Individualisierung werden unmittelbar 
miteinander verbunden. Der Künstlerin 
ist es gemeinsam mit den beiden Stadtar-
chiven, mit der Geschichtswerkstatt, der 
Kunstschule Filderstadt, mit Mitarbeitern 
der Stadtverwaltungen und engagierten 
Helfern gelungen, zweihundert Bürgerinnen 
und Bürger der beiden Städte und der Umge-
bung zum Verlesen der Namen zu motivie-
ren und ihnen auf diese Weise auch das The-
ma KZ-Außenlager nahe zu bringen. Damit 
werden die „Wege der Erinnerung“ auch zu 
einem der wenigen gelungenen Partizipati-
onsprojekte im Bereich der Memorialkunst. 
Wir hören alte und junge Menschen, mit un-
terschiedlicher mundartlicher Färbung, wie 
sie sich eingeübt und eingefühlt haben in oft 
fremd klingende Namen der KZ-Häftlinge 
aus siebzehn Ländern Europas. So ist die 
Namenslesung zum einen eine dokumen-
tarische Bestandsaufnahme, zum anderen 
eine nach Wort- und Stimmenklang zusam-
mengefügte Hommage an die Opfer.

Dagmar Pachtners Konzept ist klar, 
streng und reduziert in der Formensprache, 
aber reich und vielschichtig in seinen Bezü-
gen zum Ort, zum Umfeld, zum Thema und 
zu den Betrachtern. 

Der dialogische Arbeitsprozess der Künst-
lerin entspricht der Besonderheit dieses 
Themas und unterstützt die Pläne der Städte 
Filderstadt und Leinfelden-Echterdingen, 
das Projekt in den folgenden Jahren weiter-
zuführen und zu vertiefen. Es könnte auch 
das „Stammlager“ des Außenlagers Echter-
dingen stärker in Erinnerung bringen, das 
in Deutschland weithin unbekannte späte 
KZ Natzweiler-Struthof. Es war das einzige 
Hauptlager auf französischem Boden, dien-
te vor allem als Arbeitskräfte-Reservoir für 
die Kriegsproduktion und hatte eine beson-
ders hohe Todesrate. Nach seiner Auflösung 
im Herbst 1944 existierte es weiter bis zur 
Befreiung im Südwesten des Reichsgebietes 
als Außenlagerkomplex ohne Hauptlager.

Stefanie Endlich

Publizistin

Ein Arbeitskreis an der Universität für 
Angewandte Kunst in Wien setzt sich 

die Umgestaltung des Lueger-Denkmals in 
ein Mahnmal gegen Antisemitismus und 
Rassismus zum Ziel. Den Startpunkt dafür 
bildete ein international ausgeschriebener 
Open Call. Das Lueger-Denkmal wurde be-
wusst als Ort des Geschehens gewählt. Es 
liegt im Zentrum Wiens, ist aufgrund seiner 
Größe sehr präsent und wird in der Nacht 
von vier Scheinwerfern beleuchtet. Es steht 
symptomatisch für den Umgang mit der Ge-
schichte des Antisemitismus und Rassismus 
in Wien und Österreich.

Welche Bedeutung hat Karl Lueger?
Der Antisemitismus hat in Wien eine lange 
Tradition, die weit vor die Zeit des Natio-
nalsozialismus zurückreicht. In den 1880er 
Jahren erkannte der Jurist Dr. Karl Lueger 
die Wirkungskraft einer demagogisch-rhe-
torisch eingesetzten „Judenfeindschaft“ 
und nützte sie für seinen Machtaufstieg in 
Wien. Der Antisemitismus als Konglomerat 
verschiedenster Strömungen, die sich in der 
Christlichsozialen Partei zusammenschlos-
sen, brachte Lueger schließlich von 1897 bis 
1910 in das Amt des Wiener Bürgermeisters. 
Lueger war überzeugt, dass die katholische 
Kirche „Schutz und Schirm gegen die jüdi-
sche Unterdrückung“ sei und „das christ-
liche Volk von den schmachvollen Fesseln 
der Judenknechtschaft befreien“ werde. Ein 
weiterer ständig wiederholter Grundsatz 
Luegers lautete: „Wien ist deutsch und muss 
deutsch bleiben.“ 

Die Umgangssprache, durch die die Nati-
onalität im Vielvölkerstaat definiert wurde, 
bildete den Ausgangspunkt seiner Politik: 
Nicht deutsch sprechenden Wienerinnen 
und Wienern wurde energisch abverlangt, 
die deutsche Sprache zu gebrauchen.

Das Lueger-Denkmal am Stubenring ist 
das größte jemals für ihn gebaute. Es ver-
herrlicht seine Leistungen und verschweigt 
seine antimagyaristische und antisemi-
tische Propaganda.  Gestaltet wurde das 
Denkmal von dem Bildhauer Josef Müllner 
(1913 als Modell, 1926 errichtet), der auch 
für den mittlerweile versetzten und umge-
stalteten Siegfriedskopf in der Universität 
Wien (ehemaliger Neo-Nazitreffpunkt) ver-
antwortlich war und eine Hitler-Büste für 
die Aula der Akademie der bildenden Küns-
te angefertigt hatte. Durch die Duldung und 
Pflege des Lueger-Denkmals wird sein Wir-
ken von der Stadt Wien verharmlost. Sein 
Antisemitismus ist zwar den meisten be-
kannt, aber allzu oft hört man in diesem Zu-
sammenhang, dass er „es nicht so gemeint 
hat, wie er es gesagt hat“. Der Mythos des 
„Herrgotts von Wien“ bleibt erhalten. Der 
Personenkult um Lueger findet sich im heu-
tigen Stadtbild auch noch an anderer Stelle. 
So ist ein Teil der Wiener Ringstraße nach 
ihm benannt (Lueger-Ring), zudem gibt es 
zahlreiche weitere Lueger-Denkmäler in 
und außerhalb von Wien. Aber nicht nur 
seine Person sondern auch seine Rhetorik 
reicht bis in die Gegenwart: So geht der Slo-
gan der rechtspopulistischen freiheitlichen 
Partei Österreichs (FPÖ) „Wien darf nicht 
Istanbul werden“ auf Lueger zurück, nur 
hieß es damals „Groß-Wien darf nicht Groß-
Jerusalem werden“.

Ausschreibung und Diskussion
Das gesamte Vorhaben bestand aus mehre-
ren Projektphasen. Am Beginn stand eine 
Aktion am 25. Mai 2009 am Luegerplatz. 
Unter dem Motto „Wir gestalten für Sie um“ 
wurde vom Arbeitskreis mittels einer großen 
fahrbaren Werbetafel die Umgestaltung des 
Lueger-Denkmals in Aussicht gestellt. Dazu 
führte die Projektgruppe Interviews durch. 
Es konnte ein erster Eindruck gewonnen 
werden, wie Passantinnen und Passanten 
darauf reagieren. Nach mehreren Monaten 
Recherche und der Fertigstellung der Websi-

Beim Gang entlang der Mauer sind die Namen der 600 Häftlinge zu hören, hier bei der Einweihung. 
Foto Stefanie Endlich

Bennis / Lohrberg / Weidner: „Ort des Gedenkens“ mit „Steinlinien“

Horst Hoheisel und Andreas Knitz: 
„AusgeLAGERte Erinnerung“
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te luden der Arbeitskreis und die Universität für Angewandte 
Kunst am 9.12.2009 zum Pressegespräch. Es sprachen: Gerald 
Bast (Rektor, Angewandte), Lisl Ponger (Künstlerin), Doron 
Rabinovici (Schriftsteller), Heidemarie Uhl (Historikerin) 
und Verena Krieger (Kunsthistorikerin) und Mitglieder des 
Arbeitskreises. Der Open Call wurde verlautbart; im Sinne 
der „sozialen Plastik“ lud er zur aktiven Partizipation aller 
Interessierten ein und stellte das Thema öffentlich zur Dis-
kussion. Da die Stadt Wien bis jetzt weder den Lueger-Ring 
umbenannt, noch irgendwelche kritische Kommentierungen 
am Lueger-Denkmal vorgenommen hatte, sollte durch den 
Open Call Druck von unten auf die Stadt und die Verantwort-
lichen ausgeübt werden.

Auszüge des Open Calls
„PolitikerInnen, die sich des Antisemitismus bedienen, dür-
fen nicht durch Denkmäler geehrt werden. Die Tatsache, 

dass es passiert, soll aber auch nicht verschwiegen werden. 
Deshalb fordert der Arbeitskreis, dass das Wiener Denkmal 
für Altbürgermeister Lueger nicht einfach abgerissen, son-
dern in ein Mahnmal gegen Antisemitismus und Rassismus 
in Österreich umgebaut wird. Ausschreibungsbedingungen: 
Das Mahnmal gegen Antisemitismus und Rassismus in Ös-
terreich wird Karl Lueger als historische Person thematisie-
ren. Am Lueger-Platz soll ein Mahnmal entstehen, das sich 
gegen jede Form antisemitischer und rassistischer Agitation 
wendet. Sowohl die historischen Umstände, als auch die ge-
genwärtige Situation können hierbei zum Gegenstand des 
umgestalteten Lueger-Denkmals werden.“ Die Pressekonfe-
renz traf auf ein großes Medienecho. Es folgten zahlreiche 
Radio- und Fernsehauftritte sowie Treffen mit Journalistin-
nen und Journalisten aus dem In- und Ausland. Bis zum  31. 
März 2010 wurden 220 Vorschläge eingereicht. 75 Prozent 
aller Einreichungen stammten aus Österreich, die restli-
chen 25 Prozent aus europäischen Ländern, drei Vorschläge 
erreichten uns aus den USA. Die  Jury bestehend aus Aleida 
Assmann (Literatur- und Kulturwissenschaftlerin, Universi-
tät Konstanz), Gerald Bast (Rektor der Universität für ange-
wandte Kunst Wien), Eva Blimlinger (Historikerin, Universi-

Die Stadt Wien und ihre Bürokratie
Der Arbeitskreis nahm Kontakt mit der Kulturabteilung der 
Stadt Wien auf. Diese zeigte sich sehr aufgeschlossen, man 
sprach sogar davon, man könne sich bereits eine Schiefstel-
lung im Sommer 2011 vorstellen. Für die Finanzierung würde 
das Programm Kunst im öffentlichen Raum der Stadt Wien 
(KÖR GmbH) in Frage kommen. Es war Vorwahlzeit in Wien 
und Kulturstadtrat Mailath Pokorny äußerte sich nun auch 
in einem Zeitungsinterview sehr positiv über den Vorschlag 
zur Schiefstellung des Lueger-Denkmals. Wir sollten alles 
Weitere mit dem Bundesdenkmalamt klären, denn solange 
der Denkmalschutz uns nicht sein Einverständnis erteile, 
mache es keinen Sinn, weitere Vorbereitungen zu treffen. Wir 
trafen uns mit Friedrich Dahm, dem Landeskonservator für 
Wien. Er erklärte lapidar: Für eine „Schiefstellung“ könne er 
keine Genehmigung in Aussicht stellen, da das Erscheinungs-
bild des Lueger-Denkmals nachhaltig beeinträchtigt werden 
würde. Wir wollten dennoch einen Antrag stellen, erstens um 
die Nicht-Genehmigung schriftlich zu bekommen und zwei-
tens um die nächst höhere Instanz, die Bundesministerin für 
Unterricht und Kunst, Claudia Schmidt, mit dem Anliegen zu 
konfrontieren. Friedrich Dahm klärte uns allerdings darüber 
auf, dass wir gar nicht berechtigt wären einen Antrag zu stel-
len, da wir nicht der Eigentümer des Denkmals wären. Der 
Eigentümer des Denkmals ist die Stadt Wien. Nur sie kann 
einen Antrag stellen. Wir warteten die Wahlen bis zum 10. 
Oktober 2010 ab. 

Trotz massiver Zugewinne der FPÖ wurde nach wochen-
langen Verhandlungen eine Koalition zwischen der SPÖ und 
den GRÜNEN vereinbart. Auch der Kulturstadtrat sollte blei-
ben. Eine ideale Konstellation, dachten wir und forderten am 
Tag der Koalitionserklärung in einer Pressemitteilung: „Um-
gestaltung des Lueger-Denkmals steht nichts mehr im Wege! 
Der Arbeitskreis beglückwünscht die neue rot-grüne Stadt-
regierung und fordert sie auf, aktiv zu werden. [...] Nun ist 
der Zeitpunkt gekommen, zu handeln. Die Stadt Wien muss 
als Denkmal-Eigentümerin beim Bundesdenkmalamt einen 
Antrag stellen ...“ Zugleich veröffentlichten wir  alle  einge-
reichten Entwürfe auf einer Website. (www.opencall.lueger-
platz.com)

Die Medien reagierten auf diese Pressemitteilung mit zahl-
reichen Artikeln und Interviews, wo über Für und Wider der 
Schiefstellung spekuliert wurde. Im Gegensatz dazu beant-
worteten die verantwortlichen Politikerinnen und Politiker 
unseren Aufruf mit Schweigen. Zurzeit arbeitet der Arbeits-
kreis an einer umfangreichen Dokumentation über das Pro-
jekt. Wir denken, dass die Publikation und öffentliche Dis-
kussionen das Thema weiter vorantreiben kann. Wir hoffen, 
dass es uns, unseren Unterstützerinnen und Untertützern 
gelingen wird, die Umgestaltung des Lueger-Denkmals  her-
beizuführen. Die harmlose Fassade, die das Lueger-Denkmal 
bisher umgab, wurde durch den Open Call und die damit ver-
bundenen Diskussionen bereits nachhaltig beschädigt. Auf 
meinem Weg zur Universität für angewandte Kunst passiere 
ich immer das Denkmal und es scheint mir, als würde es in 
letzter Zeit nicht mehr so gerade stehen. Wer weiß, vielleicht 
kippt das Denkmal ja von selbst nach rechts.

Martin Krenn 

www.luegerplatz.com

Martin Krenn unterrichtet seit 2006 an der Universität für 
angewandte Kunst in der Abteilung „Kunst und Kommunika-
tive Praxis“ und initiiert im Rahmen des Unterrichts koope-
rative Projekte mit Studierenden. Im Zuge der Lehrveranstal-
tung „Wider das Vergessen“ entwickelte die Seminargruppe 
im Sommer Semester 2009 ein Projekt zum Lueger Denkmal 
in Wien.

Seit Dezember 2010 wird das Projekt von dem Verein „Ar-
beitskreis zur Umgestaltung des Lueger-Denkmals in ein 
Mahnmal „gegen Antisemitismus und Rassismus“ getragen. 
Dem Verein und Arbeitskreis gehören an: Ruben Demus, Lu-
kas Frankenberger, Jakob Glasner, Jasmina Hirschl, Veroni-
ka Kocher, Alexander Korab, Martin Krenn, Ursula Malina-
Gerum, Lilly Panholzer und Georg Wolf.  

tät für angewandte Kunst Wien), Felicitas Heimann-Jelinek 
(Chef-Kuratorin Jüdisches Museum Wien), Johanna Kandl 
(Künstlerin, Universität für Angewandte Kunst Wien), Lisl 
Ponger (Künstlerin), Doron Rabinovici (Schriftsteller, Essay-
ist und Historiker) und der Arbeitskreis (eine Stimme) wähl-
te schließlich den Entwurf „Schieflage“ des Wiener Künstlers 
Klemens Wihlidal aus. Der Entwurf sieht vor, dass die Statue 
und ein Teil des Sockels um 3,5 Grad nach rechts geneigt wer-
den.  Die Jury begründet ihre Entscheidung damit, dass der 
Entwurf die Unsicherheit der Stadt Wien im Umgang mit Karl 
Lueger verdeutliche und den aktuellen Stand der Diskussion 
zeige. Sowohl die Person Karl Luegers als auch ihre Rezeption 
befinden sich in einer Schieflage. Durch den Eingriff wird der 
vertikale Charakter des Monuments gebrochen und der My-
thos Luegers als Vaterfigur Wiens hinterfragt. Die Schieflage 
verweist auf den problematischen Umgang der Stadt Wien 
mit ihrer antisemitischen Vergangenheit. Die Pressemittei-

lung mit dem Titel „Lueger wird gekippt“ stieß erneut auf re-
ges Medieninteresse und schon bald hörte man Leute in den 
Straßen Wiens darüber diskutieren, ob das Lueger-Denkmal 
nun tatsächlich gekippt werden würde. Die Grünen zeigten 
sich begeistert, machten Anfragen im Wiener Rathaus und 
verlangten in Pressemitteilungen die sofortige Umsetzung 
des Vorschlags. Bürgermeister Häupl (SPÖ) konnte sich eine 
Schiefstellung nicht vorstellen, aber sprach sich immerhin 
für eine klärende Tafel beim Denkmal aus. Die ÖVP lehnte 
den Vorschlag ab. Das Hauptargument: Wo käme man da 
hin? Es gibt ja auch noch andere mit problematischer Vergan-
genheit, welchen in dieser Stadt Denkmäler gewidmet sind. 
Zudem habe Lueger viel Positives für die Stadt geleistet. Die 
FPÖ geriet in Panik und forderte „Hände weg vom Lueger-
Denkmal“, österreichische Linksextremisten würden sonst 
bedeutendes Kulturgut zerstören. 

Interessant ist es in Bezug auf die Reaktionen der Partei-
en, sich den historischen Hintergrund vor Augen zu führen: 
Lueger gilt als der Gründer der christlichsozialen Partei 
(heutige ÖVP) und Lueger war der einzige Politiker, neben 
Georg Ritter von Schönerer, den Hitler bewunderte und als 
Vorbild nahm. 

Ein Mahnmal gegen 
Antisemitismus und Rassismus

Umgestaltung des Lueger-Denkmals in Wien 

Entwurf Klemens Wihlidal 
Die Umgestaltung erfolgte nach einem Foto von Andreas Praefcke.

Plakat zum Open Call
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Wie der Rest unserer Gesellschaften, so 
hat sich der öffentliche Raum in 

den letzten Jahrzehnten rasant ver-
ändert und wurde einem starken 
Bedeutungswandel unterzo-
gen. Da  sich die Menschen 
heute aus dem öffentlichen 
Leben zurückziehen, die 
öffentlichen Räume, die 
res publica ihre Funktion 
verlieren – durch Vanda-
lismus oder Privatisie-
rung – erhält die Aus-
einandersetzung um 
den öffentlichen Raum 
noch ein kämpferisches 
Moment dazu, nämlich, 
den öffentlichen Raum als 
öffentlichen zu behaupten 
und zurückzuerobern, d. h., 
seine demokratische und krea-
tive Politisierung zu betreiben. 

Im Folgenden werde ich versu-
chen den öffentlichen Raum idealty-
pisch zu definieren, seinen aktuellen Zu-
stand zu beschreiben wie sein historisches Werden 
und dann insbesondere auf die Theorie der Situationistischen 
Internationale des Unitären Urbanismus eingehen und seine 
radikale Kritik konsumorientierter Stadtveränderungen. 
Denn darin scheint mir ein Potential zur Rückeroberung des 
öffentlichen Raumes zu liegen. 

Definition
Die Gestaltung und Ausprägung von öffentlichen Räumen 
hat für die Lebensqualität in Städten und Gemeinden eine 
entscheidende Bedeutung. Neben ihren Funktionen für Ver-
kehr, Wirtschaft und Erholung sind öffentliche Räume Orte 
des sozialen Austausches. Sie dienen nicht nur der Orientie-
rung, der Repräsentanz und der Identifikation der Citoyens, 
sondern sind auch ein Ort der Integration und Begegnung, 
an dem verschiedene gesellschaftliche Gruppen zusammen-
kommen. Im öffentlichen Raum der Stadt sind alle Öffent-
lichkeiten durchmischt, aus einer Vielzahl von Teilöffentlich-
keiten mit unterschiedlichen Erwartungen, Bildungsniveaus 
und Interessen zusammengesetzt. 

Die europäische Stadt wird nach wie vor durch den öffent-
lichen Raum definiert. Dabei sind die sozialen und ästheti-
schen Qualitäten ihrer öffentlichen Räume oft wichtiger als 
ihre topografischen Eigenarten. Die öffentlichen Räume ei-
ner Stadt, strukturiert durch ihren Grundriss bewahren ihre 
Geschichte und sind eine Art „physisches Gedächtnis“ der 
Stadt und damit Teil des kollektiven Gedächtnisses ihrer Be-
wohner. Sie sind auch Orte von Erinnerungen und Geschich-
ten, die sich zum Bild einer Stadt verdichten. Ich stelle fol-
gende Definition des öffentlichen Raums zur Diskussion: ein 
Raum, der jederzeit uneingeschränkt zugänglich für alle Be-
wohner und Besucher ist mit unterschiedlichen räumlichen 
Situationen und Gestaltungsformen, Gebrauchsweisen und 
Aneignungsmöglichkeiten, Dimensionen und Strukturen. 
Die Nutzung des öffentlichen Raums ist stets im Kontext be-
nachbarter und alternativ verfügbarer Räume zu sehen. Es 
ist auch festzuhalten, dass es so etwas wie einen neutralen 
Raum nicht gibt, jeder Raum unterliegt vielen Begehren, die 
in die Realität umgesetzt werden wollen. So lässt sich heute 
der öffentliche Raum als Prozess begreifen, innerhalb dessen 
sich Raum- und Sozialfiguren korrespondierend verändern. 
Seine Rolle, Funktion und tatsächliche Nutzung unterliegen 
gesellschaftlichen Transformationsprozessen. Seit Alexan-
der Mitscherlichs „Die Unwirtlichkeit unserer Städte“ wissen 
wir auch, dass der umgebende Raum das menschliche Verhal-
ten beeinflusst. 

Der Begriff „öffentlich“ drückt die Totalität des Lebens, 
der Arbeit, der Gebäude, der Straßen, der Geschäfte, Büros 
und Fabriken aus, in denen sich Menschen bewegen und in 
denen sie leben. Also alles, was sich in der Öffentlichkeit be-
findet und was ihr gehört, auch wenn das nicht immer den 
aktuellen Eigentumsverhältnissen entspricht. Öffentlicher 
Raum ist eigentlich politisch, aber nur dann, wenn die Men-
schen ihn nutzen. Raum ist keine innere Erfahrung, man fin-
det dort die Spuren der Menschen. Im sozialen Raum werden 
sie ein wesentlicher Teil seines Inhalts. So ist der öffentliche 
Raum auch als ein Geflecht von beweglichen Elementen zu 
begreifen. In „Die zweckentfremdete Stadt“ beschreibt der 
Architekt und Stadtplaner Andreas Feldtkeller, dass Städte 
und dabei besonders ihre öffentlichen Räume immer stärker 
umgeformt und umdefiniert werden, dass der moderne Städ-
tebau und der Zerfall der Gesellschaft in einem direkten Zu-
sammenhang stehen. Die Städte würden immer glatter und 
farbenfroher während sich gleichzeitig Individualisierung 

und Ausgrenzung ausbreite. Die öffentlichen 
Räume werden ihm zufolge nicht mehr 

genutzt, weil sich die Bewohner hier 
nicht mehr als Citoyens und Ver-

treter öffentlicher Belange be-
gegnen könnten. [Die zweck-

entfremdete Stadt. Wider die 
Zerstörung des öffentlichen 
Raums. Ffm./M, New York 
1994.]

Jetzige Zustandsbe-
schreibung

Die Frage ist, ob der öf-
fentliche Raum von heute 

und die res publica nach 
und nach unter der Wa-

rengesellschaft begraben 
worden sind, unter Verkehrs-

flächen, Fußgängerzonen und 
Stadtdesignkitsch. Mit immer 

neuen Großprojekten wird eine ge-
schützte und private Öffentlichkeit für 

eine konsum- und freizeitorientierte Klien-
tel gebaut und damit eine neue Form der Öffent-

lichkeit bereitgestellt. Diese separiert und segregiert, weil 
sie von privaten Investoren finanziert, gestaltet, kontrolliert 
und ausgewechselt wird. Schon Walter Benjamin warnte im 
Passagenwerk im Zusammenhang mit der zunehmenden ge-
sellschaftlichen Mobilität von einem „Schock“ über das Ver-
schwinden des öffentlichen Raums. Mit der Orientierung des 
Stadtraums auf den Konsum hätte der Stadtraum als Aufent-
haltsort der Menschen ausgedient, aus dem „theatrum mun-
di“ werde ein „theatrum konsumendi“. Die Konsumenten 
werden an öffentlichen Plätzen kaum noch von gesellschaft-
licher Realität behelligt und können sich der Illusion unbe-
grenzter Freiheit und passivem Konsum widmen. Es sollte 
auch zu denken geben, dass die Malls und Unterhaltungs-
zentren eine bestimmte Art von Öffentlichkeit produzieren, 
die sich am Klischee der Kleinstädte orientiert: keine Gewalt, 
keine Obdachlosen, keine Bettler. Die Architektur bindet die 
Menschen nicht mehr ein in die kollektive Gestaltungsidee 
oder gar eine gesellschaftliche Utopie. Öffentliche Plätze, wie 
z. B. der Potsdamer Platz, vermitteln ein historisches und 
gesellschaftliches Vakuum. Dieses Schweigen der Öffentlich-
keit wird überspielt von gestalterischen Spielereien, Stadt-
möblierung und riesigen Werbeflächen und manchmal einer 
beliebigen Skulptur. Der heutige öffentliche Raum ist von 
einem inhaltsreich und architektonisch qualitätsvoll gestal-
teten, kulturelle Identität vermittelnden Ort des Austauschs 
weit entfernt. Der ehemalige Senatsbaudirektor Berlins Hans 
Stimmann hatte schon vor Jahren darauf hingewiesen, dass 
Passagen und Einkaufszentren die Straße entwerten und auf 
ihre reine Verkehrsfunktion reduzieren und der öffentliche 
Raum von der Stadt direkt in die Gebäude geleitet werde und 
damit privatisiert. Verhindern können oder wollen, hatte 
er es nicht. So schritt der Funktionsverlust des öffentlichen 
Raumes voran, denn es gelingt ihm mit den schwachen Mit-
teln kaum mit den privatisierten Bereichen zu konkurrieren. 
Häufig wird er hässlich und unattraktiv, zum Rückzugsort 
für ausgeschlossene Bevölkerungsgruppen. Doch je unat-
traktiver der klassische Stadtraum wird, desto eher wird er 
gemieden, desto größer wird die Nachfrage nach geschützten 
geschlossenen oder inszenierten öffentlichen Räumen.

Geschichte des öffentlichen Raums
Das Thema „öffentliche Räume“ hat  vielfältige stadtentwick-
lungs- als auch sozialpolitische Dimensionen. Historisch ge-
sehen geht der Begriff des öffentlichen Raums, als Teil und 
oft auch Synonym der Öffentlichkeit auf die frühe Neuzeit 
zurück als sich die bürgerliche Öffentlichkeit aus ihrer feuda-
listischen Form befreite. Dabei ging es auch um die Trennung 
von privat und öffentlich. Öffentlich sind die Belange, die alle 
betreffen und gesellschaftlich zu regeln sind, während der 
private Bereich dem gesellschaftlichen Zugriff entzogen war. 
Der öffentliche Raum stellte dabei das Bindeglied zwischen 
öffentlich und privat dar. Seit dem 16. Jahrhundert stellte die 
bürgerliche Gesellschaft der Gewalt des Staates die öffentli-
che Meinung gegenüber. Diese Trennung von Staat und Ge-
sellschaft, Öffentlichem und Privaten wurde zur Grundlage 
bürgerlicher Öffentlichkeit. In seinem Standardwerk „Struk-
turwandel der Öffentlichkeit“ kritisierte Jürgen Habermas 
die entpolitisierte Öffentlichkeit der Adenauer-Ära in West-
deutschland, während die 68er Bewegung eine Repolitisie-
rung der Öffentlichkeit einforderte. In der DDR waren die 
Öffentlichkeit und der öffentliche Raum nicht eigentlich ent-
politisiert, sondern ideologisch überfrachtet und politisiert 
im Sinne von staatlicher Repräsentanz. Bereits in den 60er 

Jahren haben sich die Situationisten mit der Wahrnehmung 
von Stadt beschäftigt und haben konstatiert, dass Stadt von 
unterschiedlichen Bewohnern jeweils auch unterschiedlich 
empfunden wird. Die Orientierungspunkte sind Orte inner-
halb der Stadt, welche losgelöst voneinander ein Netz aus Be-
ziehungen aufspannen. Die Verbindungen zwischen diesen 
Markierungen werden hingegen nicht empfunden, sondern 
definieren sich über ihre Entfernung, über Mobilität und 
Zeit. Bezogen auf das Verständnis von Stadträumen bedeutet 
dies, dass das Bild der Stadt kein geschlossenes Ganzes, kei-
ne Kompaktheit mehr darstellt, sondern dass jeder in seiner 
eigenen Stadtkarte agiert, in Abhängigkeit vom individuellen 
Aktionsradius. Der Stadtraum ist nicht mehr homogen, son-
dern er besteht aus einer Vielzahl unterschiedlicher Räume 
als Abbild einer Gesellschaft mit vielschichtigen Bedürfnis-
sen, so dass von einer Stadt zugleich unterschiedliche Bilder 
existieren können.  Das Manifest für die Umgestaltung des 
urbanen Raums durch partizipatorische Spiele, Darbietungen 
und durch die Konstruktion von Situationen wird heute von 
vielen Künstlerinnen und Künstlern in die Tat umgesetzt, 
auch um damit den öffentlichen Raum wiederzugewinnen. Je 
mehr sich der Staat infolge leerer Kassen auf seine Kernauf-
gaben zurückzieht, zieht er sich auch aus dem öffentlichen 
Raum zurück. Dieser verfiel seit den 70er Jahren zusehends; 
der Prozess der Verwahrlosung und Zerstörung schien kaum 
mehr aufzuhalten. 

Seit Beginn der 80er Jahre wird unter Architekten, Stadt-
planern, Soziologen und Politikern immer wieder die Zukunft 
der Stadt beschwört, die angebliche Auflösung der Zentren, 
der Verlust der Urbanität und die Verdrängung von natürli-
chen Aufenthaltsräumen. Jedenfalls stellen seit dieser Zeit 
Privatisierung und Kommerzialisierung eine ernstzuneh-
mende Bedrohung des öffentlichen Raums dar. 

Seit Beginn der 90er Jahre registrieren viele europäische 
Städte einen massiven Rückgang baulicher Entwicklun-
gen.  Besonders deutlich wirkt sich diese Veränderung in den 
Städten Ostdeutschlands aus. Das traditionelle Bild der Stadt 
hat sich dabei grundlegend verändert. Es ist geprägt von 
Leerstand, Abriss, Brachflächen, fehlendem Nutzungszu-
sammenhang und dem Phänomen der Schrumpfung. Dage-
gen entwickelte sich parallel eine Privatisierung der urbanen 
Zentren, ganze Stadtteile wurden nach Firmen benannt. In-
ternationale Großkonzerne bestimmen das Erscheinungsbild 
von Stadtentwicklung und Architektur, das Musterbeispiel 
haben wir natürlich in Berlin, den Potsdamer Platz, der von 
wenigen Labels dominiert wird und an passender und unpas-
sender Stelle von Kunst geschmückt wird, die selbstredend 
ohne demokratische Auswahlverfahren an ihren Ort gelang. 
Die Deregulierung städtischer Verhältnisse führte dazu, dass 
die Stadtentwicklung mehr und mehr in den Händen neuer 
global agierender privatwirtschaftlicher Akteure liegt, städ-
tische Leistungen und Angebote nach und nach privatisiert 
werden, sich weltweit ein neues Modell der urban governance 
herausbildet, das auch eine Selbstaktivierung der Stadtbe-
wohner einfordert. Entscheidend dabei ist, dass ein Verlust 
an planerischen und regulierenden Ansätzen festzustellen 
ist. 

Es sind bereits neue Formen von Stadt entstanden, die mit 
den herkömmlichen Planungsinstrumenten kaum mehr zu 
steuern scheinen. Denn sich verändernde gesellschaftliche 
Bedürfnisse bewirken gleichzeitig einen stetigen Erneue-
rungsprozess urbaner Räume. Während der traditionelle, öf-
fentliche Raum noch durch Stabilität charakterisiert war, sind 
die heutigen Anforderungen räumliche Variabilität, funktio-
nale Indeterminiertheit und Neutralität. Über eine Million 
Menschen ziehen jeden dritten Tag in die Stadt, vor allem in 
die Südostasiens und Südamerikas, nordamerikanische Städ-
te dehnen sich zwar weiter aus, werden aber zur gleichen Zeit 
teilweise in abgesperrten Gebieten zusammengefasst. So sind 
die abgesperrten Gebiete und die Barackensiedlungen die am 
schnellsten wachsenden Erscheinungsformen der modernen 
Stadt. In beiden Fällen handelt es sich dabei nicht um öffent-
liche, sondern private Räume. Auch wenn es in den Favelas, 
Barrios oder Barackensiedlungen öffentlichen Raum gibt, so 
wird dieser privat ausgehandelt und lässt Institutionen bzw. 
Unternehmen meistens außen vor. In den abgesperrten Ge-
bieten, den gated communities, wo die Menschen freiwillig 
hinziehen – acht Millionen Nordamerikaner leben hinter 
Mauern, auch in Südafrika nimmt diese Lebensform rasant 
zu, wie in Südamerika und Russland – wird der öffentliche 
Raum streng kontrolliert und dient nicht der öffentlichen 
Meinungsäußerung. Ein Beispiel dafür wären die Eingangs-
tore. 

Öffentlicher Raum und Öffentlichkeit
Öffentliche Räume suggerieren oft nur noch Öffentlichkeit. 
Die Privatisierung konkretisiert sich in den weltweit gleichen 
Shopping-Malls, den Gated Communities und dem New Urba-
nism. Diese künstlichen Welten sind ganz dem Event und der 

Citoyen 
oder 

Konsument? 
Wem gehört der 

öffentliche 
Raum?
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Kulturindustrie als Kaufstimulation gewidmet. Die  Erleb-
nis- und Konsumgesellschaft, oder exakter wie Guy Debord 
sie bezeichnete, die Gesellschaft des Spektakels übt, wie wir 
in Berlin am Bebelplatz erleben konnten, zusätzlichen Druck 
auf die gesamtgesellschaftliche Funktion des öffentlichen 
Raums aus. Dabei entsteht eine Verlagerung von Verant-
wortung und Besitzverhältnis, dem Politik und Gesellschaft 
Konzepte entgegensetzen müssen. Ob die einheitliche und 
homogene Stadt jemals existiert hat, sei dahingestellt, die 
heutige Stadt, wie am Beispiel von Berlin sehr gut demonst-
rierbar ist, ist fragmentiert und zersplittert, wie die gesamte 
Öffentlichkeit. Stadtraum ist nicht mehr als Kontinuum er-
fahrbar. Jedenfalls ist der öffentliche Raum nicht mehr das, 
was er einmal war. Man könnte ihn als eine Fluchtlinie be-
zeichnen, denn er ist schwer zu finden. Die postindustrielle 
Stadt ist ein azentrisches heterogenes plurales Netz, das we-
niger durch seine Utopie als durch Ordnungsräume gekenn-
zeichnet wird. 

Tendenzen aktueller Politik um den öffentlichen Raum
Angesichts dieser Tendenzen führten das Bundesministeri-
um für Verkehr, Bau- und Wohnungswesen und das Bundes-
amt für Bauwesen und Raumordnung 2003 ein Forschungs-
vorhaben zum öffentlichen Raum durch. Die Fragestellungen 
dieses Forschungsvorhabens richteten sich auf den Zustand 
und die Entwicklung des öffentlichen Raums mit besonderer 
Beachtung der Bedeutung ihrer Privatisierung. Es ging da-
bei um nichts weniger als die Dimensionen: sozial, politisch, 
wirtschaftlich, ökologisch und kulturell. 

Ein Ergebnis davon war, dass die öffentlichen Räume nach 
wie vor zur öffentlichen Planung gehören, auch wenn dies 
nicht in Aller Bewusstsein ist. Viele Nutzer öffentlicher Räu-
me halten auch Einkaufsflächen und die dazugehörigen Au-
ßenräume für öffentlich, da in unserer spätkapitalistischen 
Gegenwart kaum mehr zwischen Konsument und Citoyen zu 
unterscheiden ist, bzw. man/frau erst als Konsument zum 
vollwertigen Citoyen wird. Die berühmte Frage der gesell-
schaftlichen Teilhabe lässt sich auch am öffentlichen Raum 
ablesen.

Interessant an dieser Studie ist, dass sich die Analysen 
der Praktiker von denen der Literatur stark unterscheiden. 
Während die Literatur von Funktionsverlust und Entleerung 
der öffentlichen Räume zu berichten weiß, klagen die Prak-
tiker von starker Inanspruchnahme und Übernutzung. Doch 
wird der Raum nicht unbedingt von gesellschaftlichen Ange-
legenheiten in Anspruch genommen, sondern viel eher von 
kommerziell geförderten Sportevents, Autoverkehr, Eislauf-
bahnen, Modemessen usw. Auch wenn er besetzt ist, so wird 
er doch seiner eigentlichen gesellschaftlichen Funktion ent-
leert, auch wenn die Mitarbeiter der Verwaltungen eine Ge-
nehmigung nach der anderen erteilen müssen.  Festgestellt 
wurde auch, dass die Übertragung öffentlicher Flächen in 
private Regie Ausnahmefälle darstellen. Selbst in Berlin am 
Potsdamer Platz wurde die Fläche vor dem Casino, die seit 
der Wende der Verwaltung des Daimler-Chrysler Konzerns 
unterstand, wieder in die Verwaltung des Bezirks überführt.  
Was jedoch zugenommen hat, ist das Angebot privater Flä-
chen für öffentliche Nutzungen. Konsum und kulturindus-
trielle Freizeitaktivitäten finden mittlerweile genauso auf 
öffentlichen wie auf privat bewirtschafteten Flächen statt. 

Im Rahmen der Übertragung öffentlicher Aufgaben an 
private Unternehmen, auch als Privatisierung bzw. Kom-
merzialisierung bezeichnet, gehören auch die gewerblichen 
Sondernutzungen auf öffentlichen Flächen, von Gastrono-
mie, Public Viewing, künstlichen Skipisten usw. Gerade die 
Kommunen sehen eine große Gefahr in der Auslagerung öf-
fentlicher Aufgaben in den privatwirtschaftlichen Bereich, 
wie z. B. bei der Pflege öffentlicher Räume. Grundsätzlich 
kann festgehalten werden, dass der Druck zur Verwertung 
auch vor dem öffentlichen Raum nicht halt macht und diesen 
zum Standortfaktor degradiert. Wenn der öffentliche Raum 
die Bühne für soziale, politische und ökonomische Aktivitä-
ten der Städte ist, dann dominiert zurzeit eindeutig die Öko-
nomie das Geschehen. Das Fazit der Studie lautet, dass die 
mittlerweile diskreditierten PPPs (Public-Private Partner-
ships) in Zukunft eine höhere Beachtung bei der Gestaltung 
der öffentlichen Räume finden müssten. Wie das aussieht, 
können wir seit sieben Jahren beobachten und wird am Bei-
spiel der Hamburger Hafen City illustriert. Die zentrale Flä-
che des Überseequartiers wird dort von privaten Investoren 
als „qualitätsvoller Stadtraum“ realisiert und finanziert. Die-
se Fläche macht 20 Prozent des gesamten Terrains aus und 
sieht eine Tiefgarage mit 3400 Plätzen wie Luxuswohnungen 
vor. Nun hat die globale Finanzkrise Städte und Kommunen 
zugesetzt und damit steigt die Bedrohung des öffentlichen 
Raums weiter. Die unternehmerische Stadtpolitik strebt 
zusehends eine Aufwertung innenstädtischer Stadtteile an. 
Doch haben sich gegen diesen Prozess in vielen Städten, wie 
z. B. Hamburg oder Stuttgart Initiativen gegründet die gegen 

Gentrifizierung und Privatisierung von öffentlichem Raum 
aufbegehren. In Hamburg wurde dadurch der Rückkauf des 
historischen Gängeviertels durch die Stadt erreicht und so-
ziale Erhaltungsverordnungen in einigen Brennpunkten der 
Gentrifizierung. 

Ein weiterer Punkt ist die zunehmende Entmischung der 
Städte, was viel mit Stadtstruktur und auch mit Migration 
und Integration zu tun hat. Es gibt Viertel, in denen sich Mig-
ranten und einheimische Verlierer mischen. Für diese Phäno-
mene interessiert sich die neoliberale Politik allerhöchstens 
unter dem Sicherheitsaspekt und reagiert darauf mit zuneh-
mender Repression statt die Selbstorganisation der Bewoh-
ner zu fördern. Die Trennung der Milieus ist dabei das eine 
Problem, die Verarmung der Quartiere wahrscheinlich das 
größere. Manche Viertel wie der Prenzlauer Berg, Hamburg 
Eimsbüttel oder das Leipziger Theaterviertel haben sich zum 
alternativ bürgerlichen Wohlfühlviertel gemausert, während 
anderswo die selektive Abwanderung von Besserverdienen-
den und Familien die homogenen Viertel hervorbringt, aus 
denen die meisten Städte heute bestehen. Auch die berühmte 
Kreuzberger Mischung ist längst auf dem Weg dahin, wenn 
wir uns die „Carlofts“ am Paul-Lincke-Ufer betrachten. 

Sicherheit wurde in den letzten Jahrzehnten auch mehr 
und mehr ein Politikum im öffentlichen Raum, obgleich die 
Gefahr im öffentlichen Raum Opfer krimineller Handlungen 
zu werden abgenommen hat im Gegensatz zum Unsicher-
heitsgefühl der Bevölkerung. Statt besserer Erleuchtung der 
öffentlichen Flächen kommt es häufig zu Videoüberwachung 
und der verbliebene öffentliche Raum wird politisch instru-
mentalisiert. Uniformierte Wachdienste haben bereits Ein-
zug in den öffentlichen Raum gehalten, ob vor den Einkaufs-
zentren oder den Straßen von Prenzlau. Doch gibt es auch 
die sogenannten Graubereiche, wo sich private und staatliche 
Sicherheitsdienste auf unangenehme Art einigen. Dieser Ein-
zug des Privaten in den öffentlichen Raum führt auch zum 
Verkümmern informeller Regelmechanismen. 

Die Stadtentwicklungspolitik der meisten Großstädte 
arbeitet auf den Zerfall der Quartiere in arm und reich hin. 
Townhauses, Lofts und neue sogenannte urbane Quartiere 
entstehen in den meisten deutschen Städten, viele davon auf 
ehemals öffentlichen Flächen. Der Verkauf der innerstäd-
tischen Filetgrundstücke soll Geld in die Kassen der Kom-
munen bringen und die neuen Viertel eine Alternative zum 
Wegzug aufs Land bieten. Diese Politik führt insgesamt zur 
Abschottung und fügt sich dem Trend des Wohnungsmark-
tes. 

Bevor ich zu den Fragestellungen komme, die sich aus mei-
ner Darstellung für den heutigen Tag ergeben könnten, möch-
te ich auf einen theoretischen Ansatz der 60er Jahre kurz ein-
gehen, der m. E. viele Elemente bietet, den öffentlichen Raum 
nicht nur in seinen verschiedenen Zuständen zu analysieren, 
sondern auch zu demokratisieren und für die Öffentlichkeit 
zurückzuerobern, nämlich den unitären Urbanismus der Si-
tuationisten. Das Individuum, in die Isolation der Privatheit 
gedrängt, so Guy Debord in „Die Gesellschaft des Spektakels“ 
von 1967, entwickle ein starkes Bedürfnis nach einem rituali-
sierten, inszenierten Spektakel. Die Stadt wurde so zur Bühne 
für das Kapital umgestaltet, wo das gesellschaftliche Leben 
als Show inszeniert werde, die alle zu passiven Beobachtern 
mache, zu Konsumenten ihrer Entfremdung von dem eige-
nen Begehren, den Worten und Wünschen. Urbanes Leben 
in den Zentren beschränkt sich mehr und mehr auf Verkauf 
und Konsum, auf Vergnügen und Kulturindustrie. Der uni-
täre Urbanismus der Situationisten zielte insgesamt auf 
eine kreative Neukonzeption der Stadt als po-
litisches Gesamtkunstwerk: als Negation 
und Realisation von Kunst in einem. 
Neue Formen des Begehrens sind 
dabei aufs engste an neue All-
tagsträume gebunden. In einer 
systematischen und spieleri-
schen Transformation des 
alltäglichen Raums wird 
das Bauen zu einer po-
litischen Praxis auf der 
Ebene des Individuums. 
Dem unitären Urbanis-
mus der Situationisten 
liegt die Konstruktion 
von Situationen, nicht 
die Architektur zugrun-
de. Er wird nicht als Dok-
trin verstanden, sondern 
als umfassende Urbanismus-
kritik, die von erstaunlicher 
Aktualität ist: „Der Fortschritt 
der Architektur sollte vielmehr in 
der Herstellung von aufregenden Si-
tuationen als in der von aufregenden For-

men liegen; und die Experimente, die die Architektur damit 
anstellt, werden zu unbekannten Formen führen.“ [Debord, 
Guy: Rapport sur la construction des situations. In: Bereby: 
Documents rélatives à la fondation de Internationale Situati-
onniste 1948-1957. Paris 1985.  S. 616] Diese neue Architektur 
soll die vorherrschenden Zeit- und Raumkonzeptionen trans-
formieren. Eine Architektur schaffen, die sowohl Wissen ver-
mittelt als auch Handlungsmöglichkeiten im öffentlichen 
Raum eröffnet. Sie knüpfen dabei beim nicht-teleologischen 
Spaziergang des Flaneurs aus dem 19. Jahrhundert an und an 
den späteren Formen des surrealistischen Bummelns. Damit 
zielen sie auf die verloren gegangene menschliche Erfahrung, 
die wieder im Raum dokumentiert werden soll. Dieses Um-
herschweifen soll durch Zweckentfremdung (détournement) 
und aus-dem-Kontext-reißen geschehen und Spiel und Ernst 
einer zukünftigen freien Gesellschaft ausdrücken. Die SI 
fasste Megastrukturen ins Auge, die mit gewaltigen Träger-
strukturen den Menschen Rahmen zur Verfügung stellen, in-
nerhalb derer sie ihre eigenen Umgebungen schaffen können. 
Das Motto lautete: Eine andere Stadt für ein anderes Leben. 
Die Architektur des 20. Jahrhunderts schätzten sie als die 
Festigung der Macht der Haussmanns ein: die Isolation der 
Untertanen und die Verschanzung der Machthaber. So kenne 
der moderne Mensch des Kapitalismus nur noch eine Pflicht: 
die zu konsumieren. Die Kritik des Urbanismus diente den Si-
tuationisten als Erkundungsstrategie der Gegen-Hegemonie 
der Citoyens, die in den Räumen der Stadt mehr wollen als 
nur konsumieren und die spielerische Umfunktionierung des 
Stadtraums anstrebten.

 „Die ganze Städteplanung ist nur ein Betätigungsfeld für 
die Werbung und die Propaganda einer Gesellschaft, d. h. 
die Organisation der Teilnahme an einer Sache, an der man 
unmöglich teilhaben kann. (�) Man wohnt in der Hierarchie.“ 

[Kotányi und Raoul Vaneigem: Programme élémentaire du 
bureau d’urbanisme unitaire. In: IS 6 (August 1961), S. 16.]

Ausblick
Im öffentlichen Raum konzentriert sich ein gesellschaftlicher 
Zustand, der, betrachten wir die aktuelle Situation, folgende 
Fragen aufwirft:
•	 Wie lassen sich über den öffentlichen Raum städtische 

Strukturen verbinden und wie können diese markiert, ge-
kennzeichnet werden?

•	 Wie können sich die verschiedenen Bevölkerungsgruppen 
einer Stadt den öffentlichen Raum aneignen? Wer gestal-
tet ihn? 

•	 Ist der öffentliche Raum ökonomisch messbar? Wer ent-
scheidet über die Investitionen im öffentlichen Raum? Soll 
der öffentliche Raum überhaupt ökonomisch verwertet 
werden?

•	 Wie kann die Gestaltung und Wiedergewinnung des öf-
fentlichen Raums zur Demokratisierung unserer Gesell-
schaften beitragen?

•	 Wie können wir eine Reorganisation der Städte erreichen, 
in der die Citoyens selbst bestimmen in welcher Architek-
tur und welchen Räumen sie wie leben wollen?

Elfriede Müller

(Der Text ist die verlängerte Version des gleich-
namigen Vortrags auf dem Workshop des 

kommunalpolitischen Forums und der 
Herrmann-Henselmann-Stiftung 

vom 29. 11. 2010 im Neuen Stadt-
haus, Berlin.)

Die Annexion des Öffentlichen:
Fashionweek Berlin 2011. 

Foto Martin Schönfeld
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Kunst im öffentlichen Raum ist wie kaum eine andere 
Form der zeitgenössischen Kunst mit dem Erbe der gro-

ßen Avantgardebewegungen zu Beginn des 20. Jahrhunderts 
verbunden. Sie ist ohne den radikalen Bruch mit den etablier-
ten Kunstinstitutionen im Futurismus, ohne den Ausbruch 
der Kunst und ihren Weg auf die Straße in Fluxus und Hap-
pening und ohne die fundamentalen Grenzüberschreitungen 
zwischen den Gattungen seit den 1950er Jahren kaum denk-
bar. Diese Freiheit in der Wahl ihrer Mittel macht heute die 
Kraft der Kunst im öffentlichen Raum aus.

Der öffentliche Raum ist ein utopischer Raum. Er ist zu-
gleich ein Raum, in dem soziale und politische Verhältnisse 
nicht definiert, sondern verhandelt werden. Als egalitärer 
Raum, als Ort des Gesprächs, muss er immer wieder neu er-
obert werden.1 Die unaufhörliche Neubehauptung des öffent-
lichen Raums als politischer Raum ist kein Selbstzweck, son-
dern stellt den Zustand und die Wirksamkeit der Demokratie 
auf die Probe und hat Vorbildfunktion.2 

Wie geht die Kunst heute in postindustriellen 
Gesellschaften mit dem bisher Erreichten um?
Das Ruhrgebiet ist ein Raum, der für viele der zentralen Fra-
gestellungen der postindustriellen Gesellschaft beispielhaft 
erscheint. Es ist kein in sich geschlossener homogener Stadt-
raum, sondern ein Kaleidoskop selbstähnlicher und hetero-
gener Elemente, die sich aneinanderfügen. Er nähert sich 
damit dem Prototyp einer postmodernen Stadt. Aufgrund 
des Fehlens einer wirkungsvollen zentralen Ordnungsmacht 
entstehen vor allem an den Rändern der schon 
lange nicht mehr autonomen Städte sich 
selbstorganisierende Strukturen und eige-
ne Naturräume, die mit dem vorherrschen-
den Bild des Ruhrgebiets wenig gemeinsam 
haben. Vor allem die Konzeption aber auch 
die Durchführung der Kulturhauptstadt 
RUHR.2010 bot die Plattform, um die aktuel-
len Aufgaben, Funktionen und Formen einer 
relevanten Kunst im öffentlichen Raum, die 
sich auf diese Stadt „neuen Typs“ bezieht, an-
ders zu denken.

Ich möchte im Folgenden auf Themen und 
Projekte eingehen, die exemplarisch für die Pro-
zesse stehen, die im Jahr 2010 begonnen haben 
wirksam zu werden.

1. Transformation in „Terrains vagues“
Relevante Kunst im öffentlichen Raum geht weit 
über die bloße Formulierung von Kritik (am Be-
stehenden) hinaus. Sie produziert Handlungsfor-
mate, die neue Öffentlichkeiten entstehen lassen 
und bestimmte Eigenschaften des oft als eigen-
schaftslos wahrgenommenen Raums verstärken. 
Die Arbeiten von Siegrun Appelt, Yves Netzhammer, 
Peter Kogler und Modulorbeat sind solche „urbanen 
Generatoren“, die im Rahmen von „Twilight Zone“ 
entstanden sind. Zusammen mit Werken von Mi-
scha Kuball, Tatsu Nishi, Mader Stublic Wiermann, 
Klaus Obermaier, Hermelinde Hergenhahn, Julen 
Birke, Veldhues & Schumacher u.a. haben sie mit Pro-
jektionen, Interventionen, skulpturalen Arbeiten und 
Performances den besonderen Landschaftsraum ent-
lang der Ruhr transformiert, radikalisiert, poetisiert, 
immaterialisiert und verstärkt.3 Zwischen Duisburg 
und Dortmund erstreckt sich der halburbane Raum, 
der zwischen den Städten liegt, der weder Naturraum 
noch Stadtraum ist. Er prägt die Wirklichkeit im Ruhr-
gebiet stärker als der zentralistisch organisierte Raum 
der Innenstädte. Er wird überformt von den Desideraten 
der Freizeitgesellschaft. Die Versuchung liegt nahe, die-
sen semiurbanen Raum der halbkultivierten, teils ausge-
beuteten Landschaft als neutralen Raum zu sehen und 
als Ausstellungsfläche im Freien zu nutzen. Es liegt auch 
nahe, diesen unbestimmten Raum mit Kunst zu besetzen, 
um ihn der Freizeitgesellschaft verfügbar zu machen. Für 
eine relevante Kunstpraxis in diesem semiurbanen Raum 
ist es notwendig, diesen in seiner Funktion und Bedeutung 
für die Menschen zu erkennen. Er ist ein Rückzugsraum, der 
Entlastung bietet von der Ungeheuerlichkeit heutiger Anfor-
derungen an unsere Wahrnehmungsfähigkeit in den Städten 
und im Transit. Er ist ein Raum, der durch das Nachlassen 
zentralistischer Kräfte die Entstehung neuer Ordnungssys-
teme notwendig und möglich macht. Die Werke von „Twilight 
Zone“ arbeiten mit daran, unseren eigenen Standpunkt in 
diesem Schwebezustand zwischen dem Gewesenen und dem 
noch nicht Existierenden auszumachen, in einer Gesellschaft 
deren Veränderungen immer weniger durch den einzelnen 
beeinflussbar erscheinen.

2. Identität in der postindustriellen ‚Landschaft’
Neben den zahlreichen temporären Projekten im öffentlichen 
Raum wurde im Kulturhauptstadtjahr die Bauaufgabe der 
permanenten Skulptur aktualisiert. Ulrich Genth und Heike 
Mutter haben für eine neue Halde, die Heinrich-Hildebrand-
Höhe im Süden Duisburgs, die begehbare Großskulptur „Tiger 
& Turtle  Magic Mountain“ entworfen, die im Herbst dieses 
Jahres fertiggestellt wird. Mit ihren geschwungenen Wegen 
führt sie die Form der Achterbahn, den Mythos der Freizeit-
industrie, auf ihre skulpturalen Qualitäten zurück. Die leise 
Ironie, mit der Genth und Mutter auf die Obsession der „Ruh-
ris“ – die zahlreichen Freizeitparks (ZOOM Erlebniswelt, Mo-
vieworld, Sea World, Legoland usw.) – verweisen, ist getragen 
von einer grundlegenden Sympathie und von Respekt gegen-
über den Menschen der Region: Die Heinrich-Hildebrand-
Höhe ist ein 2008 entstandenes Landschaftsbauwerk, in dem 
sich die Reste einer Zinkfabrik befinden, die nach ihrer In-
solvenz und nachdem sie gravierende Umweltschäden verur-
sachte nun ökologisch abgedichtet das Material des Hügels 
bildet. Der Titel „Magic Mountain“ verweist in seiner Ambi-
valenz auf die „magische“ Verwandlung. Im Vergleich zu den 
Landmarken der Region, der Bramme von Richard Serra, dem 
Ost- und Westpol von Mischa Kuball, der Grubenlampe von 
Otto Piene, dem Tetraeder von Jürgen LIT Fischer, gehen 
Genth und Mutter hier ihren eigenen Weg.4 Mit der Wahl des 
Materials Stahl stellen sie Bezüge zu einem der wichtigsten 
Wirtschaftsfaktoren der Stadt und den benachbarten Stahl-
werken her. Formal und funktional 
ist das 

Werk ein „Gerät“ der Mobilisierung. Es ist nicht vor allem die 
Skulptur, die angesehen werden will, sondern es ist vielmehr 
die Landschaft, die die Menschen bei ihrer Bewegung über 
die geschwungenen Wege betrachten. Ist dies die Sehenswür-
digkeit? Die zerklüftete Landschaft, die sich im Übergang von 
der schwerindustriellen Nutzung zu einer landschaftlichen 
Aufwertung und Mischnutzung befindet? Möglicherwei-
se gelingt es dem Werk nach seiner Realisierung mit seiner 
ebenso ambivalenten wie technoiden Schönheit eine Kraft zu 
entwickeln, um zu einem Werk zu werden, das sich durch die 
Akzeptanz der Menschen vor Ort seine Legitimation auf den 
öffentlichen Raum (zurück) erwirbt.5 „Tiger & Turtle“ trägt 
die Utopie in sich, die Menschen mit den Zumutungen des 
strukturellen Wandels zu versöhnen ohne zum bloßen Trost-
pflaster zu werden.

So fragwürdig die Prinzipien der Avantgarde und der Glau-
be an einen kontinuierlichen Fortschritt in einer schrump-
fenden Gesellschaft wie der des Ruhrgebiets auch sein mö-
gen, so entscheidend prägt der Glaube an die Kraft der Utopie 
die Kunstproduktion im Jahr 2010. Wie kaum ein anderer 
setzt sich Jochen Gerz in seinem Werk mit den Ordnungs-
prinzipien der Avantgarde auseinander, an der sich unsere 
heutige Kunstproduktion und -rezeption nach wie vor reibt. 
„2-3 Straßen. Eine Ausstellung in Städten des Ruhrgebiets“ 
ist das Werk, in dem sich die Fragestellungen, die die Kunst 
im öffentlichen Raum seit den 1960er Jahren beschäftigt, zu-
spitzen. „2-3 Straßen“ ist die Kristallisierung des Gerz̀ schen 
Lebenswerks. Es scheint als hätte er bei diesem „Werk“ alles 
aufs Spiel gesetzt.6

Unter dem lapidaren Titel „2-3 Straßen“ entwirft Gerz ein 
Konzept für ein öffentliches Werk im Ruhrgebiet. Er kennt die 
Menschen der Region mit ihren Wünschen, Sehnsüchten und 
Leidenschaften genau.7 Anstatt aber nun in der vom Struk-
turwandel gekennzeichneten Region dem weitverbreiteten 
Wunsch nach Revitalisierung durch visuelle Veränderung zu 
entsprechen, stellt er dem Ruhrgebiet das in Aussicht, was es 
durch eigene Kraft und mit den Mitteln zahlreicher Stadt-
erneuerungsprojekte nicht bewirken kann: den Zuzug von 
Kreativen. Im Kulturhauptstadtjahr sind Menschen aus al-
len Gegenden der Welt eingeladen, für ein Jahr mietfrei in 
Duisburg, Mülheim und Dortmund zu wohnen. Gerz erhält 
über das Internet 1.457 Bewerbungen aus unterschiedli-
chen Ländern der Welt, u.a. aus Deutschland, Österreich, 
Schweiz, Niederlande, Slowakei, Russland, Marokko und 
Japan. Schließlich ziehen im Oktober 2009 insgesamt 
78 Menschen in 57 Wohnungen im Ruhrgebiet, um hier 
ein Jahr zu wohnen. Ihr „Grundgehalt“ ist die mietfreie 
Wohnung, ihre Gegenleistung das tägliche Schreiben an 
einem Text, der am Ende des Jahres in einem Buch veröf-
fentlicht wird.8

In „2-3 Straßen“ spielt Gerz mit unterschiedlichen Ver-
haltensformen, die unsere heutige Kultur kennzeichnen: 
Er bezieht sich auf die vorherrschende Eventkultur mit 
ihren ebenso übertriebenen wie hilflosen Versuchen, den 
öffentlichen Raum der Stadt zur Bühne zu machen und 
überholte Formen der Repräsentation lebendig zu hal-
ten. Gerz initiiert mit „2-3 Straßen“ ein „Anti-Event“, das 
zugleich das Repertoire der Eventkultur beherrscht. Es 
versammelt kein massenhaftes Publikum zu einer be-
stimmten Zeit an einem bestimmten Ort, an dem etwas 
Außerordentliches passiert. Es setzt auf Langsamkeit 
und Langfristigkeit anstatt auf kurzfristige Effekte. Es 
verzichtet auf große Bilder und kreiert eine Vielzahl 
von imaginären Bildern. Zugleich ist „2-3 Straßen“ 
ein Medienspektakel: Ein Jahr lang mietfrei wohnen, 
wer möchte das nicht? Dennoch: Welche Menschen 
erklären sich bereit, für ein Jahr ins Ruhrgebiet zu 
ziehen, das mit massiven Schrumpfungsprozessen 
und hoher Arbeitslosigkeit zu kämpfen hat? Wie 
erleben die neuen Bewohner die Umgebung in den 
ehemaligen Arbeitervierteln, in denen der Anteil 
der Menschen, die in den 1960er und 1970er Jah-
ren als Arbeitsmigranten gekommen sind, mit 
bis zu 40 Prozent überdurchschnittlich hoch ist? 
Empfinden es die „alten“ Mieter als Ungerechtig-
keit, dass sie für Wohnungen, die nicht renoviert 
sind, mehr zahlen als die Zugezogenen? Welche 
sozialen Spannungen entstehen daraus? All die-
se Fragen sind geeignet „2-3 Straßen“ zu einem 
Medienereignis zu machen.

„2-3 Straßen“ kreiert Instabilitäten. Es greift 
in ein fragiles Gleichgewicht ein und erhöht die 
Fragilität. Auch Jochen Gerz geht es wie den 

Die instabilen 

Effekte der Kunst 

in der post-

industriellen 

Landschaft an 

der Ruhr 2010

Peter Kogler: „ohne Titel“, im Rahmen von „Ruhrlights: 
Twilight Zone“, Duisburg 2010, Foto Werner Hannappel.
Modulorbeat: „untitled“, im Rahmen von „Ruhrlights: 
Twilight Zone“, Duisburg 2010, Foto Werner Hannappel.
Heike Mutter und Ulrich Genth: „Tiger & Turtle – Magic

         Mountain“, Duisburg, im Bau.
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Suspended entspricht formal einem Ori-
entierungs-Modell mit Hin- und Weg-

weisern, mit Texten und Kommentaren. Mit 
Vorder- und Rückseiten, mit Schichten und 
Überlappungen, mit Seitenansichten und 
Überlagerungen. Die räumliche Struktur er-
möglicht es dem Betrachter, die Arbeit von 
‚Außen’ und von ‚Innen’ zu sehen oder zu 
lesen, sich innerhalb oder außerhalb der Ar-
beit aufzuhalten, ja überhaupt die Frage zu 
stellen, was Innen und was Außen ist. Denn 
die Arbeit selbst versucht der Problematik 
der Ununterscheidbarkeit von Innen und Au-
ßen des Rechts eine Form zu geben. Insofern 
ist die Installation eher ein Arrangement 
der Nicht-Orientierbarkeit.  In Homo Sacer 
beschreibt Giorgio Agamben den Ort der 
Ununterscheidbarkeit zwischen Recht und 
Gewalt, zwischen Gültigkeit und Ausnah-
me, zwischen Drinnen und Draußen, durch 
ein räumlich topologisches Modell. Trotz 
permanenter Anrufung und Beschwörung 
der Menschenrechte ist ihre Unterdrückung 
und vor allem ihre Suspendierung (Aufhe-
bung) zu einem geläufigen Verfahren ge-
genwärtiger Politik geworden. Systematisch 
werden Menschen verfolgt, vertrieben oder 
unmenschlich behandelt ohne sich dabei auf 
Rechte berufen zu können. Seit ihrer grund-
sätzlichen Formulierung ist der Flüchtling 
die zentrale Figur der Menschenrechte. Be-
zeichnet anfänglich als DISPLACED PER-
SON, ist er von der Willkür eines aufnah-
mebereiten Landes abhängig geworden, ein 
permanenter Flüchtling, ohne Anspruch auf 
Staatsangehörigkeit oder irgendeine Rechts-
sicherheit. Der formulierte Anspruch auf 
ein bestimmtes Recht, Rechte einzuklagen 
zu können, erweist sich als ‚leer’. Menschen-
rechte sind Rechte derer, die keine Rechte 
haben. Die einzigen einklagbaren Rechte 
gehören den Bürgern von Nationalstaaten 
mit rechtsstaatlichen Gesellschaften. Men-
schenrechte erweisen sich daher als para-
doxale Rechte, adressiert an arme, nicht-
öffentliche und unpolitische Individuen. Im 
rechtlichen Format des Ausnahmezustan-
des, vorgesehen als ein begrenzter Zeitraum 
in Krisensituationen, findet die politische 
Praxis der Suspendierung von Grundrechten 
ihren intensivsten Augenblick. Denn der, der 
über die legale Macht verfügt, die Geltung 
des Rechts aufzuheben (beispielsweise den 
Ausnahmezustand auszurufen), also Recht 
zu suspendieren, setzt sich damit ebenso au-
ßerhalb des Rechts. Souveräne Macht steht 
daher außerhalb und innerhalb des Rechts. 
In dieser Installation wird versucht, den ver-
schiedenen Widersprüchen und Paradoxien 
der Menschenrechte eine Form zu geben. 

Dabei ist die politische Macht der Souveräni-
tät in dieser Arbeit nicht präsent. Sie bleibt 
nicht genannt, sie ist nicht unmittelbar ab-
gebildet, sie ist nicht direkt repräsentiert. 
Als abwesend agierende Bedrohung bleibt 
sie jedoch vollkommen real.

Suspended ist eine im Jahr 2010 reali-
sierte Arbeit und stellt eine Zusammenfas-
sung bereits publizierter und ganz neuer 
Texte und Textfragmente zur Frage der 
Menschenrechte dar. Die Arbeit ist ein 
sprachliches, topologisches, von der Decke 
des Ausstellungsraumes herabhängendes 
Display, bestehend aus einer rasterartigen 
Metallkonstruktion, an welchem Ausdru-
cke auf Papier unterschiedlicher Formate 
und Farbigkeit aufgehängt sind. Suspended 
ist eine spatiale, objekthafte Arbeit, eine 
Arbeit über Platz, Ort und Ortlosigkeit. Mit 
diesem Objekt beabsichtige ich an frühere 
Arbeiten und Ausstellungspräsentationen 
anzuknüpfen, in denen die Annahme ent-
halten war, dass Sprache, geschrieben (oder 
gesprochen), raumgreifende Wirkung und 
territorialisierende Bedeutung hat.  Sowohl 
die Sprache an sich, ihre universalistischen 
Konstrukte und Gebäude, als auch die rei-
ne Partikularität von Sprechakten sind nie 
isolierte Forschungsfelder für mich gewe-
sen. Interessanter sind ihre wechselseitigen 
Bedingungen, durch die sich Fragen der Be-
deutung, Grammatikalität, Repräsentation, 
Ideologie, Legitimation und Legitimität erst 
stellen lassen. Es sind die Beziehungen von 
System und  Elementen, in denen sich all die 
Verzerrungen vorfinden lassen, die die Un-
angemessenheit, Verschiebung, Ergänzungs-
bedürftigkeit und Umkehrungen der Spra-
che mit sich bringt. Der poetische Charakter 
der Arbeiten liegt möglicherweise nicht so 
sehr in der Schreibweise, nicht so sehr im 
Text selbst, eher in den unterschiedlichen 
Verbindungen, die der Text zu Ort, Raum, 
Ereignisse, Geschichte, Kontexte oder Din-
ge einnimmt, also das, was Lautréamont als 
das „zufällige Zusammentreffen“ heteroge-
ner Elemente beschreibt, welches natürlich 
nicht zufällig ist. 

Die Wahl des Gebrauchsgegenstandes, 
des industriell gefertigten Systems für jed-
wede Zusammenhänge im Maschinenbau, 
verbunden mit einer politisch dringlichen 
wie ungelösten Frage in einem dreidimen-
sionalen Gefüge zu verschmelzen, macht in 
diesem Objekt einen spezifischen Sinn, der 
auf bestimmte Arbeiten verweist, die Ende 
der 90er Jahre und darauffolgend entstan-
den sind: Möbel, in deren Oberflächen Sätze 
und Begriffe eingefräst sind, die nicht un-
mittelbar Bezug zu diesen selbst nehmen. 

Der Text ist nicht direkt identifizierend zum 
Gegenstand und seinem Gebrauch, sondern 
in unterschiedlichen rhetorischen Figu-
ren dazu gebrochen verwendet. Objekt und 
Text korrelieren nicht unmittelbar mitei-
nander, bleiben für sich, bleiben kohärent, 
bleiben voneinander getrennt. Nur dadurch 
lässt sich meiner Ansicht nach ein gestörtes 
Identitätsverhältnis zwischen Objekt und 
Text formulieren.  Und: die Objekte sollten 
einerseits eine kritische Distanz zur Auf-
fassung der Skulptur als Körper im sozialen 
Gebrauch formulieren und andererseits sich 
gegen das Faktizitätsdenken des Minimalis-
mus stellen. Dessen kanonische Behauptun-
gen postulierte ein auf dem Identitätsbegriff 
basierendes Verhältnis zur Frage der Ding-
lichkeit. All die Platten, Würfel und Kon-
strukte scheinen genau in die Leerstellen 
unserer Imagination zu passen oder solche 
Leerstellen zu erzeugen, die der Minimalis-
mus an der vorhergegangenen Dekade und 
ihrer sublimen Metaphysik so grundsätzlich 
kritisch anmerkte.

In Suspended sollen verschiedene Pro-
blematiken zur Frage der Menschenrechte 
und die Problematik ihrer Anerkennung 
zur Sprache kommen. Es geht auch immer 
darum, eine ‚angemessene’ Form der Dar-
stellung, der Visualisierung, für die je ver-
schiedenen Arbeiten und ihre Inhalte zu 
entwickeln. Wobei ‚Angemessenheit’ der 
Darstellung heißt, sich bewusst zu sein, dass 
eine angemessene Darstellung vollkommen 
unmöglich ist. Und trotzdem: es gibt ein 
Vertrauen in die ästhetische Form, dass sie 
irgendwie das ergänzen kann, was sich an 
‚Unangemessenem’ so oder so einstellt. Zu 
einem Thema wie ‚Menschenrechte’ zu arbei-
ten, heißt auch, sich zu einer Erwartbarkeit 
der Präsentation von Sichtbarem zu verhal-
ten. Menschenrechte sind auch ein mediales 
Thema mit einer irgendwie konventionellen 
Ikonographie, geprägt durch Nachrichten-
bilder und Reportagen; sie sind schon Teil ei-
nes Präsentationsapparates, genauer: eines 
Repräsentationsapparates. Was gehört zu 
einem Repräsentationsprozess? Etwas Ab-
wesendes wird durch etwas Anderes verkör-
pert, wird durch eine Darstellung präsent. 
Ein optimales Repräsentationsverhältnis 
wird kaum möglich sein, außer, wenn das, 
was repräsentiert wird, mit der Repräsenta-
tion einverstanden wäre, wenn der Prozess 
der Übermittlung vollkommen transparent 
wäre und wenn die Übertragung dem Willen 
dessen, was repräsentiert wird, entspräche. 
Es gibt noch einen anderen Grund, der ein 
vollkommenes Repräsentationsverhältnis 
unmöglich macht: Der oder das Repräsen-
tierte kann nämlich seine Identität nicht von 
einem Ort zum anderen transportieren. Sie 
kann nicht an einem Ort sein und an einem 
anderen Ort ebenso, die Unvereinbarkeit 
beider Orte und die Verschiebung der Zeit 
macht eine Identitätslogik ganz unmöglich.

Thomas Locher

Bildender Künstler

Künstlern der Avantgarde darum, Neues 
entstehen zu lassen. Doch er weiß, dass sich 
dieses nur aus der Gesellschaft selbst entwi-
ckeln kann, deshalb wünscht er sich, dass es 
sich bei „2-3 Straßen“ eher „um eine kultu-
relle Entwicklung“ handelt und „weniger um 
die Realisierung eines Autors oder um eine 
individuelle Erfindung“, sondern „um eine 
minimale Veränderung im Gleichen, die sich 
nur vom zeitgenössischen Bewusstsein re-
gistrieren lässt“.9 

Indem Jochen Gerz seine Rolle als Autor 
schonungslos zur Disposition stellt, hat er 
eine ganze Künstlergeneration, die öffent-
liche Werke produziert, nachhaltig geprägt. 
In unterschiedlichen Manifestationen geht 
es ihnen darum, die Verantwortung, die sie 
als Künstler übernommen haben zurückzu-
geben. Sie geben sie zurück an jede Einzelne. 
Die relevanten Werke im öffentlichen Raum, 
die im Jahr 2010 entstanden sind – ganz 
gleich, ob temporär oder permanent, ob ma-
teriell oder konzeptuell – arbeiten mit und 
gegen das Monumentale ihrer „Denkmale“ 
(wie Genth & Mutter, Yves Netzhammer, 
Modurlorbeat, Raumlaborberlin u.a.). Sie 
richten sich an das Individuum als Teil einer 
Gruppe und setzen das Subjekt als Träger 
der Erkenntnis voraus. Sie wirken der men-
talen wie physischen Immobilisierung in der 
heutigen Gesellschaft entgegen, in der sich 
die Bürger als Konsumenten von Zeit zu Zeit 
gerne einrichten. Im Idealfall schaffen sie 
„Sphären gemeinsamer Angelegenheiten“10 
durch die für den Einzelnen Anknüpfungs-
punkte der Identifikation entstehen. Denn 
ohne die schon längst tot geglaubte Fähig-
keit des Sich-Gleich-Fühlens läuft jede Über-
nahme von Verantwortung ins Leere.

Söke Dinkla

Leiterin des Kulturhauptstadtbüro 
Duisburg RUHR.2010

1 	 Vgl. zur Diskussion von Reglementierungen,  
Widerständen dagegen und neuen Bedin-
gungen des Öffentlichen „Paradoxien des 
Öffentlichen. Über die Selbstorganisation 
des Öffentlichen“, hrsg. von Söke Dinkla und 
Karl Janssen, Nürnberg 2008.

2 	 Dies hat sich gerade in den letzten Monaten 
in den revolutionären Demokratisierungsbe-
wegungen in Nordafrika gezeigt.

3 	 Vgl. Ausst. Kat. „Ruhrlights: Twilight Zone“, 
hrsg. v. Söke Dinkla, Karl Janssen, Oliver 
Scheytt u.a., Ostfildern 2010.

4 	 Vgl. dazu ausführlicher Martin Warnke: Vom 
Denkmal zur Landmarke, in: „Tiger & Turtle 
Magic Mountain. Eine Landmarke für Duis-
burg, hrsg. v. Söke Dinkla und Karl Janssen, 
Ostfildern (im Druck)

5 	 Martin Warnke übt eine fundamentale Kri-
tik an der Kunst im öffentlichen Raum, die 
sich einer Botschaft und Funktion verwei-
gert und damit ihre Berechtigung für den öf-
fentlichen Raum verliert. Ders.: Kunst unter 
Verweigerungspflicht, in: Skulpturenbou-
levard Kurfürstendamm Tauentzien, Kunst 
im öffentlichen Raum, Berlin 1987, S. 25-30.

6 	 Die folgenden Ausführungen nehmen Bezug 
auf meinen Text: Über Instabilitäten, in: Jo-
chen Gerz: in 2-3 Straßen  Making of, Köln 
2011, S. 37-42.

7 	 1996 entstand die Arbeit „Wenn das 20. 
Jahrhundert noch einmal stattfände, was 
würden Sie ändern?“ für die Ausstellung 
„Ich Phoenix“ im Oberhausener Gasometer, 
im Jahr 2000 „Das Geschenk“ in der Ausstel-
lung „Vision Ruhr“ in der Dortmunder Zeche 
Zollern II/IV und 2006 „Tausch der Tabus“ 
für „PubliCity. Constructing the Truth“ in 
Duisburg.

8 	 Jochen Gerz „2-3 Straßen“ DER TEXT, Köln 
2011. Das Buch erscheint gemeinsam in ei-
nem Schuber mit MAKING OF, siehe auch 
www.2-3strassen.eu.

9 	 Jochen Gerz im unveröffentlichten Konzept 
zu „2-3 Straßen“.

10 	Paolo Virno: Die Grammatik der Multitude. 
Öffentlichkeit, Arbeit und Intellekt als Le-
bensformen, Wien 2005.

Die Territorialisierung 
der Sprache  

Eine Installation über die Menschenrechte

Thomas Locher: suspended. Foto (2) Lisa Rastl
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2009 wurde ich von der Deutschen Stiftung Kul-
turlandschaft für ein halbes Jahr auf ein klei-

nes Dorf in der Mecklenburgischen Schweiz verschickt. Wie 
kannst Du nur, sagen die einen – Berlin sei auch nur ein Dorf, 
sagen die, die schon länger hier sind. Aber über Stadt und 
Dorf sprechen wir nebenbei, erst einmal geht es um tempo-
räre Aufenthalte und temporäre Kunstprojekte. Aus diesen 
ersten Sätzen ist schon ersichtlich, dass ich gebeten wurde, 
ziemlich viele verschiedene Aspekte in diesem Artikel un-
terzubringen – aber schließlich hängt ja auch alles mit allem 
irgendwie zusammen.

Die Rahmenbedingungen der Ausschreibung „Kunst fürs 
Dorf – Dörfer für Kunst“ entsprachen nicht ansatzweise den 
hochgesteckten sozialen und politischen Zielen der o.g. Stif-
tung und hätten eine Bewerbung eigentlich verboten. Aber 
der Reiz bestand für mich vor allem im gänzlichen offenen, 
nicht institutionell geregelten Ablauf des Aufenthaltes und in 
der völligen Unerfahrenheit mit zeitgenössischer Kunst auf 
Seiten der Gastgeber im Dorf. Im Gegensatz zum üblichen, 
mehr oder weniger routinierten Ablauf von Residenzstipen-
dien versprach dieses Programm lauter unvorhersehbare Si-
tuationen und viel Spielraum in der Gestaltung des eigenen 
Aufenthaltes vor Ort. 

Sorgen machten mir eher die Erwartungshaltungen, die 
an das erhoffte Kunstprodukt geknüpft waren: Wenn schon 
Geld ausgegeben wird, so sollte es ein „nachhaltiges“ Kunst-
produkt werden, in das die Bevölkerung des Dorfes einbezo-
gen wird. Eines, das im Dorf dauerhaft installiert wird, aber 
als Teil einer zukünftigen Sammlung der Stiftung auch ein-
mal ausgeliehen werden kann. Ferner sollte das Kunstwerk 
Identität stiften, Perspektiven eröffnen, das Leben auf dem 
Land thematisieren und vieles andere mehr. Am besten gefiel 
mir, dass die Kunst sogar die Abwanderung der Menschen 
aus Mecklenburg stoppen sollte. Diese Ideen wurden alle in 
Berlin geboren, also in der Stadt. Im Dorf angekommen, war 
davon glücklicherweise nicht mehr die Rede. 

Weder mit partizipatorischer Kunst, noch mit dem Leben 
auf dem Lande hatte ich bis dahin Erfahrungen gesammelt 
– nur mit Kunstprojekten im öffentlichen Raum. Dieser ist 
bekanntlich in Stadt und Dorf gleichermaßen auch immer 
ein sozialer und kommunikativer Raum. Er wird von Bewoh-
nern und Nutzern als Teil ihrer Identität empfunden, eine 
Veränderung des gewohnten Umfeldes (durch Kunst) wird 
schnell als aufdringliche Einmischung in das individuelle 
oder gemeinschaftliche Lebensgefühl empfunden. Diese Re-
aktionsmuster waren auf dem Dorf nicht anders zu erwarten 
als in der Stadt. 

Temporäre oder ephemere Projekte haben viele Vorzüge: 
Das Wissen, dass es sich dabei nicht um eine Installation für 
die Ewigkeit handelt, sondern nach einem gewissen Zeitraum 
wieder abgebaut wird oder verschwindet, nimmt der plötzli-
chen Veränderung des gewohnten Raums seine Bedrohlich-
keit. Die Aussicht auf einen „nur“ zeitlich begrenzten Eingriff 
stimmt viele Passanten gelassener und entschärft den Pro-
test gegen Kunst schon im Ansatz. Natürlich geht es nicht 
darum, Konflikte zu vermeiden, aber hitziger Protest dient 
einer ernsthaften Auseinandersetzung mit Kunst herzlich 
wenig, verhärtet Vorurteile und produziert nur pauschale 
Ablehnung. Die größere Gelassenheit im Umgang mit tem-
porären Projekten birgt nach meiner Erfahrung eine ganz 
andere Qualität: Interesse und Neugier setzten sich leichter 

durch. Die Bereitschaft, sich in der Folge mit dem Kunstwerk 
sachlich auseinander zu setzen, ist wesentlich höher. Dabei 
sind temporäre Projekte nicht weniger anspruchsvoll oder 
weniger provokativ – auch wenn das weder ein Ziel, noch 
ein Qualitätskriterium sein kann. Aber das Gegenteil ist der 
Fall: Temporäre Projekte haben oft den großen Vorteil, vom 
Künstler rücksichtsloser und radikaler konzipiert werden zu 
können. Sie müssen – wenn überhaupt – wesentlich weniger 
Vorschriften, Bestimmungen und Sicherheitsbestimmungen 
gerecht werden und können daher oft konsequenter umge-
setzt werden, als dies dauerhaft installierte Kunst je könnte. 
Und schließlich führt der temporäre Ansatz zu völlig anderen 
Formen von Kunst im öffentlichen Raum als die Vorgaben für 
eine dauerhaft installierte und vor Vandalismus gesicherte 
Kunst. Natürlich ersetzen temporäre Konzepte keine dauer-
hafte Kunst im öffentlichen Raum, wenn aber unter „Nach-
haltigkeit“ aufgrund der öffentlichen Sparwut zunehmend 
nur noch wartungsfreie und ewige Haltbarkeit eines Kunst-
werkes verstanden wird, haben es viele spannende Formen 
von Kunst im öffentlichen Raum schwer. 

Ob städtischer Platz oder Dorfplatz: Was immer schon da 
steht, liegt oder hängt, wird irgendwann nicht mehr wahrge-
nommen und regt auch nicht mehr zur Auseinandersetzung 
damit an. Das wäre an sich nicht weiter schlimm, wenn nicht 
manche Kunstwerke öffentliche Plätze so dominieren wür-
den, dass dort auf Jahrzehnte, vielleicht sogar so gut wie nie 
mehr andere künstlerische Lösungen oder Projekte möglich 
sind. Für manche Orte ist das sehr gut, Kunst im öffentlichen 
Raum genießt zum Glück einen hohen Schutz. Aber gerade 
dieser „schützt“ im öffentlichen Raum vor Erneuerung oder 

einem lebendigen, jeweils zeitgemäßen Umgang mit Kunst. 
Wie das Wort „öffentlich“ schon sagt, sollte dieser Raum „of-
fen“ sein, also auch für Kunst – und Raum bieten für neue 
Formen und Konzepte. Temporäre Projekte lassen das zu. 

In Lelkendorf angekommen, war mir schnell klar, dass 
meine Gesprächspartner andere Kunst vor dem inneren Auge 
hatten als ich. Außerdem wollte ich nicht ein halbes Jahr lang 
nur über meine Kunst reden. Es musste also erst einmal Kunst 
nach Lelkendorf geholt werden, über die ich gerne mit den 

Menschen im Dorf reden würde. Außerdem fand ich in der 
Dorfmitte ein leerstehendes, ehemaliges Pförtnerhäuschen 
vor, das förmlich danach schrie, wiederbelebt zu werden. So 
entstand die Idee zur „Temporären Kunsthalle Lelkendorf“, 
deren Name natürlich nicht ohne Anspielung auf die kurz zu-
vor eröffnete Temporäre Kunsthalle Berlin gewählt wurde. 

Darüber hinaus gab es meines Wissens keine nennens-
werten Gemeinsamkeiten, außer vielleicht der prominen-
ten Lage und Adresse im jeweiligen Ortsmittelpunkt: die 
Berliner Kunsthalle auf dem Schlossplatz, die Lelkendorfer 
Kunsthalle am Schlossweg 1. Beide sorgten immer wieder 
für Aufsehen, beide sind inzwischen geschlossen. Aber wäh-
rend der Berliner Bürgermeister noch hoffte, die Idee durch 
eine „Leistungsschau“ wieder beleben zu können, musste der 
Lelkendorfer Bürgermeister hilflos zusehen, wie seine Tem-
poräre Kunsthalle gemäß dem Willen der Künstler am 12. 
September 2009 durch einen Blitzeinschlag definitiv zu Ende 
ging. Auch die Freiwillige Feuerwehr (FFw) des Ortes konnte 
das nicht mehr verhindern. 

Aber nicht nur das Ende der „Temporären Kunsthalle Lel-
kendorf“ (TKL) war in seiner Konsequenz anders, sondern 
auch das gesamte Konzept der Kunsthalle. Sie war von An-
fang an als 6-monatiges, partizipatorisches Kunstprojekt auf 
einem kleinen, mecklenburgischen Dorf geplant, ohne jemals 
nach Dauer zu streben. In ihrem viel versprechenden Namen 
und in der Absurdität ihres Standortes in einem 260 Seelen-
Dorf steckte keine ambitionierte Strategie oder ein ausgeklü-
geltes Marketing-Konzept, sondern vor allem Spontanität, 
Freude und Humor, den sowohl die Bevölkerung, als auch alle 
beteiligten Künstler sofort begriffen und mittrugen. Dorf 
und Künstler ließen sich mit viel Freude und Engagement auf 
diese Idee ein und realisierten alle 3-4 Wochen neue Ausstel-
lungen und Kunstprojekte, die in ihrer Qualität auch etab-
lierten Kunsthallen zu Gesicht stehen würden. 

Sowohl bei der Organisation der Kunsthalle als auch bei 
der praktischen Umsetzung der Projekte waren stets viele 
Menschen aus dem Dorf beteiligt, am Ende beschäftigte die 
Kunsthalle einige Dutzend Mitarbeiter als (ehrenamtliche) 
Hausmeister, Restauratoren, Techniker, Aufbauhelfer, Sekre-
tärinnen, Gastronomen, Hoteliers und vieles andere mehr 
und baute mit großem Erfolg einen unterstützenden „Freun-
deskreis der TKL“ auf, wie ihn eben auch andere Kunsthallen 
oder Museen zur Seite haben. Dieser Freundeskreis ermög-
lichte die Drucklegung einer kleinen Dokumentation über 
die Temporäre Kunsthalle Lelkendorf.

Die eingeladenen Künstler fanden in Lelkendorf Menschen 
vor, die sich auf diese Weise immer mehr mit ihrer Kunst-
halle identifizierten und gemeinsam mit dem „Direktor“ der 
Kunsthalle, also mit mir staunend erlebten, wie ihre Kunst-
halle trotz ihrer unprofessionellen Öffentlichkeitsarbeit mit 
jeder Ausstellung mehr Presse, Funk, Fernsehen und neue 
(Kunst-)Touristen nach Lelkendorf lockte. Mit 12,5 qm Aus-
stellungsfläche war sie im internationalen Vergleich sicher 
eher eine der kleineren Kunsthallen, mit einem Verhältnis 
1:20 von Ausstellungsfläche (qm) zu Einwohner müsste aber 
Berlin in wesentlich großzügigeren Dimensionen denken.

Der Berliner Künstler Pfelder thematisierte den Kunst-
transport mit einer riesigen Transportkiste, die zusammen 
mit Helfern aus dem Dorf errichtet wurde und auf clevere 
Weise schon zwei Wochen vor der Eröffnung für Diskussi-
onen im Dorf und weit darüber hinaus sorgte. Die „Special 

Betrachtungen über Stadt und Dorf, temporäre 
Kunstprojekte und temporäre Kunsthallen

Temporäre Kunsthalle Lelkendorf: 4. Ausstellungsprojekt. 
Katja Pudor, Berlin: „degrees of frost“, temporäre Installation, 2009

Rolf Wicker: „Wanderkapelle“. Skulpturbiennale Münsterland,
Wanderobjekt, 2005

Rolf Wicker: „Schalung“, temporäres Projekt, 2006Temporäre Kunsthalle Lelkendorf: Eröffnungsaktion mit der FFw Lelkendorf.
Pfelder: „Kunsttransport“, temporäre Installation, 2009
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be entwickelte für das Ende der Kunsthalle 
ein ganzes Szenario, das zusammen mit der 
schon bewährten Freiwilligen Feuerwehr 
Lelkendorf („Special Forces“ der Kunsthalle) 
verfeinert und im Ablauf minutiös geplant 
wurde. In seiner finalen Aktion und dem an-
schließend gefeierten Dorffest waren noch 
einmal alle bisherigen und einige neue Mit-
arbeiter gefragt. Zwischen Kunstaktion und 
integrierter Feuerwehrübung waren eine 
Stunde lang die Grenzen zwischen Kunst, 
dramatischer Rettungsaktion, Spaß und 
Ernst, Feuerwehreinsatz und gemeinsamen 
Abschlussfest nicht mehr erkennbar.

Das kurze halbe Jahr der Temporären 
Kunsthalle Lelkendorf hat die Menschen in 
Lelkendorf zu einer intensiven Auseinan-
dersetzung mit einem kleinen Ausschnitt 
zeitgenössischer Kunst gebracht und darü-
ber hinaus das Gespräch in dem beschauli-
chen mecklenburgischen Dörfchen deutlich 
belebt. Kunst wurde für viele zum Erlebnis 
– nicht zum Event. Im Rahmen eines tempo-
rären Kunsthallenprojektes verbargen sich 
temporäre Projekte der Kollegen, die sich 
spontan und mit vollem Einsatz auf das Ex-
periment Dorf eingelassen haben. Sie haben 

dort mit ihrer vergänglichen Arbeit für star-
ke und unvergessliche Eindrücke gesorgt. 
Inzwischen werde ich im Dorf nicht mehr 
zur Rede gestellt, sondern zur Fortsetzung 
der Kunsthalle gedrängt.

Die Deutsche Stiftung Kulturlandschaft 
tat sich in ihrer Vorstellung von Kunst im öf-
fentlichen Raum bis zum Ende schwer, in der 
Temporären Kunsthalle Lelkendorf über-
haupt ein akzeptables und sinnvolles Kunst-
projekt zu erkennen – geschweige denn, den 
Multiplikationswert des Konzeptes und den 
Mehrwert an Intensität durch die Arbeit der 
Kollegen zu begreifen. Die Schwierigkeiten 
mit zeitgenössischer Kunst und wirklich 
„nachhaltiger“ Investition waren in diesem 
Fall nicht im ländlichen, sondern im urba-
nen Raum beheimatet. 

Rolf Wicker

Bildender Künstler

Forces“ der Kunsthalle öffneten am 28. März 
2009 in strömendem Regen vor 200 neugie-
rigen Zuschauern die Kiste, zum Vorschein 
kam das alte Pförnerhäuschen mit frisch 
renovierten Innenräumen und der fertig 
eingerichteten, ersten Ausstellung mit den 
eher minimalistischen Arbeiten von Rainer 
Ecke. 

Die Kunsthalle selbst war nicht zu be-
treten, sie war als reiner Guckkasten konzi-
piert und alle Ausstellungsprojekte trugen 
dieser Besonderheit auf ihre Art Rechnung. 
Dennoch waren die Ausstellungen Tag 
und Nacht zu sehen, da über einen Bewe-
gungsmelder Licht im Inneren angeschal-
tet bzw. technisches Equipment in Gang 
gesetzt wurde. Von diesen unschlagbaren 
Öffnungszeiten wurde reger Gebrauch ge-
macht, schließlich war jede Ausstellung 
umgehend Dorfgespräch und die heimliche 
Neugier wurde nicht durch Schwellenangst 
oder Eintrittsgelder gebremst. Jörg Schlin-
kes Performance „Scheit“ schlug die Brücke 
zum ländlichen Alltag und sorgte für heftige 
Diskussionen. Katja Pudors farbige, nachts 
besonders kräftig leuchtende Installation 
verwandelte das Pförtnerhäuschen in ein 

Schatzkästchen, und spätestens zu diesem 
Zeitpunkt begannen die Lelkendorfer, das 
Gesehene miteinander zu vergleichen. Dem 
einen gefiel das, dem anderen jenes, dem 
dritten alles oder gar nichts. Zu jeder Aus-
stellungseröffnung gab es außerdem Einla-
dungskarten und Informationen in jeden 
Briefkasten, eine Einführungsrede und ein 
anschließendes Gespräch mit den Künst-
lern, die in einem Veranstaltungsraum 
(dem sog. „Roten Salon“) in einem lockeren 
Vortrag weitere Werke von sich zeigten und 
über ihre Arbeit sprachen. Die Ausstellungs-
eröffnungen waren durchschnittlich mit ca. 
40 Besuchern gut besucht, bei den anschlie-
ßenden Künstlergesprächen blieben noch 
mindestens die Hälfte da. Die Einführungs-
reden waren für mich als „Kunsthallendi-
rektor“ eine interessante Herausforderung, 
da sie einen Vermittlungsansatz und eine 
Sprache erforderten, die auf jegliches Vor-
wissen verzichten musste. Aber die Sinn-
lichkeit der Arbeiten erwies sich jedes Mal 
als brauchbare Brücke, auch bei Leni Hoff-
manns Knetearbeiten und ihrer Installati-
on mit 5 alten DDR-Mopeds im Inneren der 
Kunsthalle. 

Nach jeder neuen Ausstellung wurde ich 
als Direktor umgehend zur Rede gestellt, 
auf der Straße, in der Dorfkneipe, im Imbiss 
oder beim Mittagessen. Kaum eine Arbeit 
provozierte so heftig wie Matthäus Thomas 
skulpturale Installation im Dorf, bei der das 
Kunsthallengebäude von seiner Installation 
fast verschlungen wurde. Jan Philip Schei-

Nicht 
Verschwinden lassen 

Entwicklung von Erinnerungskultur in 
Argentinien am Beispiel von Buenos Aires

In der Kunstakademie hatte ich keinen en-
gen Kontakt mit ihr. Sie war nur eine wei-

tere Kommilitonin aus der Klasse. Irgend-
wann kam sie nicht mehr. 

2005 fand in Berlin ein internationales 
Symposium zum Thema „Urbane Erinne-
rungskulturen Berlin und Buenos Aires“ 
statt. Ich schlug eine der ausgelegten Pu-
blikationen auf, die das Projekt der Wie-
dererlangung des Gedächtnisses über das 
Geschehen in einer geheimen Haftanstalt 
dokumentierte. Auf einer Doppelseite fand 
ich zwischen den vielen Fotoporträts von 
Verschwundenen der illegalen Haftanstalt 
„Centro clandestino de detención Club At-
lético“ ihr Gesicht wieder. Cecilia Laura Mi-
nervini war seit dem 10.08.77 „verschwun-
den“. Im Rahmen der in mehreren Ländern 
Lateinamerikas während der 1970er und 
1980er Jahre laufenden geheimdienstli-
chen „Operation Condor“ wurden in Argen-
tinien während der letzten Militärdiktatur 
(1976-1983), aber auch schon in den 1960er 
Jahren, über 30.000 Menschen Opfer des 
Staatsterrorismus. Sie wurden unrechtmä-
ßig festgenommen, entführt, gefoltert und 
umgebracht – man ließ sie systematisch 
"verschwinden". Teil des Verbrechens war 
auch das Verschwindenlassen des Körpers 
der Betroffenen sowie das Fehlen einer Be-
stattungsstätte. Die Opfer des Staatsterro-
rismus hatten etwas gemeinsam: sie wollten 
die ungerechten wirtschaftlichen Struktu-
ren der Gesellschaft ändern. Jugendliche, 
Nachbarn oder Arbeitervertreter, die in 
ihren Schulen, Vierteln oder auf ihren Ar-
beitsplätzen die Bedingungen verbessern 
wollten, aber auch bewaffnete, im Unter-

grund agierende linksradikale Organisatio-
nen zählten dazu. Es gab auch einige Perso-
nen, die verwechselt wurden oder das Pech 
hatten, im Adressbuch von Bekannten zu 
stehen. Über 500 Kinder, welche in Gefan-
genschaft geboren und die von Militärange-
hörigen „gestohlen“ und unrechtmäßig ad-
optiert wurden; Personen, die bei der Suche 
nach den Verschwundenen halfen und Fa-

milienangehörige, die ihre verschwundenen 
Angehörigen wieder finden wollten. Jeden 
Donnerstag seit 1977 kreisen die „Madres 
de Plaza de Mayo“ (deutsch: die Mütter vom 
Maiplatz, Name des Platzes vor dem Regie-
rungspalast) auf diesem Platz und demons-
trieren für das „Lebendige Wiederauftau-
chen“ ihrer Töchter und Söhne. Die „Abuelas 
de Plaza de Mayo“ (deutsch: die Großmütter 
vom Maiplatz) kämpfen bis heute für die 
Wiedererlangung der Identität ihrer von Mi-
litärs illegal entwendeten Enkelkinder. Am 
Anfang trugen sie ein weißes Tuch auf dem 
Kopf, um sich untereinander erkennen zu 
können. Zunächst als Erkennungsmerkmal 
getragen, wurde das Weißtuch mit der Zeit 
zum Symbol der Forderung nach Gerech-
tigkeit. 2005 wurde das Symbol des weißen 
Tuches wiederholt und im Kreis angeordnet 
auf den Boden des Ortes der regelmäßigen 
Runden auf dem „Plaza de Mayo“ gemalt und 
dieser zum historischen Ort deklariert. Die 
Aktion der Runden stiftete damals unter 
den Müttern die Bildung einer politischen 
Gemeinschaft, die auf ihrer Forderung nach 
justizieller Aufklärung und dem Teilen ihres 
Leids basierte. Erinnerung üben einige da-
von aktiv durch das zum Ritual gewordene 
Ausstellen von Porträts und Namen der Ver-
schwundenen aus.

Der 1982 von der Militärjunta initiier-
te und verlorene Falklandkrieg (spanisch: 
Guerra de las Malvinas) gegen Großbritan-
nien und die zahlreichen Demonstrationen 
der Opposition zwangen die unrechtmäßi-
gen Machthaber 1983 demokratische Wah-
len auszurufen. Zeitgleich fand während 
einer Demonstration eine politisch signifi-

kante künstlerische Intervention statt, die 
die Dimension des Verbrechens des „Ver-
schwindenlassens“ von Personen zeigte: Drei 
Künstler, von Menschenrechtsaktivisten 
sowie von den Müttern und Großmüttern 
vom Plaza de Mayo unterstützt, zeichneten 
auf Papier menschliche Körperumrisse und 
brachten sie an den Wänden der umliegen-
den Gebäude an. Das Ziel der Aktion war es, 

Temporäre Kunsthalle Lelkendorf: Schlussprojekt (mit der FFw Lelkendorf)
Jan Philip Scheibe, Hamburg: „Einschlag“, Aktion und temporäre Installation, 2009

Park der Erinnerung: Die im Park realisierte Schilderpromenade der „Grupo de Arte Callejero“ wirkt durch die Fixierung 
der in ihren zahlreichen Aktionen verwendeten Zeichen etwas „musealisiert“. Foto grupodeartecallejero.blog    
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der Regierung wurden im Parlament die Amnestiegesetze 
aufgehoben und damit auch die Straflosigkeit beendet. So 
konnte zum Beispiel die „ESMA, Escuela de Mecánica de la 
Armada“ (deutsch: Mechaniker Schule der Kriegsmarine), 
die der Inbegriff des staatliches Terrors war und heute als die 
größte illegale Inhaftierungsanstalt gilt, welche die Militär-
diktaturen Lateinamerikas in den 70er-Jahren hervorbrach-
ten, für die Öffentlichkeit zugänglich gemacht und zur Ge-
denkstätte erklärt werden. Ein eingezäuntes Riesengelände 
mitten im Stadtraum, wo in einer zum Unterrichtsalltag der 
Militärschule parallelen Welt über 5.000 Personen gefoltert 
wurden, die zum größten Teil später verschwanden. 2004 
wurde der Schulbetrieb – allerdings unter elterlichen Pro-
testen – offiziell beendet und das Gelände geöffnet. Heute 
finden qualifizierte Führungen statt und es gibt Informati-
onstafeln, vor allem im Gebäude des Offiziershauses, in dem 
sowohl gewohnt als auch gefoltert wurde. Für die Entwick-
lung eines künstlerischen Zeichens in der Gedenkstätte wer-
den Ansätze gesucht. Beispielweise wurden die Spuren der 

die Abwesenheit der Verschwundenen deutlich zu machen 
sowie das Ausmaß der Ausdehnung von 30.000 Menschen-
körpern (geschätzte Zahl der verschwundenen Personen) 
darzustellen. Die Demonstration transformierte sich durch 
die spontane und massive Beteiligung der Demonstranten 
in eine Art Werkstatt unter freiem Himmel, wo die Künstler 
nicht mehr gebraucht wurden. Diese Aktion ist als der „Silu-
etazo“ (deutsch: die „große Silhouettenaktion“) bekannt. Die 
Silhouetten werden bis heute in zahlreichen Demonstratio-
nen und Aktionen als Zeichen der Abwesenheit von Mensch 
und Körper mitgeführt und sind ein wichtiges Kommuni-
kationsinstrument in der visuellen Sprache der Menschen-
rechtsbewegung geworden. 

Der 1983 demokratisch gewählte Präsident Alfonsin rief 
die „Comisión Nacional sobre la Desaparición de Personas“ 
(deutsch: Nationalkommission über das Verschwindenlassen 
von Personen) ein, um das Schicksal der „Desaparecidos“ und 
andere Menschenrechtsverletzungen zu untersuchen. Die 
Ergebnisse der Untersuchungskommission wurden in dem 

Bericht „Nunca Más“ (deutsch: „Nie wieder“) veröffentlicht 
und bilden bis heute die Grundlage für zahlreiche Gerichts-
verfahren gegen Mitglieder der Militärjunta und andere Mi-
litär-, Polizei- und Geheimdienstangehörige.

Während seiner zwei Amtszeiten als Präsident ermög-
lichte Carlos Menem in den 1990er Jahren den Erlass zweier 
Amnestiegesetze zugunsten der Verbrecher des Staatster-
rorismus sowie die Errichtung einer turbokapitalistischen 
Wirtschaftsordnung, die zum Staatsbankrott 2001 führte. 
Ein Denkmal für die argentinischen Gefallenen des Falk-
landskrieges wurde 1990 errichtet. Bis heute werden die 
Überlebenden jedoch nicht als Kriegsveteranen unterstützt, 
ein Widerspruch, der das Denkmal als eine für Staatsreprä-
sentation instrumentalisierte Erinnerung erscheinen lässt.

Der 2003 gewählte und 2010 verstorbene Präsident Nestor 
Kirchner – bemerkenswert ist, dass er sich vor seiner Präsi-
dentschaft für das Thema nicht eingesetzt hatte – machte 
die Menschenrechte zur Staatspolitik. Durch den Kampf der 
Menschenrechtsorganisationen und den politischen Willen 

Spuren der auf dem Asphalt eingedrückten Ketten 
am Wachposten der ESMA

Promenade der Menschenrechte: Daniel Brandimarte, 
„La Hoja“, zerrissenes Blatt aus Edelstahl mit eingra-

vierten Namen der verschwundenen Schriftsteller und 
Journalisten, © Archivo Memoria Abierta

Spontane Erinnerungsaktionen am Zaun der ESMA

Park der Erinnerung: Denkmal aus einer im Zick Zack aufsteigenden Rampe mit Mauer, an der Granitplatten mit eingravierten Namen und Alter der bisher ermittelten Personen und das Jahr ihres Verschwindens geordnet angebracht sind. 
Bis jetzt wurden 15.000 Opfer ermittelt. Fotos, wenn nicht anders vermerkt: Patricia Pisani
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dazu lassen die zuständigen Ämter viele der nach Opfern 
des Staatsterrorismus offiziell benannten Plätze und einige 
Erinnerungsstätten verkommen. Die verschiedenen Initiati-
ven koordinieren ihre Aktivitäten selten und es besteht keine 
zentralisierte staatliche oder kommunale Planung. 

Dreißig Jahre nach seiner ersten Entführung wurde 2006 
ein 76jähriger Hauptzeuge erneut entführt und bleibt bis 
heute verschwunden. Seit der Rückkehr Argentiniens zur De-
mokratie 1983 und besonders nach der Aufhebung der Am-
nestiegesetze im Juni 2005 sind viele Strafverfahren gegen 
die Menschenrechtsverbrecher des Militärregimes eingelei-
tet worden. Die Strafprozesse sind ein wichtiges Signal und 
ermöglichen konkrete Konsequenzen zugunsten der Gerech-
tigkeit und gegen die Straflosigkeit. Dennoch werden einige 
Rechtsanwälte, Zeugen, Familienangehörige sowie Mitglie-
der von nichtstaatlichen Organisationen, die an der Aufklä-
rung mitwirken, bedroht bzw. angegriffen. Diese Verbrechen 
zeigen eine gewisse Kontinuität einiger damaliger Repräsen-
tanten des Staatsterrorsystems und bestätigen die andauern-
de Notwendigkeit des Kampfes für einen funktionierenden 
Rechtsstaat. 

Die Reflexion und die Arbeit an der Spurensicherung, die 
Wiedererlangung und das Sichtbarmachen von Orten der Re-
pression bilden einen unverzichtbaren Bestandteil von Initi-
ativen der Zivilgesellschaft sowie von Aktivitäten staatlicher 
Stellen zur Wiederherstellung der Menschenrechte. Die Orte 
sollen nicht nur als Beweis des Horrors bestehen, sondern 
den Bürgern auch helfen, im öffentlichen Alltag eine Befähi-
gung für das Erinnern zu entwickeln und ihr Bewusstsein für 
die Menschenrechte zu verstärken. Die politische Kultur in 
Argentinien weist einen Mangel am Gemeinwohl orientierter 
Staatsraison aus. Die Erinnerungsarbeit kann zur Definition 
der Identität meiner mit ambivalenten Gefühlen zum Vater-
land geprägten Nation beitragen, sowie handlungsleitend für 
Gegenwart und Zukunft sein. 

Patricia Pisani

Bildende Künstlerin

Beratung: Dr. Estela Schindel, Soziologin  
Tonja Salomon, Rechtsanwältin

Der historische Abriss und die Schilderung der künstleri-
schen Aktivitäten im öffentlichen Raum sind sehr verkürzt. 
Mehr Informationen auf Englisch und Spanisch: www.memo-
riaabierta.org.ar, Webseite der von Menschenrechtsorganisa-
tionen gebildeten Organisation „Memoria Abierta“ (deutsch: 
Offenes Gedächtnis) mit Quellen, Archiven und Netzwerken 
sowie www.institutomemoria.org.ar, die Webseite des „Insti-
tuto Espacio para la Memoria“ (deutsch: Institut für Raum für 
Erinnerung). Deutschsprachig: Birle, Peter/Gryglewski, Elke/
Schindel, Estela (Hrsg.), Urbane Erinnerungskulturen im Di-
alog: Berlin und Buenos Aires, Metropol Verlag, 2009 | www.
amnesty.de | Waldmann, Peter, Argentinien, Schwellen-
land auf Dauer, Murmann Verlag, 2010 | Kaleck, Wolfgang, 
Kampf gegen die Straflosigkeit, Wagenbach Verlag, 2010 | 
Künstlerische Projekte als Projektbuch: Gustavo Germano, 
Verschwunden: das Fotoprojekt ausencias mit Texten zur 
Diktatur in Argentinien 1976-1983, Verlag Münchner Früh-
ling, 2010 | Marcelo Brodsky, Buena memoria, Fotoprojekt, 
Verlag Hatje Cantz, 2003 

auf dem Asphalt eingedrückten Ketten am Wachposten des 
Geländes in Betracht gezogen. Durch das Überfahren die-
ser Ketten wurde ein Geräusch erzeugt, das von den damals 
durch „encapuchados“ (deutsch: Kapuzenträger, Vermumm-
te) entführten Menschen, die sich in den Fahrzeugen befan-
den, später identifiziert wurde. Viele Strafprozesse sind noch 
nicht abgeschlossen. Sie basieren unter anderem auf eben 
solchen Indizien, auf Aussagen von Betroffenen und auf Be-
weismitteln wie Gefangenenporträts, aufgenommen von ei-
nem dafür zuständigen Fotograf, der selbst Gefangener war. 
Ihm gelang es, sie aus dem Lager heraus zu schmuggeln. Um 
die Justiz zu blockieren, haben die Militärs ihrerseits einen 
Verschwiegenheitspakt geschlossen.

Schon seit der Zeit der Diktatur setzten sich Menschen-
rechtsorganisationen unermüdlich für die Aufklärung des 
Verschwindens von Personen ein. Für ihre Initiative, einen 
Ort der Erinnerung vor dem Rio de la Plata (breiter Fluss in 
Buenos Aires) zu errichten, erhielten sie 1997 die Zustimmung 
des Abgeordnetenhauses von Buenos Aires. Der „Parque de 
la Memoria“ (deutsch: „Park der Erinnerung“) besteht aus 
einem repräsentativen Denkmal, einem Informations- und 
Ausstellungszentrum und einem Skulpturenpark am Ufer 
des Rio de la Plata, jenem Fluss, wo tausende Verschwun-
dene lebend aus Flugzeugen geworfen wurden (Todesflüge). 
Aus dem internationalen offenen Wettbewerb und von sechs 
eingeladenen argentinischen und internationalen Künstlern 
sind 18 Projekte entstanden, welche nach und nach im Park 
realisiert werden. Alternative Herangehensweisen an die Er-
innerungsarbeit werden bis heute neben oder in Wechselwir-
kung mit den „bestehenden, durchdachten“ Gedenkstätten 
erprobt, wie beispielweise die aktiven Erinnerungspraktiken 
von Menschenrechtsorganisationen in der Art des „Silueta-
zo“ und das Ausstellen von Fotografien der Verschwundenen 
in der Öffentlichkeit sowie die Aktionen der Künstlergrup-
pen „Grupo de arte callejero“ (Deutsch: Straßenkunstgrup-
pe) und Kollektiv Etcétera. Seit 1987 werden in der links-
orientierten Zeitung „Pagina/12“ regelmäßig Anzeigen von 
Angehörigen zum Gedenken an die Verschwundenen veröf-
fentlicht. Für die Gestaltung des „Paseo de los Derechos Hu-
manos“ (deutsch: Promenade der Menschenrechte) fanden 
Tagungen über partizipatorisches Design statt. Verschiedene 

Berufsgruppen entschieden, wie sie ihrer Kollegen geden-
ken wollten. 2006 eröffnet, besteht der Park aus einer von 
mehreren Baumhügeln umsäumten Achse. Die zahlreichen 
repräsentierten Berufe zeigen, wie umfassend der Staatster-
rorismus alle Bereiche der Gesellschaft erreichte. Im Rah-
men einer Bürgerinitiative „Barrios x la memoria y la justi-
cia“ (deutsch: Stadtviertel für Gedächtnis und Justiz) werden 
immer mehr Erinnerungstafeln durch Angehörige, Nachbarn 
oder Berufskollegen der Opfer in vielen Vierteln von Buenos 
Aires an Gebäuden und auf Bürgersteigen angebracht. Die 
wie Handwerkskunst anmutenden, bunten Mosaiktafeln er-
innern an die Opfer, gleichwohl sollen sie Lebendigkeit aus-
drücken. Solche und andere Arten von Erinnerungszeichen, 
wie z. B. Baumverpflanzungen, werden von Bürgerinitiativen 
im öffentlichen Raum angebracht, um den Verschwundenen 
ihre Identität und einen Ort zugeben. Doch werden einige 
immer wieder beschädigt, geschändet oder entfernt, was die 
Bürger aber nicht hinnehmen: Sie fühlen sich zuständig und 
reparieren bzw. ersetzen die Markierungen. Im Gegensatz 

Siluetazo, die „große Silhouettenaktion“

Der Ort der Runden der Mütter der Plaza de Mayo 
wurde zum historischen Ort erklärt.

Park der Erinnerung (Detail)

 Seit 1998 Jahre markiert die Künstlerinnengruppe „Grupo de Arte Callejero“ 
mit weiterentwickelten Verkehrssignalen sowohl Orte von ehemaligen illega-

len Inhaftierungsstätten als auch Domizile von Verbrechern und Folterern. 
Die Aktionen mit den „Gedächtnisschildern“ haben eine pädagogische und 

eine enthüllende Funktion. Foto grupodeartecallejero.blog

Park der Erinnerung: 
Roberto Aizenberg, drei leere, stark 

geometrisierte Figuren, die die Abwesenheit darstellen

Eine der zahlreichen Erinnerungstafeln der Bürgerinitiative 
„Barrios x la memoria y la justicia“
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von politischen Interessen geleitet, haben kolumbianische 
Künstler verschiedene Interventionen im Stadtraum durch-
geführt. Diese Inszenierungen von historischen Ereignissen 
im öffentlichen Raum werden nicht mit musealen Methoden 
und nicht nach dem offiziellen, gültigen historischen Diskurs 
in Kolumbien gestaltet. Stattdessen wurden historische Do-
kumente ohne jegliche erklärende Informationen wie Texte, 
Audioguides, Kataloge oder Führungen und nur als „ästhe-
tische Tatsachen“ durch künstlerische Medien präsentiert. 
Die Interpretation der jeweiligen Darstellungen resultiert 
dann nur aus dem persönlichen Wissen der Betrachter über 
den Ort und die dortigen Ereignisse. Die Erzählungen aller 
Betrachter können dann miteinander verbunden und so die 
Bedeutung eines Ortes oder eines Ereignisses in der Gesell-
schaft bestimmt werden. 

Im Jahr 2002 wurde von der Künstlerin Doris Salcedo die 
Installation „280 hängende Stühle am Justizpalast“ geschaf-
fen. Sie hat damit die Stürmung des Justizpalastes im Jahr 
1985 durch eine als „M-19“ benannte Guerilla-Gruppe auf-
gegriffen.2 Zwei Tage lang hatten die Guerilleros damals auf 
die Korruption des Justizsystems und dessen Unterstützung 
durch Mafia-Gruppen aufmerksam gemacht. Bei den damit 
verbundenen Kämpfen gab es viele Opfer unter den beteilig-
ten Justizbeamten, Angestellten, Guerilleros und Militärs. 
Bis heute bleiben noch Personen vermisst und die Gerichts-
prozesse sind nicht abgeschlossen. Einige Jahre nach dem 
Vorfall wurde am selben Ort ein neues Gebäude ohne eviden-
te Erinnerungszeichen errichtet. Was Salcedos künstlerische 
Installation zeigte, waren die einzigen Beweisstücke des Ge-
schehens: die Stühle, auf denen die Justizbeamten damals 
gesessen hatten. Diese wurden, gänzlich ohne begleitende 
Erläuterungen, an der Fassade des neu errichteten Justiz-
palastes aufgehängt. Die Installation wurde genau 17 Jahre 
nach dem Ereignis eröffnet und im Laufe von zwei Tagen, 
bezugnehmend auf die zweitägige Besetzung, wurden die 
Stühle nach und nach demontiert. Zum ersten Mal gewann 
das geschichtliche Ereignis damit wieder eine reale Dimensi-
on und die Einwohner Bogotás wurden, abseits der typischen 
Diskussionen zwischen politisch links und politisch rechts 
stehenden Vertretern, wieder mit ihrer Geschichte konfron-
tiert. 

Ein weiteres Beispiel ist die Theater-Installation „Pro-
meteo“3 (2002-2003), die von der Künstlergruppe „Mapa Te-
atro“ inszeniert wurde. In diesem Projekt arbeitete man in 
einem Stadtviertel Bogotás, das aufgrund der Errichtung ei-
nes Parks abgerissen werden musste und in dem vor allem 
gesellschaftliche Randgruppen gelebt hatten. Bei vielen der 
betroffenen Anwohner handelte es sich um Binnenvertrie-
bene, d. h. aufgrund der gewalttätigen Konflikte innerhalb 
des Landes Vertriebene, die ohne jegliche Perspektiven und 
soziale Absicherung nach Bogotá kommen. Die persönlichen 
Geschichten von 15 Anwohnern wurden dokumentiert. Die 
Video- und Fotodokumentationen wurden an den Orten des 
Stadtviertels projiziert, an denen die interviewten Personen 
früher gewohnt hatten – so groß, dass Passanten und Ver-
kehrsteilnehmer die Bilder deutlich wahrnehmen konnten. 

Seit dem Ende der 90er Jahre fanden mehrere künstle-
rische Interventionen im öffentlichen Raum in Bogotá 

statt, die historische Ereignisse der jüngeren kolumbiani-
schen Geschichte, die der Allgemeinheit weitgehend noch 
nicht zugänglich sind, an ihren Tatorten darstellten. In ei-
nem Land, in dem die persönlichen und kollektiven Meinun-
gen weitgehend verborgen bleiben, weil sie mit einer weiter 
zurückreichenden Angst vor politischer Verfolgung verbun-
den sind, haben einige Künstler nun die Rolle als „Vermitt-
ler“ der Geschichte im öffentlichen Raum eingenommen. Sie 
wollen die Bedeutung des historischen Stadtraums bzw. die 
Erinnerung an denselben wiederherstellen und einen Aus-
gangspunkt eines kollektiven Gedächtnisses der ständig von 
Gewalt gezeichneten Situation schaffen.  

Bis heute ist der Dauerkonflikt Kolumbiens nur bis zu den 
Ereignissen des „El Bogotazo“ im Jahr 1948 – eines gewalt-
tätigen, politischen Volksaufstandes, ausgelöst durch die 
Ermordung eines sehr populären, politisch links orientier-
ten Präsidentschaftskandidaten – in Gedächtnisräumen wie 
Museen und Archiven dokumentiert und bearbeitet worden. 
Nach dem Aufstand von 1948 wurde das aktive Gedächtnis 
der Gesellschaft aufgrund der Verstärkung der staatlichen 
und nicht staatlichen Verdrängungsmechanismen weitge-
hend ausgelöscht. Damit einher ging die Entwicklung diffu-
ser Ängste gegenüber der Vergangenheit und gegenüber dem 
öffentlichen Vertreten politisch kritischer Positionen. So gibt 

es im öffentlichen Raum Bogotás nach 1948 auch kaum Stel-
lungnahmen zur jüngeren Geschichte in Form von Denkmä-
lern, künstlerischen Aktionen oder Demonstrationen. 

Heute kämpfen zeitgleich verschiedene Akteure um un-
terschiedliche Ziele in Kolumbien. Die Guerillagruppen ver-
suchen eine extrem links orientierte Regierung einzusetzen. 
Die Paramilitärs unterstützen die Schaffung und Verteidi-
gung der so genannten Einflusszonen, wo sie quasi-staatliche 
Funktionen in verschiedenen Regionen übernehmen.1 Die 
Drogenmafia kämpft um die Erschließung natürlicher Res-
sourcen und die Kontrolle des Drogenhandels. Und die Re-
gierung versucht ein demokratisches politisches System und 
die Gerechtigkeit durch militärische Aktionen durchzuset-
zen, was von vielen kritisiert wird. Eine aus diesem Konflikt 
zwischen den Interessen der vier Akteure resultierende Ver-
folgung der Bevölkerung ist unvermeidbar und unterdrückt 
sie. Seit Jahren sind unzählige Binnenvertriebene und Er-
mordete das Ergebnis dieser Situation. Hier spielt die bereits 
erwähnte zurückreichende Angst eine wichtige Rolle. Wenn 
man heute über die Vergangenheit spricht und eine Position 
in der Öffentlichkeit einnimmt, geht die Angst vor der mögli-
chen Verfolgung damit einher. 

Durch die folgenden Fälle wird gezeigt, wie trotz dieser 
Situation eine ernsthafte Friedensbestrebung durch künst-
lerische Aktivitäten unterstützt werden konnte.Ungeach-
tet der daraus resultierenden Gefahren und vor allem nicht 

Zeit
genössische 
Kunst im 
öffentlichen 
Raum in 
Kolumbien
Das kollektive Gedächtnis 

eines Dauerkonflikts

Prometeo Projekt: Ort des ehemaligen Viertels und Vorbereitung der künstlerischen Installation, Foto Fernando Cruz

Carlos Motta: „Six Acts: An Experiment in Narrative Justice“ (2010) ACT III: Jaime Pardo Leal, Auszug aus einer unidentifizierten Rede, 1986.
Vorgetragen von Ivonne Rodríguez
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folgen, über die Künstler, Aktionen und Ver-
öffentlichungen vermittelt werden können, 
wie es zum Beispiel seit Jahren vom „Büro 
für Kunst im öffentlichen Raum“ in Berlin 
gemacht wird.

Oscar Mauricio Ardila Luna

Künstler und Forscher,

geboren in Bucaramanga, Kolumbien. 

Lebt in Berlin.

1	 Siehe: Schmierer, Joscha (2007): Prekäre 
Staatlichkeit und internationale Ordnung, 
VS Verlag für Sozialwissenschaften/GWV 
Fachverlage GmbH.

2	 de Ory, José Antonio: Doris Salcedo: 280 
sillas sobre el Palacio de Justicia. http://
www.universes-in-universe.de/columna/
col45/02-12-16-ory.htm, Stand vom 16. April 
2010.

3	 Gutierrez, Natalia (2008) Ciudad espejo, Bo-
gotá: Universidad Nacional de Colombia, Sei-
te 102.

4	 Siehe Faltblatt des Kunstfestes „Freiheit 
und Ordnung: Junge Kunst aus Kolumbien“, 
Hebbel am Ufer, Berlin, April 2010.

„Kunst ist überall, ob du willst oder nicht. Sie 
umgibt dich. Du bist mittendrin.“ 

Konstantin Skotnikow über Kunst 
im öffentlichen Raum.

Wie kann der städtische Raum für Bilder 
der Moderne geöffnet werden? Wie 

kann man Plätze und Straßen komfortabel 
und freundlich gestalten? Kann die Stadt 
selbst zu unserem gemeinsamen Haus wer-
den, für das der Mensch das Maß darstellt?

All dies ist mit Unterstützung von Künst-
lern möglich. Kunst, die eigens für öffentli-
che Plätze geschaffen wurde, wird als Kunst 
im öffentlichen Raum bezeichnet. Jedes 
Land, das sich mit dieser Art der Kunst 
auseinandersetzt, wie z.B. Deutschland, 
hat dafür eigene Regeln, Organisationen 
und Künstler, die die städtische Umgebung 
wohnlich und lebenswert für die Bewohner 
gestalten, welche wiederum in einem stän-
digen Dialog mit der Stadt und den Künst-
lern stehen.

In Russland etabliert sich Kunst im öf-
fentlichen Raum erst seit kurzem, denn 
moderne Kunst erhält nun auch öffentlich 
Anerkennung. Neue Künstler stellen ihre Ar-
beiten vor, die Verwaltung von Städten wird 
komplexer, die Ansprüche der Bewohner 
steigen. Daher ist es an der Zeit, sich mit den 
Erfahrungen von Partnern aus anderen Län-
dern auseinander zu setzen, die bereits seit 
längerem erfolgreich mit der Bevölkerung 
durch Kunst in öffentlichen Räumen kom-
munizieren. Das Goethe-Institut initiierte 
2010 das Projekt „Raum für Raum“, das dem 
Erfahrungsaustausch zwischen Russland 
und Deutschland sowie der Entwicklung ge-
meinsamer Initiativen im Bereich von Kunst 
im öffentlichen Raum dienen soll. 

Raum für Raum ist ein auf 2 Jahre ange-
legtes Projekt der Goethe-Institute und wird 
in Almaty, Jerewan, Kaliningrad, Minsk, 
Nowosibirsk, Taschkent, Tblissi und Ulja-
nowsk durchgeführt. Ausgangspunkt des 
Projekts bilden gezielte Recherchen über die 
Situation der Kunst im öffentlichen Raum in 
allen beteiligten Ländern und Städten. Die-
se fanden im Frühjahr 2010 statt.

„Raum für Raum“ in Nowosibirsk
Die Projektleitung und Koordination des 
Projektes liegt beim Goethe-Institut Nowo-
sibirsk. 

Mithilfe dieses Projektes soll sich das 
Erscheinungsbild der Stadt verändern. Das 
Goethe-Institut will die Einwohner Nowo-
sibirsks und anderer beteiligter Städte zur 
Auseinandersetzung mit dem öffentlichen 
städtischen Raum anregen. 

Die erste Veranstaltung im Rahmen des 
Projektes „Raum für Raum“ in Nowosibirsk 
fand am 2. Juni 2010 im Kulturministerium 
des Nowosibirsker Gebietes statt. 25 Exper-
ten aus den Bereichen der modernen Kunst, 
Architektur, Design und Kulturpolitik nah-
men an einem „Runden Tisch“ über die Prä-
sentation des Projektes teil und diskutier-
ten über Möglichkeiten der Integration des 
Projektes in das kulturelle Leben der Stadt 
sowie über seine Vorstellung auf dem Inter-
nationalen Innovationsforum Interra 2010.

Vorspannphase Theorie 
Die anschließende Vorspannphase im 
Herbst 2010 basierte auf gemeinsamen Dis-
kussionen zwischen lokalen und deutschen 
Experten sowie ausgewählten Verwaltungs-
vertretern zur Kunst im öffentlichen Raum 
und ihrer Funktion. Die genauen Fragestel-
lungen, von Ort zu Ort leicht abweichend, 
wurden für die 8 Orte von der künstleri-
schen Leiterin des Projekts – Dr. Petra Rei-
chensperger – formuliert und um lokale Po-
sitionen ergänzt.
In Nowosibirsk erhielten alle Interessenten 
am 25. September 2010 die Möglichkeit, im 
Rahmen des Forums „Interra“ Veranstaltun-
gen zum Projekt zu besuchen.

Die erste Veranstaltung war der Vortrag 
„Künstlerische Interventionen“ von Petra 
Reichensperger aus Deutschland: “Raum ist 
keine an sich vorhandene Gegebenheit, son-
dern Raum wird im Zuge von heterogenen 
Produktionen von Räumen durch künstleri-
sche Verortungen und Interventionen stän-
dig neu verhandelt. Künstlerische Interven-
tionen heißt demnach nicht, im Umraum 
autonome Drop-Sculptures zu platzieren, 
sondern ausgehend von Dingen und ihren 
Orten Raum zu eröffnen. Damit geht die 
Möglichkeit einher, dass er sich jeweils an-
ders figuriert, so dass die Geschichtlichkeit 
von Raum und mögliche Raumordnungen 
denkbar und Bereiche erschlossen werden, 
in dem sich Dinge und Menschen neu be-
gegnen. Der Begriff "Intervention" ist heute 
ein viel benutzter Begriff – egal ob künstle-
risch, politisch oder humanitär. Mit Inter-
ventionen ist meist eine Praxis verbunden, 
die an medientaugliche Guerillastrategien 
anknüpft und die im öffentlichen Raum auf 
einer kommunikativen, temporär eingrei-
fenden Struktur basiert.“

Danach fand der Vortrag  von Alisa Prud-
nikowa statt „Wie eine Stadt durch Kunst 
konstruiert wird: Erfahrungen von Kunst 
im öffentlichen Raum in Russland“.

Alisa Prudnikowa ist Kunstwissenschaft-
lerin, Kuratorin, Kritikerin, Mitglied der 
Gesellschaft der Kunstwissenschaftler und 

Im Kontext Kolumbiens, in dem aufgrund 
der Gewalt jeden Tag mehr Menschen vom 
Land vertrieben werden, hatte diese Insze-
nierung eine sehr starke Bedeutung. Die 
„Mikrogeschichte“ des Stadtviertels wurde 
vergrößert und verwies direkt auf die „Ma-
krogeschichte“ des Landes: die bereits vom 
Land Vertriebenen wurden in der Stadt er-
neut vertrieben.

Das Projekt „Six Acts: An experiment in 
narrative Justice“ wurde vom Künstler Car-
los Motta während des Wahlkampfes von 
2010 durchgeführt. Die Aktion bestand in 
der Nachstellung der Friedensansprachen 
verschiedener ermordeter, kolumbianischer 
Präsidentschaftskandidaten. Sechs Perso-
nen verschiedener ethnischer und sozialer 
Herkunft lasen die Reden an den Orten vor, 
an denen die Präsidentschaftskandidaten 
entweder ermordet worden waren oder aber 
die jeweiligen Reden gehalten hatten.4 Mit 
der Intervention wurde eine neue Beziehung 
zu den Inhalten erreicht. Die Lesungen er-
reichten mehr als nur die Erinnerung an 
die Vergangenheit. So aber wurde Raum ge-
schaffen, an dem eine öffentliche Diskussion 
zur Utopie des Friedens in Kolumbien mög-
lich wurde. 

Die drei angeführten Beispiele erläutern 
die am Anfang erwähnte Rolle des Künstlers 
als „Vermittler“ der Geschichte. Nicht be-
stimmte Inhalte werden vermittelt, sondern 
vor allem die demokratische Kommunika-
tion miteinander wird gefördert. Dadurch 
wird es den Bürgern endlich möglich, ihre 
persönlichen Positionen gegenüber dem 
Dauerkonflikt und der Vergangenheit in der 
Öffentlichkeit zu vertreten und zu diskutie-
ren. Dies ereignet sich im Rahmen einer kul-
turellen Aktivität, die außerhalb der starken 
Verdrängungsmechanismen liegt. So ist die 
künstlerische Arbeit ein spontanes partizi-
patorisches Moment, in dem die jüngeren 
historischen Ereignisse Kolumbiens kollek-
tiv bearbeitet werden können. 

Abschließend möchte ich die Notwen-
digkeit der Durchführung ähnlicher Ak-
tionen auch auf dem Land oder in kleinen 
Städten betonen. Gerade hier ist die Gewalt 
seit langem eine Realität. Es wurden einige 
Interventionen dieser Art geschaffen, aber 
aufgrund der Zentralisierung der Kunst-
szene in den großen Städten sind sie kaum 
bekannt. Die Koordinierung und Beratung 
der Akteure, die Zusammenarbeit zwischen 
Organisationen, Vereinen und Assoziatio-
nen ist wichtig, um weitere Aktivitäten auf 
dem Land realisieren zu können. Das könnte 
u. a. durch den Aufbau einer Datenbank er-

„Raum für Raum“
Ein Exzellenzprojekt der Goethe-Institute 

in Osteuropa und Zentralasien

Prometeo Projekt, Foto Fernando Cruz Raum für Raum, Foto Irina Posrednikowa

Einer der wenigen markierten Gedenkorte des 
Ereignisses von 1948 im öffentlichen Raum Bogotás. 

Aufgrund der Abwesenheit einer offiziellen politischen 
Erinnerungskultur haben verschiedene Personen und 

politische Gruppen spontan den Tatort der Ermordung 
des Präsidentschaftskandidaten mit Gedenktafeln 

gekennzeichnet. Foto Marcela Rodríguez
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mitgestalten. Zwar erhielten die Künstlerinnen und Künstler 
in den neunziger Jahren Unterstützung von bedeutenden 
Architekten wie Herzog & de Meuron oder Gigon Guyer Ar-
chitekten, die die Zusammenarbeit suchten. Die Führungs-
stimme in solchen Projekten behielten jedoch typischerweise 
die Architekten, Künstler blieben für Fassaden-, Farbgestal-
tungen oder Arbeiten in Innenräumen zuständig. 

Hinter dem Anspruch der Kunst auf die Mitgestaltung der 
Städte stehen auch übergreifende gesellschaftliche Entwick-
lungen: Einerseits hatte sich gezeigt, dass Leitdisziplinen wie 
die Architektur in den komplexen Fragestellungen von Stadt-
planung versagen, wenn sie sich nicht interdisziplinären Dis-
kursen öffnen. Zu komplex sind die Herausforderungen einer 
integralen Stadtplanung, die diesen Namen verdient, um auf 
ein Team Play zu verzichten. Seit den neunziger Jahren ha-
ben sich in der Schweiz deshalb Künstlerinnen und Künstler, 
Städte und Kulturförderer gefragt, wie die spezifischen Prak-
tiken der Kunst in die Konzeption, Planung und Gestaltung 
unserer komplexen städtischen Lebensräume eingebracht 
werden könnten. 

Andererseits waren die Interessen auch durchaus prag-
matisch: Von Seiten der Städte war die Kunst im öffentli-
chen Raum als ein interessanter Faktor ins Stadtmarketing 
aufgenommen worden. Und für die Kunst schlummerten in 
den gigantischen Budgets der kostenintensiven Tiefbauten 
sagenhafte Möglichkeiten, aus Infrastrukturprojekten wie 
Straßensanierungen, Kanalisationsarbeiten oder Autobahn-
bauten neue Geldmittel zu generieren.

Das erste große Projekt, das in der Schweiz nach neuarti-
gen Aktionsräumen für die Kunst in städtischen Kontexten 
fragte, war das Basler Projekt Nordtangente-Kunsttangente. 
Hier wurde erstmals systematisch die Frage gestellt, wie ein 
Bauwerk wie die Nordtangente, der teuerste Abschnitt des 
Schweizer Autobahnnetzes, der nicht nur mit einem Tunnel 
den Rhein überqueren musste, sondern der in der Folge gan-
ze Stadtteile von Basel umpflügte, für Kunstprojekte genutzt 

Der öffentliche Raum der Städte wurde im 19. Jahrhun-
dert als ein mentaler Raum erfunden und war einer der 

wichtigen Denkräume der Moderne. Heute hat sich die Wahr-
nehmung des öffentlichen Raums der Städte von einem Ort 
der Schulung der Wahrnehmung und des Denkens in einen 
hart umkämpften Ort in der zeitgenössischen Gesellschaft 
verwandelt, der primär kommerziellen und nicht mehr philo-
sophischen Interessen untersteht: Jeder Quadratmeter Stadt 
ist in Franken oder Euro beziffert, und unzählige Vorschrif-
ten und Gesetze organisieren den städtischen Raum. 

Geht es um die Gestaltung dieses Raumes, so sind es un-
terschiedliche Verwaltungen und Ämter, die sich die Stadt 
räumlich und funktional in einer Logik aufteilen, die den Be-
dürfnissen der Verwaltung, nicht aber der Kunst entspricht. 
Die Folge: Wer mit Kunst im öffentlichen Raum kompetent 
intervenieren will, steht auf aussichtslosem Posten. Dies 
umso mehr als sich Künstler als Wahrnehmungsspezialis-
ten verstehen, die neue Sichtweisen auf Gegenwart vermit-
teln und die mit ihrer Gestaltung und Veränderung von Welt 
nicht die Kategorien des Bestehenden neu bespielen, sondern 
vor allem auch die Möglichkeitsräume jenseits des Bestehen-
den ausloten. 

In den letzten Jahrzehnten hat sich die Kunst im Sinne 
eines erweiterten Kunstbegriffs der aktuellen Gesellschaft 
zugewandt und ist zu einer Praxis geworden, die in den Städ-
ten interveniert. Hatte sich die Kunst im öffentlichen Raum 
anfänglich primär Gebäude, Parks und Plätze als Aktions-
raum gewählt, wurden immer mehr die „Unorte“ der heuti-
gen Städte zu ihrem privilegierten Handlungsfeld: Unterfüh-
rungen, Baustellen, Brachen. Hier entdeckte die Kunst mit 
ortsspezifischen Projekten, jenseits von allen traditionellen 
Funktionen der Verschönerung des öffentlichen Raums, ein 
ganz neues Definitionspotential für Interventionen. 

Der Kunst mit ihren Expansionsgelüsten genügte es je-
doch nicht, sich in die bestehenden städtebaulichen und ar-
chitektonischen Kontexte einzunisten, sie wollte diese selber 

Neue Tendenzen in der 
Zusammenarbeit zwischen 
Kunst und Stadtentwick-

lung in der Schweiz

Rektorin des Staatlichen Zentrums für Zeitgenössische 
Kunst Jekaterinburg. „Die Entwicklung der zeitgenössischen 
Kunstpraktiken in der Stadt umfasst ebenso das städtische 
Milieu. In Jekaterinburg, die vor 1991 eine geschlossene 
Stadt war, brach seit Mitte der 90er Jahren ein regelrechter 
Kunstboom aus. Der Aktionismus im Ural sowie Festivals der 
Kunst im öffentlichen Raum, führten zu einem bestimmten 
Image der Kunst im Ural, das sich drastisch von dem des zu 
Sowjetzeiten vorherrschenden harschen Stils unterschied. 
Es bietet sich an, diese Erfahrung aus dem Ural vor dem ge-
samten Hintergrund der russischen Kunstentwicklung im 
öffentlichen Raum zu überprüfen“. Nach dem Vortrag schloss 
sich ein „Runder Tisch“ zum Thema „Das Lyrische und Poli-
tische in der Kunst des öffentlichen Raums“ mit russischen 
und deutschen Experten an, bei dem die entscheidende Fra-
ge, wie aus einer politisch motivierten Intervention eine 
künstlerische Transformierung gelingen kann, gemeinsam 
erörtert wurde. Moderator war Sergei Samoilenko, Journa-
list, Schriftsteller, Koordinator des Sibirischen Zentrums für 
zeitgenössische Kunst.

Vorspannphase Praxis
Ein weiterer Bestandteil der Vorspannphase waren mehr-
tägige Künstler-Workshops zum Thema, die an jedem Pro-
jektstandort durchgeführt wurden. In Nowosibirsk fand 
die nächste Etappe des Projektes vom 27.-31. Oktober statt 
– ein ungewöhnliches Seminar mit dem Titel „Heiße Orte, 
Kalte Orte. Aggregatzustände einer Stadt“ unter Leitung der 
deutschen Künstlerin Ulrike Mohr. Am Seminar nahmen 17 
Künstler aus Nowosibirsk und Krasnojarsk teil, die sich zu-
vor erfolgreich darum beworben hatten. Zum Aktionsraum 
der jungen Künstler wurden die Straßen der Stadt, die Aus-
stellungssäle des Sibirischen Zentrums für zeitgenössische 
Kunst. Unter der Leitung von Ulrike Mohr lernten die Teil-
nehmer mithilfe unterschiedlicher Methoden verschiedene 
Zustände der Stadt kennen und untersuchten und analysier-
ten ihre „heißen“ und „kalten“ Orte. Die deutsche Künstle-
rin gab ihre Erfahrungen mit dem Arbeiten im öffentlichen 
Raum weiter. So verwandelte sie, ähnlich wie bei einem ihrer 
Projekte in Berlin, gemeinsam mit den Teilnehmern Bäume 
in Holzkohle. Die sibirischen Künstler konnten mit verschie-
denen Materialien experimentieren und Entwürfe für tem-
poräre Skulpturen und Interventionen im öffentlichen Raum 
erstellen.

Die Realisierungsphase
Für 2011 ist die Realisierungsphase des Projekts geplant: 
konkrete ortsbezogene Projektideen werden von lokalen 
Künstlern entwickelt und – wo irgend möglich – zur Um-
setzung gebracht. Im Frühjahr 2011 wird an allen beteilig-
ten Orten ein Open Call zu Kunst im öffentlichen Raum für 
lokale Künstler ausgeschrieben werden. Die eingereichten 
Projektvorschläge werden anschließend in einer Ausstellung 
präsentiert und von einer internationalen Jury prämiert. Die 
aus dem offenen Wettbewerb hervorgegangenen Preisträger 
erhalten die Möglichkeit, auf einer Reise durch Deutschland 
in einen Austausch mit weiteren Künstlern und Initiatoren 
von Kunst im öffentlichen Raum zu treten. Preisgekrönte 
Projekte werden in Zusammenarbeit mit lokalen Partnern 
an einzelnen Standorten realisiert. 

Das Projekt „Raum für Raum“ ist offen für Künstler aller 
Kunstrichtungen. Die Städte freuen sich auf Ideen, und ihre 
Bewohner auf neue, freie und vielfältige Kunstwerke für die 
Öffentlichkeit.

Irina Posrednikowa
Goethe Institut Nowosibirsk

Jenny Holzer: Lichtprojektion am Limmatquai 11. bis 22. November 2009. Foto Gabriela ChristenRaum für Raum. Foto Irina Posrednikowa
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werden konnte. Hier kamen all die großen Fragestellungen 
bezüglich Kunstprojekten in Zusammenhang mit Infra-
strukturprojekten, aber auch Fragen nach der Möglichkeit 
der Zusammenarbeit von Stadtplanung und von Kunst im 
öffentlichen Raum auf den Tisch. War Kunst hier mehr Stadt-
kosmetik, die problematische urbane Situationen verschö-
nern sollte? Durfte man Künstlerinnen und Künstler für die 
Mitarbeit in Tiefbauprojekten funktionalisieren, hat Kunst 
in solchen Kontexten überhaupt genügend Freiheit, um etwas 
zu bewirken? 

Gleichzeitig wurden aber auch Fragen danach aufgewor-
fen, wie eine echte und tatsächliche Zusammenarbeit der 
Ingenieure, Architekten, Stadtgestalter mit den Kunstschaf-
fenden funktionieren kann. Kurz, hier zeichneten sich die 
Fragestellungen ab, die bis heute aktuell sind und die in der 
Zwischenzeit in Forschungsprojekten der Kunsthochschulen 
und in Quartierentwicklungsprojekten angegangen werden. 

2001 bis 2006 fand in Luzern ein großes Quartiersent-
wicklungsprojekt unter dem Namen BaBel statt. Den Namen 
verdankt das Projekt der Basel- und der Bernstrasse, den gro-
ßen Ausfallachsen, denen entlang das Untergrund-Quartier 
im Westen der Stadt Luzern verläuft. Die verkehrsreichen 
Achsen, die Position am Rand der Stadt mit wenig Besonnung 
haben diesen Stadtteil zu einem multikulturellen und leben-
digen, aber auch sehr belasteten Quartier mit schnell wech-
selnder und armer Bevölkerung gemacht. In dieser Situation 
haben sich die Bereiche Design & Kunst, Technik & Architek-
tur, Wirtschaft, sowie soziale Arbeit der Hochschule Luzern 
zu einer Initiative zusammen getan, um ein breit abgestütz-
tes Entwicklungsszenario für das Quartier zu schaffen, das 
von der Stadtpolitik, aber auch von allen Akteuren innerhalb 
des Quartiers mitgetragen wurde. Erst in dieser tiefen und 
langfristigen Verankerung sahen die Verantwortlichen die 
Möglichkeit für einen Turnaround. Neben konkreten städte-
baulichen und kommunikativen Maßnahmen entstanden im 
Rahmen des BaBel-Projekts künstlerische Arbeiten, es wur-
de ein Kommunikationsinstrument entwickelt, der BaBel-
Street-Channel, ein Display-Terminal, der der interkulturel-
len Kommunikation dient, indem die Quartierbewohner hier 
ihre eigenen Nachrichten und Aktivitäten öffentlich zeigen 
konnten.

Das BaBel-Projekt ist bezüglich der Frage, wie Kunst und 
Stadtentwicklung interdisziplinär zusammen funktionieren 
können, ein eindrückliches Projekt. Die Resultate solcher 
Projekte bilden sich nicht nur in den realisierten Kunstpro-
jekten ab, sondern diese materialisieren sich auf unterschied-
lichen Ebenen. Einerseits werden in solchen partizipativen 
Projekten Orte der Begegnung geschaffen, die neue soziale 
Strukturen in problematischen Quartieren entstehen lassen, 
es bilden sich Netzwerke und Formen von Identifikation und 
Verantwortlichkeit für den Ort, an dem man lebt. In der Fol-
ge hat die Hochschule Luzern – Design & Kunst einen Master 
„Art in Public Spheres“ geschaffen, der sich in Lehre und For-
schung mit der Kunst im öffentlichen Raum beschäftigt.

Etwas später begann die Hochschule der Künste Zürich, 
zusammen mit der Stadt Zürich, das Forschungsprojekt 
„Kunst Öffentlichkeit Zürich“. Das Projekt realisierte ei-
nerseits Kunstprojekte im öffentlichen Raum der Stadt, 
andererseits bestand es nicht zuletzt darin, Strukturen zu 

definieren, die die Zusammenarbeit zwischen städtischen 
Instanzen und der Kunst auf ein neues Fundament stellten. 
Ausschlaggebend für die Wirkung dieser Forschung war der 
politische Wille im Stadtrat von Zürich. Der damalige Leiter 
des Tiefbauamts Martin Waser war der festen Überzeugung, 
dass sich Zürich mit Kunst im öffentlichen Raum profilie-
ren sollte und schrieb sich das auf seine politischen Fahnen. 
In der Folge gründete der Zürcher Stadtrat Ende 2006 eine 
Arbeitsgruppe für Kunst im öffentlichen Raum (AG KiöR). 
Diese Arbeitsgruppe besteht einerseits aus hochrangigen 
städtischen Mitgliedern der Ämter für Tiefbau, Hochbau 
und die Kulturabteilung, und andererseits aus auswärtigen 
Expertinnen und Experten, darunter auch zwei Künstlerin-
nen und Kunstvermittler. „Kunst begleitet die Entwicklung 
der Stadt“ – dieser wichtige Leitsatz begleitet die Arbeit der 
Gruppe, die Strategien für die Kunst im öffentlichen Raum 
entwickelt, Projekte initiiert, Wettbewerbe und Symposien 
durchführt, Publikationen erarbeitet und die ihre Arbeit von 
Forschungsprojekten begleiten lässt. Neben einigen Rück-
schlägen wie z.B. das in einer Volksentscheidung abgelehnte 
Projekt des „Nagelhauses“ von Thomas Demand hat sich eine 
Zusammenarbeit zwischen städtischen Behörden, Künstlern 
und Kunstvermittlern institutionalisiert, die es nicht nur er-
möglicht, die Kunst frühzeitig in Planungen einzubeziehen, 
sondern die das Zusammenwirken von Kunst und Stadt lang-
fristig prägen kann. Momentan entsteht auf Initiative der AG 
KiöR und der Stadt Zürich ein Forschungsprojekt, das das 
Potential der Zusammenarbeit von Kunst und Stadtentwick-
lung an problematischen Orten wie innerstädtischen Achsen 
oder Personenunterführungen nutzen will. Die Hochschule 
Luzern – Design & Kunst und die Zürcher Hochschule der 
Künste werden zusammen mit den städtischen Experten in 
einem interdisziplinären Team über mehrere Jahre hinweg 
den Einsatz von Kunst zur Aufwertung des öffentlichen Rau-
mes an städtischen Achsen in Luzern und Zürich erforschen. 
Entstehen sollen in diesem Forschungsprojekt „Kunst auf 
Achse“ einerseits Kunstprojekte und innovative Denkmodel-
le über Kunst und Stadt, und andererseits sollen dabei Werk-
zeuge für Planungsinstanzen entwickelt werden, die Kunst in 
städteplanerischen Prozessen nutzen möchten.

Gabriela Christen 

Direktorin der Hochschule Luzern, 
Mitglied der AG KIöR der Stadt Zürich

Hochschule Luzern – Design & Kunst: 
Master Kunst: Art in Public Spheres: 

www.hslu.ch/d-master-kunst-major-maps 
Zürcher Hochschule der Künste: www.stadtkunst.ch

www.kunsttangente.ch
www.babelquartier.ch

AG KiöR: www.stadt-zuerich.ch

„Nagelhaus“ am Escher-Wyss-Platz,
Projektentwurf von Thomas Demand und St John Architects

Nach der Ablehnung des Kunstprojektes für den Züricher Escher-Wyss-Platz 
bekamen die Züricher ihre goldene Toilette, Repro

Plakat der SVP

Projekt Babel, Foto Gabriela Christen
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Im April 2010 befand eine Jury im Schöne-
berger Rathaus über die Kunst am Bau für 

die Friedrich-Bergius-Oberschule.
Die Künstlerinnen und Künstler – Jo 

Achermann, Volker Andresen, Ingrid Bayer, 
Birgit Cauer, Wang Fu und Matthias Heinz – 
waren aufgefordert, ihre Vorschläge persön-
lich vorzustellen – das Preisgericht zeigte 
sich ernst. 

Als wichtiger Hinweis an alle Kollegin-
nen und Kollegen ist mir in Erinnerung 
geblieben, dass es keineswegs einen guten 
Eindruck macht oder die Aussichten auf 
Realisierung eines Vorschlags erhöht, wenn 
jemand die zur Verfügung stehende Produk-
tionssumme unterbietet – „Wenn wir 30.000 
Euro zur Verfügung haben, dann wollen 
wir auch für 30.000 Euro Kunst“, so wurde 
es gesagt. Bei einem zu günstigen Angebot 
scheinen Zweifel an der Professionalität des 
Künstlers aufzukommen; versichert jemand 
jedoch, eine technisch anspruchsvolle und 
deshalb für teuer eingeschätzte Konstruk-
tion durch hohen eigenen Einsatz entgegen 
allem Anschein ermöglichen zu können, so 
macht auch dies keinen entschieden positi-
ven Eindruck. Vielleicht, so dachte ich mir, 
steht dahinter auch der Wunsch des Büros 
für Kunst im öffentlichen Raum und der 
Fachpreisrichter, einen Wettbewerb des 
sich-gegenseitig-Unterbietens beziehungs-
weise in-der-Arbeitsleistung-Überbietens 
nicht den Weg zu bahnen.

Das Preisgericht hat lange getagt und 
gründlich diskutiert, sehr gründlich, wir 
haben uns geradezu gestritten. Das war zu 
loben.

Die Hauptdiskussion machte sich an den 
Vorschlägen von Volker Andresen und Bir-
git Cauer fest, die gemeinsam mit dem Vor-
schlag von Jo Achermann am längsten in 
Betracht gezogen wurden. Volker Andresen 
möchte eine Dachbepflanzung, zu Mustern 
geordnet, sowie Nistkästen auf dem Dach 
der Schulmensa anbringen. Eine Überwa-
chungskamera ist auf die Nistkästen gerich-
tet, ihre Bilder sind auf einem Bildschirm 
in der Mensa zu sehen. Das Dach mit seiner 
Begrünung und den Nistkästen ist durch die 
Fenster in einem der Flure im Obergeschoss 
des Schulgebäudes zu sehen. Birgit Cauer 
schlägt ein Gewirr von winklig gebogenen, 
farbigen Plexiglasröhren vor, verbunden 
durch LED-Leuchtröhren und installiert 

an der Decke und den oberen Wandteilen 
im Flurbereich des Erdgeschosses, in einem 
ansonsten tristen Raum, der zur Mensa und 
den Toiletten führt. Dieses Lichtobjekt soll 
die Flurbeleuchtung ersetzen. Es soll an ei-
nen Versuchsaufbau erinnern, speziell an 
ein Verfahren zur Kohleverflüssigung, ent-
wickelt von Friedrich Bergius, Namensgeber 
der Schule, und angewandt in den Leuna 
Werken.

Letztere Arbeit, wurde argumentiert, bie-
tet den Nutzern des Gebäudes, den Schüle-
rinnen und Schülern, mehr: Ein unangeneh-
mer, trostloser Raum wird zu einem heiteren 
Raum. Ist die Arbeit andererseits gefällig 
oder beliebig, wenn man um die Verbindung 
zum Kohleverflüssigungsverfahren und der 
Versuchsanordnung nicht weiß? Bejaht man 
dies, dann müsste dieses Wissen vermittelt 
werden, und das ist ein bekanntes Problem 
dauerhafter Installationen: Ein dafür an-
gebrachtes Schild, das dem Saalzettel im 
Museum entspräche, ist auch nicht wirklich 
elegant. 

An ersterem Vorschlag wurde seine viel-
schichtige Poesie gelobt: das Versteckte, mehr 
Gewusste und sich Vorzustellende, denn 
Sichtbare; die Einladung zur Beobachtung; 
das Belebte, von Wetterverhältnissen und 
Vogellaune abhängige; das Bild des Flügge-
Werdens. Es wurde gefragt, ob es realistisch 
sei, in einer Gesamtschule mit 12-16 jährigen 
Schülern von einer Atmosphäre auszugehen, 
die diese Art der Poesie durchdringen lässt, 
ob es realistisch sei, über die Jahrzehnte auf 
begeisterte Bio-Lehrer zu hoffen, die sich 
der Nistkastenpflege und der Anleitung zur 
Vogelbeobachtung verschreiben. 

Es wurde diskutiert, ob diese Fragen 
und Zweifel angemessen seien; ob es der 
Kunst angemessen sei, ihre Rezipienten, 
die Gebäudenutzer, in ihren Wünschen und 
Möglichkeiten einzuschätzen und dieser 
Einschätzung gemäß zu entscheiden; ganz 
abgesehen davon, dass der Versuch einer 
solchen Einschätzung natürlich zu gegen-
sätzlichen Resultaten führen kann, und, 
je nach Menschenbild, zu gegensätzlichen 
Folgerungen. Zwischen der Forderung nach 
Empathie für das Kunstwerk und der nach 
Empathie für die Rezipienten bewegte sich 
der Streit. Es wäre schön gewesen, wenn ein 
Abgesandter der Schule anwesend gewesen 
wäre, um zu dieser Diskussion beizutragen. 

Am Ende hat sich die Jury für den Vorschlag 
von Volker Andresen entschieden. 

Herr Garske, beim Bauamt Tempelhof-
Schöneberg zuständig für Facility Manage-
ment und Baumanagement und Vertreter 
des Auslobers, sagte, ein Tag mit einem 
Gespräch wie diesem sei das Beste am Kon-
junkturpaket II. Das im Rahmen des Kon-
junkturpaketes II zur Verfügung gestellte 
Geld musste in kürzester Zeit ausgegeben 
werden. Im Bezirk Tempelhof-Schöneberg 
waren das 13,5 Millionen Euro, davon 40.000 
für die Kunst.

Dann haben wir die Sitzung würdig be-
schlossen.

Antje Schiffers 

Preisgerichtssitzung: 8. April 2010 
Auslober: Bezirksamt Tempelhof-Schöneberg
Wettbewerbsart: 
Eingeladener Wettbewerb, diskursives Verfahren
Wettbewerbsteilnehmer: 
Jo Achermann, Volker Andresen, Ingrid Bayer, 
Birgit Cauer, Wang Fu, Matthias Heinz
Realisierungsbetrag: 37.000 Euro
Aufwandsentschädigung: 1.000 Euro
Fachpreisrichter: Folke Hanfeld, Josefine 
Günschel, Katharina Kaiser, Stefan Krüskemper 
(Vorsitz), Oliver Oefelein, Antje Schiffers
Sachpreisrichter: Herr Garske (Leitung Referat Ge-
bäudemanagment), Sebastian Müller (Architekt, 
BA), Andreas Spieß (Abt. Bauwesen)
Vorprüfung/Wettbewerbskoordination: 
Bezirksamt 
Ausführungsempfehlung zugunsten von: 
Volker Andresen

Das Beste am Konjunkturpaket 2
Eingeladener Kunstwettbewerb für die 

Friedrich-Bergius-Oberschule im Bezirk Tempelhof-Schöneberg

Volker Andresen: Ornithogramm

Entwurf Ingrid Bayer

Entwurf Jo Achermann 

Matthias Heinz: Ohne Ende

Wang Fu: Beflügelt werden

Entwurf Birgit Cauer
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Die Erwin-von-Witzleben-Grundschule, in den 60er Jah-
ren erbaut, wird im Rahmen des Konjunkturprogramms 

II grundsaniert und mit einem L-förmigen Erweiterungsbau 
versehen. Damit wird die Schule zu einem dreizügigen Be-
trieb für insgesamt fünfhundert Schülerinnen und Schüler 
mit Ganztagsbetreuung ausgelegt. Im Zusammenhang mit 
diesen Maßnahmen wurde ein künstlerischer Wettbewerb 
als eingeladener Wettbewerb mit einstufigem, nicht anony-
mem Verfahren durchgeführt. 

 Folgende TeilnehmerInnen  waren  eingeladen: Doris Koch, 
Folke Koebberling und Martin Kaltwasser, Stefan Kurr, Inge-
borg Lockemann, Ulrike Mohr, Adam Page und Eva Hertzsch, 
Karin Rosenberg, Renata Stih und Frieder Schnock, Nadine 
Rennert, Kati Gausmann

Wettbewerbsaufgabe und Kriterien
Kern des künstlerischen Konzepts sollte der partizipative 
Charakter sein, zugleich ein Entwurf, dessen Durchführung 
mehrere Generationen von Schülern bereichert. Das Werk 
sollte den Außenraum der Schule mit ihren drei Höfen bele-
ben, wobei insbesondere der derzeit gestaltlose erste Hof in 
die Gestaltung einbezogen werden sollte. Für die Ausführung 
stand ein Kostenrahmen von insgesamt 85.178 Euro zur Ver-
fügung.

Jurysitzung 
Die Jury tagte am 14.4.2010 unter dem Vorsitz von Josefine 
Günschel. 

Die Vorstellung der Ideen der einzelnen Einreichungen 
führte zu einer gemeinsamen Sichtung und mehreren Dis-
kussions- und Bewertungsdurchgängen, wobei die inhaltli-
chen und formalen Ansätze jeder einzelnen Arbeit beleuch-
tet und in Pro und Contra rege diskutiert wurden. Angesichts 
der komplexen Wettbewerbsaufgabe würdigten die Sitzungs-
teilnehmer das Spektrum der künstlerischen Ansätze. Dis-
kussionsinhalte zu künstlerischen Entwürfen werden hier 
zusammengefasst wiedergegeben:

Die Entwürfe
Kati Gausmanns Entwurf „ich hier du da“ zeigt eine weitflä-
chig wirkungsvolle Gestaltung des Hofes, die mit ihrer spie-
lerischen und kindgerechten Erscheinung eine Akzeptanz 
durch die Kinder vorstellbar macht. Kritisch gesehen werden 
Fragen des Baumschutzes und der Baumpflege, da Schüttun-
gen bis an die Stämme heran Teil des Entwurfs sind. 

Eva Hertzsch und Adam Page zeigen mit ihrem Vorschlag 
„AG Wolkenhaus“ eine komplexe bauliche wie inhaltliche 
Ausarbeitung, bei der über die Konstruktion eines konst-
ruktiven Objektes hinaus ein starker konzeptueller und di-
daktischer Anspruch erkennbar wird. Obwohl der Entwurf 
„Wolkenhaus“ einen Identifikationspunkt für die Schüler 
ausweist, wird die Beteiligung der Kinder als fraglich, da 
grundlegend zu reglementiert und vorbestimmt empfunden. 

Die „MS Witzleben“, ein Entwurf von Folke Koebberling 
und Martin Kaltwasser, soll als weithin sichtbares Zeichen 
den Schulhof akzentuieren und wird als kühn wahrgenom-
men. Der Vorschlag für den Schiffsbau mit Schülerbeteili-
gung lässt deren Teilnahme in der Planungsphase jedoch 
offen, auch erscheint die Metapher von Schiff und Hafen 
künstlich implementiert.

„ZeitWirkel“ von Doris Koch bieten einen Ideenansatz zu 
einem sehr ergebnisoffenen Prozess, der über ein Jahr vor 
Ort vollzogen werden soll und einen starken Beteiligungs-
charakter aufweist. Hervorgehoben werden der Mut zur 
Abstraktion, das starke Interesse an den Kindern und deren 
Neigungen sowie das Vertrauen in die Zusammenarbeit mit 
der Schule als Voraussetzung für den Entwurf. Auch wird der 

Vorsatz zu einer externen Evaluierung positiv gesehen; den-
noch verbleiben Unklarheiten darüber, was im Außenraum 
eigentlich stattfinden und wie der Prozess gestaltet werden 
soll. 

Stephan Kurr schlägt ein „Fliegendes Klassenzimmer – 
Ein Erweiterungsbau“ vor und vermittelt mit der klaren und 
zugleich charmanten Lehrfilm-Präsentation glaubhaft, dass 
ein lebendiges Projekt entstehen kann. Die Jury wertet posi-
tiv die nachvollziehbare strukturelle und systematische Sub-
stanz bei gleichzeitiger inhaltlicher Offenheit. Der Film wird 
als Mittel zu einem demokratischen Prozess verstanden, 
wobei ein Hauptteil der Finanzen in die Durchführung von 
Projektwochen und damit in die Aktivität mit den Kindern 
vor Ort fließt. 

Für den Vorschlag „Stabile Verbindungen“ sieht Ingeborg 
Lockemann drei Bereiche des Schulhofes vor. Die gute opti-
sche Umsetzung von Torwand, Sitzgruppe und Hüpfspielfeld 
werden honoriert, der partizipative Aspekt sowie der Aus-
tausch zwischen Kindern und Kunst jedoch vermisst.

 Mit dem „Alphabeet“ plant Ulrike Mohr ein teils gepflanz-
tes, teils in Buchstaben aus Beton und anderen Materialien 
bestehendes Alphabet, das die Kinder in der Planungsphase 
mit einbeziehen soll. Die Jury sieht eine Diskrepanz zwischen 
der zu Grunde liegenden Entwurfsidee und deren Umsetzung 

und vermisst die konsequente Weiterführung der Idee. Über 
Fragen der Nachhaltigkeit hinaus erscheint auch die in Aus-
sicht gestellte Bildung von Wörtern und Reimen nicht nach-
vollziehbar.

 Nadine Rennerts Entwurf „Licht voraus“ behandelt die 
drei Schwerpunkte Bewegung, Kommunikation und Licht. 
Einzelne Elemente wie der Umriss eines Bootes aus Beton, 
Sprechrohre und ein Segel, in das die Worte „Licht“ und 
„Schatten“ eingeschnitten sind, sollen zur Benutzung auf-
fordern. Obwohl die skulpturale Wirkung vom Preisgericht 
gewürdigt wird, wird bezweifelt, dass die Objekte zum Auf-
enthalt einladen und der Verödung des Hofes entgegenwir-
ken können, zumal diverse Sprachrohre bereits auf anderen 
Spielplätzen des Bezirkes vorhanden sind.

Karin Rosenberg möchte mit „Wurzeln und Flügel“ der 
Schule eine erkennbare Identität verleihen. Ein Corporate 
Identity mit intensiver Farbwirkung wird in der Hofgestal-
tung und der Kleidung für die Schülerschaft umgesetzt und 
durchdringt damit mehrere Ebenen des Schulalltags. Kontro
vers diskutiert werden Aspekte des Designs und der Identifi-
kation mit der Schule mittels einer Corporate Identity. Ver-
misst wird ein offener Prozess der Partizipation, die lediglich 
in Form einer Projektwoche realisiert werden soll.

Das fliegende Klassenzimmer
Eingeladener Kunstwettbewerb 

Erwin von Witzleben-Schule

Stephan Kurr: „Fliegendes Klassenzimmer – Ein Erweiterungsbau“ 

Ulrike Mohr: AlphabeetDoris Koch: ZeitWirkel
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Preisgerichtssitzung: 14. April 2010
Auslober: Bezirksamt Charlottenburg-Wilmersdorf
Wettbewerbsart: Eingeladener Wettbewerb
Wettbewerbsteilnehmer: Kati Gausmann, Eva Hertzsch und Adam 
Page, Folke Koebberling und Martin Kaltwasser, Doris Koch, Ste-
phan Kurr, Ingeborg Lockemann, Ulrike Mohr, Nadine Rennert, Karin 
Rosenberg
Realisierungsbetrag: 85.670 Euro
Aufwandsentschädigung: 500 Euro
Fachpreisrichter: Susanne Bayer, Helga Franz, Josefine Günschel 
(Vorsitz), Stefan Krüskemper, Elke von der Lieth, Oliver Oefelein
Sachpreisrichter: Herr Gröhler (Stadtrat für Bauwesen), Herr Daus 
(Leiter: SE Hochbau und Immobilienwirtschaft), Herr Dornbusch 
(Schulleiter)
Stellvertretende Sachpreisrichterin: Frau Krusenbaum (Bezirksamt)
Vorprüfung/Wettbewerbskoordination: Jan Frontzek
Ausführungsempfehlung zugunsten von: Stephan Kurr

Am 27. April 2010 fand die Sitzung des Preisgerichts zum 
eingeladenen einstufigen Wettbewerb für Kunst am 

Bau für den Neubau eines Funktionsgebäudes mit Umklei-
de-, Dusch-, Büro- und Geräteräumen auf der Julius-Hirsch-
Sportanlage in der Harbigstraße 40 im Bezirk Charlotten-
burg statt. 

Der Wettbewerb wurde vom Bezirksamt Charlottenburg-
Wilmersdorf von Berlin in Kooperation mit dem Büro für 
Kunst im öffentlichen Raum durchgeführt. Fachpreisrichter 
waren die bildenden KünstlerInnen Susanne Bayer, Stefan 
Krüskemper, Thorsten Goldberg und Patricia Pisani sowie 
Elke von der Lieth vom Bezirksamt. Als ständige stellver-
tretende Preisricherin agierte die bildende Künstlerin Helga 
Franz, die sich aktiv an der Diskussion beteiligte. Sachpreis-
richter waren Herr Gröhler, Herr Blaschke und Frau Krusen-
baum. Gast war Frau Andres, Bezirksverordnete der SPD-
Fraktion. Die Vorprüfung führte die Abteilung Hochbau und 
Immobilienwirtschaft des Bezirksamtes durch. 

Die Aufgabestellung lautete, ein unverwechselbares künst-
lerisches Zeichen zu kreieren, das den Innenraum des Sport-
gebäudes auflockert. Alle künstlerischen Ansätze waren auf 
Grund der stark reduzierten architektonischen Gestaltung 
möglich. Die Kunst sollte darüber hinaus der überwiegenden 
Nutzung von Sportler/innen Rechnung tragen. Die Aufga-
be stellte sich als spannend heraus, gerade aufgrund der für 
Kunst am Bau vorgesehenen reduzierten Räumlichkeiten, 
des reduzierten Charakters der Architektur eines Funkti-
onsgebäudes. Für diese Aufgabe wurden fünf Künstler mit 
unterschiedlicher künstlerischer Herangehensweise und 
Erfahrung in Kunst-am-Bau-Projekten eingeladen. Die ein-
gereichten Entwürfe spiegelten formal die Diversität wider: 
Abstrakte, gegenständliche und sprachbezogene Vorschläge 
lagen der Jury vor, grafisch, räumlich, kinetisch umgesetzt. 
Inhaltlich war nur ein Entwurf politisch.

Die Entwürfe
Barbara Frieß teilt ihren Entwurf „mofEt und mismUtz“ in 
zwei Komponenten: eine Bodenzeichnung im Eingangsbe-
reich, die den hebräischen Titel Wunder erhält, ein gezeich-
netes Schnittmuster aus Fünfecken, das den Fußball symbo-
lisieren soll und eine grafische Spielfeldmarkierung in den 
beiden Fluren. 

Pia Lanzingers Entwurf „Bewegungsfelder“ sieht acht Sil-
houetten aus Kautschukmatten in verschiedenen Sportarten 
vor, die sich wiederholen und auf die nächste Sportart ver-
weisen. Alle Figuren werden auf einer transparenten, rotie-
renden Scheibe aus Acrylglas zusammengeführt und im Ein-
gangsbereich an die Wand montiert.

María Linares untersucht in ihrem Entwurf „Hirsch Rot“ 
die deutsch-jüdischen Sportbeziehungen über eine Umfrage 
unter den Nutzern der Sportanlage, deren Ergebnisse auf ei-
nem 50 mm hohen LED-Ticker im Erdgeschoss in roter Schrift 
gezeigt werden. Die Wand wird in ihrer gesamten Höhe und 
Länge rot gestrichen. Linares verbindet in ihrem Entwurf 
Sport mit Politik und gedenkt damit auch dem Namensgeber 
der Sportanlage. 

In seinem Entwurf „Move“ sieht Andreas Schmid ein zwei-
teiliges Kunstwerk aus Licht und Malerei vor, einmal im Ein-
gangsbereich eine Installation mit LED-Leuchten, die sich 
farbig verändern und zweitens gemalte Wandzeichnungen 
entlang der Flure in beiden Stockwerken. 

DENksport
Empfehlung des Preisgerichts
Das Abstimmungsverfahren wurde in mehreren Durchgän-
gen durchgeführt, wobei positive und kritische Aspekte jeder 
Arbeit betrachtet und erneut diskutiert wurden. In den ab-
schließenden Bewertungsdurchgängen wurde entschieden, 
welche Arbeiten in der engeren Wahl verbleiben sollten; diese 
wurden in der Folge vertiefend diskutiert.

Stephan Kurrs Vorschlag soll gemäß einstimmiger Mei-
nung und Empfehlung des Preisgerichts realisiert werden. In 
der Begründung wird hervorgehoben, dass der langfristige 
Nutzen für die Schule auf Grund der Intensität und Breite 
des angelegten Partizipationsprozesses sehr hoch ist, weil 
der Entwurf sich nach Bedürfnissen der Nutzer richtet und 
gemeinschaftsstiftende Erfahrungen ermöglicht. Und darin 
besteht die Nachhaltigkeit des Projektes.

Helga Franz

María Linares: Hirsch Rot, Julius-Hirsch-Sportanlage Berlin, 
Foto Bernhard Schurian

Nadine Rennert: Licht voraus

Karin Rosenberg: Wurzeln und Flügel

Kati Gausmann: ich hier du da

Folke Koebberling und Martin Kaltwasser: „MS Witzleben“

Eva Hertzsch und Adam Page: AG WolkenhausIngeborg Lockemann: Stabile Verbindungen
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Im Bezirk Pankow wurde 2010 der zweite eingeladene 
Kunstwettbewerb zu Tiefbaumaßnahmen ausgelobt. 
Der heutige Großbezirk Pankow ist mit 360.000 Einwoh-

nern der bevölkerungsreichste Bezirk Berlins; er setzt sich 
zusammen aus den historisch gewachsenen Bezirken Pan-
kow, Prenzlauer Berg und Weißensee. Pankow, erst 1920 
aus den Barnimer Dörfern Pankow, Blankenfelde, Buch, 
Buchholz, Niederschönhausen und Rosenthal zu Groß-Ber-
lin eingemeindet, hat sich bis heute einen eigenständigen, 
vorstädtischen Charakter bewahrt. Zwischen der Pankower 
Kirche und dem Rathaus zeichnen die Straßen immer noch 
den Dorfanger nach, und die Hauptstraßen folgen den ur-
sprünglichen Wegeführungen. Dörflich geprägte Ortsteile 
ebenso wie bürgerliche Wohnquartiere und städtische Struk-
turen, ausgedehnte Grünanlagen, Bürgerpark und Schloss-
park Schönhausen und Gewerbestandorte – der Bezirk am 
nördlichen Rand Berlins markiert den Übergang von Stadt zu 
Umland. 

Anlass für den künstlerischen Wettbewerb waren die über 
mehrere Jahre andauernden, umfangreichen Sanierungspro-
jekte der Berliner Straße, der Pasewalker Straße, der Blan-
kenburger Straße und der Friedrich-Engels-Straße, die als 
ein zusammenhängendes Projekt behandelt werden, womit 
die Gelder für die Kunst in diesem Wettbewerb zusammen-
gefasst werden konnten.

Von Mitte über Prenzlauer Berg kommend verbindet die 
Berliner Straße das Zentrum Pankows mit Berlin. Sie wird 
südlich des Pankowers Angers durch die Eisenbahnbrücke 
der Stettiner Bahn und der S-Bahn am Eingang zum Zent-

Das Tor 
nach 

Pankow

Daniela von Waberer hat 15 Motive aus Silikatkreidezeich-
nungen unter dem Titel „HAR 40“ entworfen, die die Flur-
wände schmücken sollen und zur Orientierung dienen. Die 
Motive sind aus Leichtathletik und Fußball entlehnt. 

Die erste Diskussionsrunde
Beim Entwurf von Frieß wurde bemängelt, dass die Boden-
darstellung nicht wirklich auf Fußball verweise, auch sei der 
Ring je nach Blickwinkel nur sehr kurz sichtbar. Frieß spiele 
mit dem Raum ein interessantes Spiel und benutze dabei star-
ke Farben. Doch sei der Entwurf schon ein Zitat, zu plakativ 
und die Bodenfarbe sei durch Abnutzung gefährdet. 

Der Entwurf von Lanzinger wurde als sinnlich, angenehm 
und passend angesehen. Die Idee als gelungen und die grafi-
sche Bewegung als expressiv. Es ergaben sich jedoch einige 
technische Bedenken und Sicherheitsfragen. 

Beim Vorschlag von Linares wurde gewürdigt, dass es sich 
um den einzigen Entwurf handelt, der sich auf diesen Stand-
ort bezieht und die Nutzer mit einbezieht. Der Bezug zur 
Architektur wurde als interessant gewertet. Die Farbe setzt 
Akzente. Die LED-Leiste schien einigen zu hoch angebracht 
und zu klein.

Schmid hatte in seinem Entwurf eine räumliche Herange-
hensweise wie Lanzinger, der „Mäusegang“ im Eingangsbe-
reich wird dadurch heller. Allerdings entsprach der Entwurf 
dem Thema Sport – außer durch die beweglichen Farben – 
nicht. Dagegen gesetzt wurde sein hoher Abstraktionsgrad 
und dass der Rhythmus auch von der eigenen Bewegung ab-
hängt. Der Entwurf sei einfach und klar, setze Zeichen und 
Linien.

Von Waberer habe als Einzige sich einer Gegenständlich-
keit bedient und eine naturalistische Darstellung gewählt. 
Diese sei für die Nutzer erfrischend und verleihe dem Ort 
Identität. 

Zwei Entwürfe bleiben im Rennen 
Als Ergebnis der ersten Bewertungsrunde  verblieben die Ent-
würfe von Linares und Frieß im Verfahren, und es folgte eine 
konkurrierende Diskussion:

Bei Frieß’ Entwurf wurde positiv bewertet, dass die Sport-
ler Räume auf einmal wahrnehmen können, weil der Entwurf 
die Fußböden und den ganzen Raum mit einbezieht. Aller-
dings überzeugten die zu blassen Farben nicht. Der Entwurf 
wurde kritisch gewertet, sowohl als nicht nachhaltig als auch 
als nicht konsequent genug, weil die hebräische Schrift im 
Erdgeschoss inhaltlich nicht zu Ende geführt wurde. 

Beim Entwurf von Linares überzeugten die hergestellte 
Assoziation des LED-Laufbands zum Sportgeschehen sowie 
das Zitieren und das Miteinbeziehen der Nutzer. Darüber 
hinaus wurde das Potential des Entwurfs gewürdigt: er ist 
mehrdimensional, er besitzt eine skulpturale (rote Wand) 
und gedankliche (LED-Bänder) Ebene. Das Laufband ist ein 
Eyecatcher und vermittelt Bewegung. Die Textfragmente wir-
ken überraschend im Kontext einer Sportanlage.

Nach der Diskussion bekam der Entwurf von María Lina-
res eine Stimmenmehrheit und wurde zur Realisierung emp-
fohlen. Im Falle einer Nichtrealisierung käme der Entwurf 
von Barbara Frieß als Nachrückerin in Frage. Ein Rückholan-
trag für den Entwurf von Andreas Schmid wurde abgelehnt. 
(Begründung: Der Entwurf sei konsequenter.) Bei der erneu-
ten Abstimmung wurde der Entwurf von Frau Frieß als Nach-
rücker bestätigt. Der Entwurf von María Linares wurde in der 
Zwischenzeit realisiert.  

Patricia Pisani

Bildende Künstlerin

Preisgerichtssitzung: 27. April 2010
Auslober: Bezirksamt Charlottenburg-Wilmersdorf
Wettbewerbsart: Eingeladener nicht anonymer Wettbewerb
Wettbewerbsteilnehmer: Daniela von Waberer, María Linares, 
Pia Lanzinger, Barbara Frieß, Andreas Schmid
Realisierungsbetrag: 35.000 Euro
Aufwandsentschädigung: 500 Euro
Fachpreisrichter: Susanne Bayer, Thorsten Goldberg (Vorsitz), 
Stefan Krüskemper, Patricia Pisani, Helga Franz (ständig 
stellvertretende Preisrichterin)
Sachpreisrichter: Klaus-Dieter Gröhler 
(Bezirksstadtrat für Bauwesen, stellvertretender Bürgermeister), 
Herr Blaschke (BA, Abt. Sport), Frau Krusenbaum (BA, Abt. Bauwesen)
Vorprüfung/Wettbewerbskoordination: 
Wolfgang Daus (BA, Abt. Bauwesen)
Ausführungsempfehlung zugunsten von: 
María Linares, Hirsch Rot

Daniela von Waberer: HAR 40 Veronika Kellndorfer: Polychromie architecturale

Andreas Schmid: Move

 Barbara Frieß: mofEt und mismUtz

Pia Lanzinger: Bewegungsfelder (2)
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rum nach Alt-Pankow überquert. Die anderen, zum Teil stark 
befahrenen Straßen verbinden den Ortskern Pankow mit den 
umliegenden Ortsteilen, und führen durch unterschiedliche 
Bebauungsstruktur.

Aufgabe des Wettbewerbes war es nun, diese Situation der 
Berliner Straße mit einem deutlichen künstlerischen Zei-
chen als Eingang zum Ortskern – als „Tor nach Pankow“ – zu 
markieren. Im Weiteren sollen die Verbindungsstraßen zu 
den einzelnen Ortsteilen einbezogen werden und ebenfalls 
sichtbar markiert werden. Es wurde erwartet, dass sich die 
Kunst thematisch mit „der Markierung des Bezirkes Pankow 
anhand seiner wesentlichen Straßen beschäftigen“ soll: „Es 
soll die besondere Lebensqualität des Bezirkes Pankow zwi-
schen Großstadt und Peripherie deutlich gemacht werden 
und in geeigneter Form auf die kulturelle, wirtschaftliche 
und politische Bedeutung Pankows hingewiesen werden.“ 
Glücklicherweise waren zu dem Wettbewerb KünstlerInnen 
geladen, die, erfahren genug, sich von solch detaillierten Er-
wartungen nicht haben abschrecken lassen.

„Ene meene, minke manke, pinke panke, use buse, backe 
dich, eia weia weg!“ Susanne Kutter schlug großdimensio-
nierte Buchstaben-Stapel aus Beton vor, die wie handgesägte 
Spielzeugbuchstaben zu Päckchen zusammengeschnürt, an 

verschiedenen Standorten verteilt werden sollten. Zusam-
men ergeben die Buchstaben die ersten Zeilen des Abzähl-
reims „Ene mene ...“. Der Abzählreim steht hier als „eine Art 
vermeintlicher Zufallsgenerator“, der sich auf gesellschaftli-
che Phänomene übertragen lasse und selektiven Zufallsge-
neratoren wie Religionszugehörigkeit, Geschlecht, soziale 
Herkunft ... entgegenstehen soll.

Mit „Dot°Board“ schlug Katrin Schmidbauer vor, die 
Wangen der Eisenbahnbrücke beidseitig der Berliner Stra-
ße mit gebogenen Wänden und einem darauf angebrachten 
farbigen Punktraster zu einer ornamenthaften Torsituation 
zu gestalten. Ein Austausch der Punkte über die Jahre wech-
selt die „Semantik der Ornamentwände“. Zusätzlich hierzu 
sollen Punkte über die Jahre im Verlauf der stadtauswärts 
führenden Straße an Brüstungen, Handläufen oder Schil-
dern befestigt, als „punktual imprints“ in Kleingruppen va-
gabundieren.

Via Lewandowsky schlug eine verformte Mastleuchte vor, 
die sich von der Straßenebene nach oben wachsend um die 
Brückenkonstruktion rankt. Er überträgt damit die „natür-
liche florale Gestik (...) auf einen technischen Gegenstand. 
(...) Am Tor der Stadt verweist das Bild der Peitschenlampe, 
die sich behutsam um die Bogenbrücke schmiegt, darauf, 

dass Alltag in der Stadt nicht alltäglich sein muss.“ Unter dem 
Titel „Tango Pankow“ schwillt das Licht der Lampe nachts be-
hutsam rhythmisch auf und wieder ab, auch ist ein sehr leiser 
Sound zu hören, der Verkehrsgeräusche spielerisch in Tanz-
rhythmen verwandelt.

Der Entwurf von Erik Göngrich bespielt den ganzen Bezirk 
als ein langfristig fortzuführendes Projekt. 7000 Gehweg-
platten mit farbig eingelassenen Kreisen sollen sich in unter-
schiedlichen Dichten, beginnend am S-Bahnhof nach außen 
hin teppichartig ausbreiten. Sie sollen einen stadträumlichen 
Zusammenhang herstellen und Stadtein- und -ausgänge be-
tonen. Die „Pankower Platte“ soll in eigener Werkstatt im Be-
zirk hergestellt werden.

„Paare“ von Christof Hildebrand sieht zwölf Stelen mit 
darauf sitzenden weithin sichtbaren zeichenhaften Lichtzei-
chen vor, die jeweils paarweise an verschiedenen Standorten 
aufgestellt werden sollen. Die Lichtzeichen, weiß leuchten-
de Umrisslinien beispielsweise einer Hand oder eines Hau-
ses sind vom Betrachter persönlich assoziativ zu füllen und 
spannen einen eigenen Denkraum. Zusätzlich ist eine Licht-
linie quer über die Berliner Straße unter der Brückenunter-
seite und ein leuchtender Schriftzug „Pankow“ beidseitig der 
Brücke vorgesehen.

„Im Pankower Spiegelkabinett“ beschreibt Miguel Roth-
schild eine „paradiesische Landschaft“ mit künstlichen Blu-
men, Hecken und Bäumen als ein mit Spiegelglas gebautes 
Diorama unterhalb der Brücke. „Nach dem künstlerischen 
Eingriff wird die Brücke nicht nur als urbane Situation wahr-
genommen werden, sondern zur gleichen Zeit das ankündi-
gen, was den Bezirk ausmacht. Die Bahnbrücke wird zu ei-
nem Versprechen ...“. Als „Zeichen des urbanen Lebens und 
der Megacity“ sind an weiteren Standorten in den Boden ein-
gelassene, von oben verglaste Schaukästen vorgesehen, die 
Modelle von Phantasiestädten zeigen, in die der Betrachter 
wie aus der Vogelperspektive hineinschauen kann.

Mit „Witzleben lebt“ schlug Sven Kalden acht an der Brü-
ckenkonstruktion montierte runde Displays vor, die den Satz: 
„Der [...] Apparat hat den Zweck, ein am Orte A befindliches 
Objekt an einem beliebigen anderen Orte B sichtbar zu ma-
chen." leuchtend über den Brückenbogen laufen lassen. „Der 
hier vorgelegte Entwurf beschäftigt sich mit der Erfindung 
und dem Erfinder des Fernsehens Paul Nipkow. [...] Mit Hilfe 
seiner Erfindung [...] wurden 1929 in Berlin die ersten öffentli-
chen Fernsehbilder ausgestrahlt. Das geschah durch den Mit-
telwellensender Berlin Witzleben.“ Zusätzlich hierzu sollen 
an den drei Ausfallstraßen gebaute Objekte Platz finden, mit 

denen wir aus der Zeit des Fernsehens gut vertraut sind: ein 
eingelassenes Relief einer Telelotto-Drehscheibe, das Relief 
des Stiefelabdrucks Aldriens beim Betreten der Mondober-
fläche 1969 und eine gewölbte Scheibe, die einen Bildschirm 
mit weißem Rauschen nach Sendeschluss darstellt.

Gunda Försters Entwurf zeichnet den Brückenbogen und 
seine senkrechten Verstrebungen als weiß leuchtende Kon-
tur nach und schafft so ein poetisches Bild einer Lichtbrü-
cke, die über der Straße zu schweben scheint. Weiße Leucht-
schrift beidseitig an den Stirnseiten der Brücke zeigt täglich 
wechselnde Begriffe mit konkretem Ortsbezug (Geschichte, 
Bauwerke, Künstler, Heute, Orte ... ). Der nach Norden ge-
richtete Text ist dabei spiegelverkehrt zu lesen. An weite-
ren dezentralen Orten sind Wappen der Pankower Bezirke 
als weiße Lichtzeichnung auf hohen Pfosten vorgeschlagen.
„Pankow-Notizen“ von Rolf Wicker, das sind unterschiedlich 
groß dimensionierte „Zettel“-Aluminiumbleche, die oben an 
überdimensionierten Notizzettelhaltern befestigt sind und 
beidseitig in kindlicher Handschrift geschriebene Begriffe 
aus der Ortsgeschichte zeigen, wie beispielsweise „2+4 Ge-
spräche“, „Bolle“ oder „Elisabeth Christine“. An der südlichen 
Brüstung der Brücke über die Berliner Straße soll ein Leucht-

Entwurf Gunda Förster

Sven Kalden: Witzleben lebt

Katrin Schmidbauer: Dot°Board Susanne Kutter: Ene meene, minke manke, pinke panke, 
use buse, backe dich, eia weia weg! 

Christof Hildebrand: Paare

Miguel Rothschild: Pankower Spiegelkabinett
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kasten befestigt werden, der den Schriftzug 
„Sonderzug?“ mit überdimensionierten Bü-
roklammern hält. Die ausgesuchten Begrif-
fe sollen die kulturelle, wirtschaftliche und 
politische Bedeutung des Bezirks themati-
sieren.

Nach sehr ausführlichen und kontrover-
sen Diskussionen und nach mehreren Rück-
holungen hat sich die Jury schließlich auf 
den Entwurf von Veronika Kellndorfer ge-
einigt, die mit „Polychromie architecturale“ 
einen Begriff Le Corbusiers einführt. 

Hierunter werden zwei Farbkollektionen, 
das „Clavier de couleurs“ zusammengefasst, 
die er für die Tapetenfirma Salubra 1931 und 
in einer zweiten Version 1959 entwarf. Die 
Kollektionen organisieren Farbtöne auf ei-
ner Anzahl von Mustertafeln, auf denen mit 
einem Schieber eine Kombination von drei 
bis fünf Farbtönen isoliert werden kann. 
„Jede dieser Karten beinhaltete eine anders-
artige Farbstimmung, die in der Anwendung 
eine bestimmte Raumwirkung hervorrufen 
sollte. Damit war nicht nur ein nützliches 
Werkzeug geschaffen, sondern auch eine 
Art Testament der puristischen Farbenleh-
re entstanden.“ Veronika Kellndorfer stellt 
mit ihrem Entwurf vier großformatige, 
leicht gekippte Lichtplastiken auf filigra-
nen Trägerkonstruktionen vor, die südlich 
der Bahnbrücke und an auswärts führenden 
Plätzen aufgestellt werden. Die leuchtenden 
Flächen spiegeln „Verkehrsintensitäten, Ge-
bäudestrukturen, Straßenflächen, Vegetati-
onsdichte und den Wasseranteil der Panke 
wider und übersetzen diese topologischen 
Gegebenheiten in Lichtkörper.“ Über einen 
Sensor geregelt, reagieren sie mit veränder-
ter Leuchtstärke auf die wechselnde Hellig-
keit der Umgebung. Die Objekte sind lesbar 
als Abbilder abstrahierter Stadtlandschaften 
des Standortes, als Anzeige im Stadtraum 
oder als minimalistisches Lichtrelief. 

Damit hat die Jury eine Arbeit vorge-
schlagen, die sich nicht vorschnell erklären 
möchte, die ohne Begriffe und ohne Darstel-
lung der Pankower Geschichte auskommt, 
sondern abstrakt bleibt und die zugleich alle 
Standorte ohne Hierarchie gleich behandelt. 

Thorsten Goldberg

Bildender Künstler, 
Sprecher der Kommission für Kunst im 

öffentlichen Raum des bbk

Zitate aus: Wettbewerbsbeiträge der Künstler.

Preisgerichtssitzung: 7. Juni 2010 
Auslober: Bezirksamt Pankow
Wettbewerbsart: 
Eingeladener anonymer Wettbewerb
Wettbewerbsteilnehmer: Gunda Förster, 
Erik Göngrich, Christof Hildebrand, Sven Kalden, 
Veronika Kellndorfer, Susanne Kutter, 
Via Lewandowsky, Miguel Rothschild, 
Katrin Schmidbauer, Rolf Wicker
Realisierungsbetrag: 130.000 Euro
Aufwandsentschädigung: 1.500 Euro 
Fachpreisrichter: Thorsten Goldberg (Vorsitz), 
Josefine Günschel, Veronike Hinsberg, 
Ute Weiss Leder.
Sachpreisrichter: Holger Kirchner (Stadtrat 
Öffentliche Ordnung), Michail Nelken (Stadtrat für 
Kultur, Wirtschaft, Stadtentwicklung), Peter Lexen 
(Tiefbauamt Pankow)
Vorprüfung/Wettbewerbskoordination: 
Dorothea Strube und Ralf Sroka
Ausführungsempfehlung zugunsten von: 
Veronika Kellndorfer, Polychromie architecturale 

Erneut drohte ein Kunstwettbewerb in 
Friedrichshain-Kreuzberg zu scheitern – 

doch anders als beim Kunstwettbewerb für 
die Bezirkszentralbibliothek an der Frank-
furter Allee fand das Preisgericht einen Aus-
weg. Nach einer Überarbeitungsphase wur-
de der Entwurf der Künstlerin Yvonne Lee 
Schultz einstimmig zur Realisierung emp-
fohlen und alle Beteiligten fiebern nun der 
Einweihung des Schulerweiterungsbaus im 
kommenden Herbst entgegen. Wie kam es 

zu dieser am Ende zufriedenstellenden Lö-
sung? Welche Prozesse und Konfliktlinien 
haben sich während des Wettbewerbes ent-
wickelt? Welche Schlüsse können aus dem 
Verfahren gezogen werden?

Zurück zum Anfang: In bewährter Manier 
hatte die Kommission für Kunst im öffent-
lichen Raum des Bezirkes Friedrichshain-
Kreuzberg vor dem ersten Spatenstich und 
bereits parallel zur Aufstellung der Baupla-
nungsunterlagen (BPU) die Möglichkeiten 
von Kunst am Bau erörtert und frühzeitig 
beschlossen, einen kleinen eingeladenen 
Wettbewerb durchzuführen.

Anlass des Wettbewerbes war der Neu-
bau eines Schulerweiterungsbaus für die 
von Ludwig Hoffmann erbaute und seinen 
Namen tragende Grundschule im Stadtteil 
Friedrichshain in der Lasdehner Straße. 
Die Architekten AFF Berlin, die den Neubau 
entworfen haben, waren selbst im Rahmen 
eines Architekturwettbewerbes ausgewählt 
worden. Der Neubau charakterisiert sich 
durch die Aufnahme der steinernen Elemen-
te der Architektur von Ludwig Hoffmann bei 
gleichzeitiger Öffnung des Gebäudes zum 
Schulhof. Zentrales Merkmal des Neubaus 
ist ein lichtdurchflutetes Atrium und Trep-
penhaus, das Erdgeschoss und erstes Ober-
geschoss verbindet. Die Innengestaltung 
ist ausgearbeitet und umfasst Sitzmöglich-
keiten und Einbauschränke für die Schü-
ler. Angesichts dieser architektonischen 
Ausprägung war für die Kommission sehr 
schnell offensichtlich, dass vor allem dieses 
große Treppenhaus und die Flure als Orte 
einer künstlerischen Gestaltung in Frage 
kommen würden. Die Fassade und der Vor-
platz auf dem Schulhof wurden als Arbeits-
bereiche ausgeschlossen, weil diese durch 
die Backsteinfassade und durch eine bereits 
bestehende eigenständige Freiraumpla-

nung geprägt sind. Eine weitere inhaltliche 
Ausrichtung der Aufgabenstellung für den 
Kunstwettbewerb entwickelte sich aus der 
Funktion des Schulerweiterungsbaus. Dieser 
erhält eine Lernwerkstatt mit naturwissen-
schaftlichem Schwerpunkt für ca. 250 Erst- 
bis Drittklässler. In der Aufgabenstellung 
wurde ausdrücklich darauf hingewiesen, 
dass die Schule nicht nur den Namen des be-
rühmten Berliner Architekten Ludwig Hoff-
mann trägt, sondern von diesem selbst auch 

gebaut worden ist. Eine kleine Arbeitsgruppe 
bestehend aus Mitgliedern der Kommission, 
die selbst nicht als Preisrichter vorgesehen 
waren, wählte auf der Grundlage der Auf-
gabenstellung KünstlerInnen aus der Datei 
für Kunst im öffentlichen Raum aus. Ein 
weiterer Vorschlag wurde von den Architek-
ten eingebracht, die damit von ihrem Recht 
Gebrauch gemacht haben. Zum Wettbewerb 
eingeladen wurden: Roland Fuhrmann, Stel-
la Geppert, Timo Kahlen, Dieter Lutsch und 
Yvonne Lee Schultz. Die KünstlerInnen hat-
ten nach dem Rückfragencolloquium circa 8 
Wochen Zeit, um ihre Entwürfe auszuarbei-
ten. Bedauerlicherweise gaben nur vier der 
eingeladenen KünstlerInnen einen Entwurf 
ab. Dieter Lutsch hatte seine Teilnahme am 
Tag der Abgabe zurückgezogen, weil er mit 
seiner Idee nicht zufrieden war. Diese Hal-
tung ist nicht selbstverständlich, denn Die-
ter Lutsch hätte auch „irgendeinen“ Entwurf 
einreichen können, alleine um die 500 Euro 
Aufwandsentschädigung zur erhalten, die 
jeder Teilnehmer bekommen hat.

Das Preisgericht kam wenige Tage nach 
Abgabe der Entwürfe zusammen und wurde 
begleitet durch die professionelle Vorprü-
fung von Veronike Hinsberg, die die Arbei-
ten vorstellte.

Unter dem Titel „Ehrenrunde“ schlägt der 
Künstler Roland Fuhrmann vor, an der Decke 
des Atriums des Treppenhauses leuchtend-
farbige Metallringe zu installieren, welche 
die kreisrunden Lichtöffnungen der Decke 
aufnehmen. Die unterschiedlich großen Me-
tallringe bestehen aus einem Textband der 
Namen, Lebensdaten und Berufsbezeich-
nungen/Auszeichnungen von Personen aus 
Politik, Kultur und Wissenschaft. Gemein-
sam ist diesen Personen, dass sie in ihrer Bil-
dungskarriere mindestens eine Jahrgangs-
stufe wiederholen mussten. Die Metallringe 

Kunst   
für den Schulerweiterungsbau der 

Ludwig-Hoffmann-Grundschule 
in Friedrichshain-Kreuzberg

Rolf Wicker: Pankow-Notizen Erik Göngrich: Pankower Platte

Yvonne Lee Schultz: Licht-Einfall

Via Lewandowsky: Tango Pankow
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als neue Qualität gewertet und der Entwurf 
zur Realisierung empfohlen, und alle Betei-
ligten fiebern nun der Einweihung des Schu-
lerweiterungsbaus im kommenden Herbst 
entgegen.

Stéphane Bauer

Leiter des Kunstraumes 
Kreuzberg/Bethanien

Preisgerichtssitzung: 
10. September und 29. Oktober 2010 
Auslober: 
Bezirksamt Friedrichshain-Kreuzberg von Berlin 
Wettbewerbsart: Eingeladener Kunstwettbewerb 
Wettbewerbsteilnehmer: Roland Fuhrmann, 
Stella Geppert, Timo Kahlen, Dieter Lutsch (nicht 
abgegeben), Yvonne Lee Schultz. 
Realisierungsbetrag: 25.000 Euro 
Aufwandsentschädigung: 500 Euro 
Fachpreisrichter: Annette Maechtel (Vorsitz), 
Gisela Genthner, Karin Rosenberg, Frank Wagner, 
Birgit Effinger (ständig anwesende stellvertretende 
Preisrichterin). 
Sachpreisrichter: Andrea Häntsch (Direktorin 
Ludwig-Hoffmann-Schule), Jutta Kalepky (Bezirks-
stadträtin für Bauen, Wohnen, Immobilienservice), 
Robert Zeimer (Architekt). 
Vorprüfung: Veronike Hinsberg 
Ausführungsempfehlung zugunsten von: 
Yvonne Lee Schultz, Licht-Einfall

Komplexität und die Potentiale für das We-
cken des Entdeckergeistes der Kinder in dem 
Entwurf sahen, kritisierten Architekten und 
Nutzer die Monumentalität und Flächen-
haftigkeit des Entwurfes. Zudem wurde die 
Befürchtung geäußert, die jungen Schüle-
rInnen könnten sich vor den von ihnen nicht 
zu entziffernden Bildern fürchten. Es droh-
te eine klassische Gegensatzdiskussion zwi-
schen den Vorstellungen, welche Bilder und 
Kunst Kindern „zugemutet“ werden kann 
oder nicht. Ausschlaggebend war jedoch, 
dass die Architekten eine zu massive farbli-
che Gestaltung der Flure und des Treppen-
hauses befürchteten. Erklärter politischer 
Wille war es, sich nicht gegen den Willen von 
Nutzern und Architekten zu stellen. Somit 
wurde der Entwurf von Timo Kahlen nicht 
mehr berücksichtigt. Die Diskussion um die 
verbleibenden beiden Arbeiten verlief sehr 
polarisierend. Vielen Mitgliedern des Preis-
gerichtes war der Bezug auf Farbfeldmalerei 
und die an ein Tafelbild erinnernde Aufhän-
gung von Yvonne Lee Schultz zu statisch. 
Der Bezug von Roland Fuhrmann auf die 
„Sitzenbleiber“ wurde inhaltlich kritisiert, 
weil im Schulsystem unserer Tage und bei 
Grundschülern die „Ehrenrunde“ längst ab-
geschafft ist. Auch wenn die formale Umset-
zung zu überzeugen wusste, ist diese Arbeit 
wegen ihres falsch verstandenen Bezuges 
zum Schulsystem von den Preisrichtern ab-
gelehnt worden. 

In der entscheidenden Abstimmung setz-
te sich der Entwurf von Yvonne Lee Schultz 
durch, jedoch ohne dass eine Realisierungs-
empfehlung ausgesprochen wurde. Stattdes-
sen formulierte das Preisgericht ausführli-
che Bedingungen für eine Überarbeitung. So 
wollte die Jury das Scheitern des Verfahrens 
verhindern, das entweder zu einer Direkt-
vergabe durch das Bezirksamt oder einem 
Nichtausschöpfen der Mittel geführt hät-
te. Die Künstlerin hatte vier Wochen Zeit, 
in enger Abstimmung mit den Architekten 
ihren Entwurf zu überarbeiten, den sie am 
29.10.2010 dem wieder zusammengekom-
menen Preisgericht vorstellte. Die Neue-
rungen gegenüber ihrem ersten Vorschlag 
bestanden in der Reduzierung der Anzahl 
der Glastafeln und darin, dass diese nicht 
mehr im Block, sondern freier auf die Wand 
des Atriums platziert wurden. Dadurch wur-
de die Massivität im ersten Entwurf in ein 
Spektrum von einzelnen Farbfenstern über-
führt. Einstimmig wurde diese Veränderung 

sollen je nach Lichteinfluss Schatten auf die 
Wände des Treppenhauses werfen.

Timo Kahlen möchte unter dem Titel „Ich 
sehe was, was Du nicht siehst“ im oberen Be-
reich des Atriums sowie dem Flur im 1. OG 
insgesamt vier anamorphotische Zeichnun-
gen auf der Wandfläche anbringen, die sich 
jeweils von einem Blickpunkt auf „Kinder-
augenhöhe“ zu einem entzifferbaren Mo-
tiv zusammenziehen. Die vier Motive the-
matisieren unterschiedliche Sinne: Hören, 
Schmecken, Tasten, Riechen.

Viele der Jurymitglieder und Sachver-
ständigen hatten bei dem Entwurf von Stel-
la Geppert ein déjà vu: In Anlehnung an ihre 
für den U2-Wettbewerb „Kunst statt Wer-
bung“ am U-Bahnhof Alexanderplatz reali-
sierte Arbeit, schlägt die Künstlerin unter 
dem Titel „Chaos und Ordnung“ vor, eine 
Vielzahl von grünen Polstern in verschie-
denen Formen und Ausmaßen an Wänden, 
Geländern und dem Treppenlauf im Atrium 
und dem umliegenden Garderobenbereich 
anzubringen. Als Ordnungsprinzip für die 
Platzierung dieser Kissen, soll eine Analyse 
der Bewegungsabläufe der Kinder der Schule 
dienen. Die Polster sind somit als Anleitung 
zum Lesen von Raumnutzungen und Bewe-
gungen zu verstehen. 

Der letzte Entwurf unter dem Titel 
„Licht-Einfall“ ist von Yvonne Lee Schultz 
eingereicht worden und besteht darin, in 
einer Reihe zehn bis zwölf rechteckige Glas-
platten in einem Abstand von circa 10 cm vor 
die Wand oberhalb des Treppenlaufes zu ins-
tallieren. Die jeweils unterschiedlich durch-
gefärbten oder beschichteten Glastafeln 
zeigen ein Spektrum, das aus unterschied-
lichen Blickwinkeln eine große Bandbreite 
an Farbwirkungen zeigt, und teils spiegelnd, 
komplementär-farbig oder auch transparent 
wirkt. 

Die intensive Diskussion und die beiden 
ersten Abstimmungsrundgänge machten 
deutlich, dass die Arbeit von Stella Geppert 
aufgrund der Wiederholung ihrer künstleri-
schen Idee und vor allem, weil entgegen der 
Einschätzung der Künstlerin, kritisiert wur-
de, dass SchülerInnen der 1. bis 3. Klasse kei-
nesfalls die Aufenthaltsqualität des Atriums 
aufsuchen wollen und nicht dort verweilen 
würden. Ihre Arbeit wurde als „schulfremd“ 
aus der Betrachtung gezogen. Der Vorschlag 
von Timo Kahlen hat die größten Kontro-
versen und Diskussionen hervorgebracht. 
Während die Kunstsachverständigen die 

Timo Kahlen: Ich sehe was, was Du nicht siehst

Stella Geppert: Chaos und Ordnung 

Roland Fuhrmann: Ehrenrunde
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thera steht für die Insel der Glückseligkeit, 
während Utopia die Vorstellung von einer 
fernen idealen Gesellschaft zitiert. Rein 
praktisch gesehen bilden sie Treffpunkte für 
Kommunikation und Austausch unter den 
Schülerinnen und Schülern.

Der Entwurf stellt eine Verbindung zwi-
schen der Bedeutung des Namensgebers und 
der multikulturellen Ausrichtung der Schu-
le her und beschäftigt sich gleichzeitig mit 
der Verbindung von Raum und Zeit in einer 
globalisierten Welt. Zudem bespielt er einen 
großen Teil des Schulgeländes. Es gab aber 
auch die Befürchtung, die einzelnen Teile 
könnten eher separierend wirken. Deshalb 
wurde er mit leichten Modifikationen, wie 
z.B. durch die Farbgestaltung einen stärke-
ren Bezug der einzelnen Elemente unterein-
ander herzustellen, einstimmig zur Realisie-
rung empfohlen. 

Susanne Bayer 

Bildende Künstlerin,
Mitglied der Kommission für Kunst im 

öffentlichen Raum des Bezirks 
Charlottenburg-Wilmersdorf

Preisgerichtssitzung: 25. November 2010
Auslober: 
Bezirksamt Charlottenburg-Wilmersdorf von Berlin
Wettbewerbsart: Eingeladener Kunstwettbewerb
Wettbewerbsteilnehmer: Dieter Balzer, 
Tina Born, Dirk Rathke, Renata Stih & Frieder 
Schnock, Andre Tempel
Realisierungsbetrag: 45.000 Euro
Aufwandsentschädigung: 1000 Euro 
Fachpreisrichter: Susanne Bayer, Josefine 
Günschel, Stefan Krüskemper, Frau von der Lieth, 
Oliver Oefelein (Vorsitz), Herbert E. Wiegand (stän-
dig anwesender stellvertretender Preisrichter).
Sachpreisrichter: Herr Gröhler (Stadtrat für 
Bauwesen), Herr Kaufmann (Bezirksamt), 
Herr Scharping (Bezirksamt)
Vorprüfung: Jan Frontzek
Ausführungsempfehlung zugunsten von: 
Inselzeiten – Time Islands von 
Renata Stih/Frieder Schnock

sie zur Selbstreflektion auffordert. Beden-
ken gab es, weil die Spiegel in den oberen 
Stockwerken hängen und dadurch nicht von 
allen gesehen werden. Außerdem waren die 
verschiedenen Formen der Spiegel wie Kreis, 
Oval und Fensterform für das Preisgericht 
nicht ganz nachvollziehbar.

Schließlich überzeugte der Entwurf In-
selzeiten – Time Islands von Renata Stih 
& Frieder Schnock, denn der Bezug zum 
Charakter der Schule wird hier besonders 
deutlich. Dieser Entwurf besteht aus drei 
Elementen: 

1. Billboard 
Ein Bildband aus bedrucktem Aluminium-
blech soll über den Eingangstüren des Alt-
baus angebracht werden. Es zeigt Nelson 
Mandela in unterschiedlichen Situationen 
seines Lebens. In den Türnischen darunter 
steht wie eine Überschrift der Name der 
Schule. Türen und Nischen sind in die rot-
gelbe Farbgebung einbezogen.

2. Weltumspannende Zeitzone
In der Eingangshalle des Altbaus zieht sich 
eine lineare weltumspannende Zeitleiste 
aus bedrucktem Aluminiumblech durch 6 
Wandnischen. Die einzelnen 24 Zeiten sind 
nicht wie üblich mit Städtenamen versehen, 
sondern mit Bildern und Namen einer in der 
jeweiligen Zeitzone befindlichen Insel. In 
der Mitte jeder Insel wird ein Uhrwerk be-
festigt, auf dem die Zeit der jeweiligen Zone 
eingestellt ist.

3. Bauminseln
Auf dem Schulhof stehen zahlreiche Linden. 
In Anlehnung an die jahrhundertealte eu-
ropäische Tradition der Lindenbänke sollen 
zwei dieser Linden mit organisch geformten 
Bauminselskulpturen, eine in rot, die ande-
re in gelb, versehen werden. Die Bauminseln 
werden Kythera und Utopia genannt. Ky-

Die zwei mehrschichtigen Wandarbeiten 
aus farbigem Aluminiumblech von Dieter 
Balzer beziehen sich in der Formentwick-
lung auf die architektonische Situation. Aus-
gangspunkt ist der Grundriss der Schulge-
bäude, Altbau und Neubau sind vorwiegend 
rechtwinklige Gebäude, die in einem Winkel 
von 13 Grad zueinander stehen. Dies wurde 
in der Schichtung aufgenommen. Der Ent-
wurf wurde als autonom und wirkungsstark 
empfunden. Die farbliche Gestaltung nimmt 
das Multikulturelle der Schule im übertrage-
nen Sinne auf. Jedoch wurden die Standorte 
in den Obergeschossen beider Treppenhäu-
ser des Altbaus als problematisch gesehen, 
da nicht alle Schüler dort vorbei kommen.

Eine 15 m hohe Skulptur aus Stahlrohr, 
die im südlichen Treppenhaus des Altbaus 
stehen soll, schlägt André Tempel vor. Die 
Skulptur trägt den Titel Spross. Von einem 
magentafarbenen Fuß aus hangelt sich ein 
lindgrüner gewundener Stiel an den Wän-
den des Treppenhauses empor. Den Ab-
schluss im Obergeschoss bildet eine magen-
tafarbene Blüte. Die Arbeit entwickelt eine 
skulpturale Kraft, in dem sie alle drei Etagen 
des Treppenhauses mit einbezieht. Die Idee 
des Sprosses stellt eine Analogie zu schul
immanenten Prozessen wie Entwicklung, 
Wachstum und Reife her. Dies wurde aber 
als zu allgemein für diese spezielle Schule 
gewertet.

Nach einer ausgiebigen Diskussion kamen 
die Entwürfe von Dirk Rathke und Renata 
Stih & Frieder Schnock in die engere Wahl.

Spiegel in verschiedenen Formen möchte 
Dirk Rathke in die beiden Treppenhäuser 
des Altbaus hängen. Sie reflektieren die ar-
chitektonischen Formen, Raumausschnitte 
und Personen und schaffen so einen Raum 
im Raum. Der Außenraum wird in das Ge-
bäude geholt und gleichzeitig wird der Alt-
bau nach außen geöffnet. Die Arbeit hat ei-
nen starken Bezug zu den Nutzern, in dem 

Die Nelson Mandela Schule ist eine inter-
nationale englischsprachige Gesamt-

schule mit einer sehr aktiven und engagier-
ten Elternschaft. Der Wettbewerb wurde für 
den Neubau des dreigeschossigen Klassen-
traktes, sowie für den Umbau des bestehen-
den Schulgebäudes in der Pfalzburger Straße 
30 ausgeschrieben. Eingeladen wurden fünf 
Künstler und Künstlerinnen: Tina Born, Re-
nata Stih & Frieder Schnock, Dieter Balzer, 
Dirk Rathke und André Tempel.

Die Entwürfe sollten sich mit der Funk-
tion und der Architektur des Ortes ausein-
andersetzen. Dabei konnte der Standort frei 
gewählt werden. In der Auslobung wurde 
gewünscht, dass eine Verbindung zwischen 
altem und neuem Schulgebäude hergestellt 
und auf die Internationalität der Schule Be-
zug genommen wird. 

Zu Beginn der Jurysitzung bedauerte 
der Schulleiter Herr Hertz, dass die Schul-
gemeinschaft nicht schon im Vorfeld in die 
Ausschreibung einbezogen wurde. Er be-
fürchtete, dass so nur von anderen über die 
Schule entschieden werde, was nicht dem be-
sonderen Geist der Schule entspricht. Leider 
nahmen aber auch aus ungeklärten Gründen 
keine Schüler als Gäste an der Preisgerichts-
sitzung teil. Hier wäre es sicher möglich, die 
Kommunikation zu verbessern. Die einzel-
nen Entwürfe werden durch den Vorprüfer 
Jan Frontzek vorgestellt. 

Tina Born schlägt in ihrem Entwurf Papi-
lo einen 3,5–4 m großen Schmetterling (Mo-
narchfalter) aus durchbrochenem Edelstahl 
vor, der sich auf dem Dach des Schulgebäudes 
niedergelassen hat. Der Schmetterling als 
meist positiv besetztes Tier soll für Jugend, 
Lebensfreude und Freiheit stehen. Er kann 
ein weithin sichtbares und identitätsstif-
tendes Zeichen sein. Allerdings wurde vom 
Preisgericht der Bezug zu den spezifischen 
Merkmalen der Schule wie Internationalität 
und Sprachenvielfalt vermisst. 

Inselzeiten – Time Islands
Eingeladener Kunst am Bau-Wettbewerb für den Erweiterungsbau 

der Nelson Mandela Schule in Charlottenburg-Wilmersdorf

Renata Stih/Frieder Schnock: Inselzeiten – Time Islands Entwurf Dirk Rathke

Entwurf Dieter Balzer

Entwurf André TempelTina Born: Papilo

Renata Stih/Frieder Schnock: Inselzeiten – Time Islands

Renata Stih/Frieder Schnock: Inselzeiten – Time Islands
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anreisen mussten. Dass Künstlerinnen und Künstler solche 
Umstände in Kauf nehmen, zeugt von der sich verschlech-
ternden wirtschaftlichen Lage. Trotz dieser widrigen Rah-
menbedingungen hatten alle Teilnehmer ihr Bestes gegeben 
und zu ihren Entwürfen sogar noch vielfältige Modelle ein-
gereicht, was wieder einmal verdeutlichte, dass gerade für 
räumliche Konzepte die allein virtuelle Planung häufig nicht 
ausreicht.

Die Entwürfe
In ihrer Entwurfsentwicklung standen die Künstler vor der 
knappen Auswahl, entweder eine Wandfläche im Gebäude-
eingang schmücken zu dürfen, in die zusätzlich noch ein 
Heizkörper integriert ist, oder die Gestaltung einer seitli-
chen Hoffläche in Angriff zu nehmen, die um ein baufälli-
ges Trafohäuschen herum sich als eine Restbrache darbot. 
Während Verena Frank, Dieter Lutsch und Stefan Sous die 
Eingangswand wählten, versuchten sich Anne Boissel und 
Vanessa Henn an der Hoffläche, die sie jeweils mit mehrteili-
gen Installationen zu einem räumlichen Ensemble aufwerten 
wollten. 
Anne Boissel schlug dabei fünf skulptural verbogene „Turn-
stangen“ aus Edelstahlrohr vor, die nicht nur zur Benutzung 
und Bekletterung anregen, sondern auch formal irritieren 
sollten. Ihr Konzept wurde als eine selbstbewusste künstleri-
sche Geste und konsequente Arbeitshaltung gewertet, die ein 
inspirierendes Raumbild erzeugen kann. Die Benutzbarkeit 
der Installation wurde jedoch angezweifelt. 

Vanessa Henn wollte den gleichen Resthof mit einer Grup-
pe von Objekten bestücken und damit eine dynamische 
Sportlandschaft entwickeln: Ein Mast mit 14 Basketballkör-
ben für den „Freiwurf“, eine mit Efeu zu bewachsende Gitter-
struktur aus Sportplatzlinien an der Hallenwand angelehnt 
und schließlich ein über dem Ensemble schwebendes endor-
phines Konglomerat von verschiedensten Sportbällen. Die-
ser räumlichen Installation wurde ein spielerisches Potenzial 
und eine ironisch-kritische Tiefsinnigkeit attestiert, sie wur-
de allerdings in ihrem räumlichen Zusammenhang auch als 
zu heterogen angesehen. 

Für die Eingangswand entwickelte Verena Frank eine 
Folge von körperlichen und darin verallgemeinerten Be-
wegungsmotiven, die zwischen Sport, Rhythmik und Tanz 
changierten. Die Bildwand sollte sich mit der Bewegung des 
Betrachters verändern und durch den Flipeffekt von Lenti-
kulartafeln unterschiedliche Bildmotive eröffnen. Die im 
Bildspiel liegende Abwechslung könnte einer „Abnutzung“ 
entgegenwirken. Die eher philosophische Haltung des Ent-
wurfs wurde anerkannt, aber ihre Lösung in Form eines Ta-
felbildes auch kritisch angesehen. 

Dieter Lutsch übertrug in seinem Konzept das Innenleben 
der Sporthalle in eine Lichtgestaltung an der Eingangswand: 
Das Bewegungsspiel zweier Hallenbereiche sollte mittels Be-
wegungsmeldern sich in einem Lichtspiel darstellen, das sich 
der Linien der Bodenmarkierungen der beiden Bereiche ver-
dankte. Die optische Übersetzung des inneren Geschehens 
nach Außen und ihre formale Lösung in der Ästhetik einer 
abstrakten Grafik wurde positiv hervorgehoben. Bedenken 
wurden aber hinsichtlich der technischen Realisierbarkeit 
und der Sicherheit formuliert. 

Stefan Sous applizierte das Spielfeldornament des Hal-
lenbodens im Maßstab 1:8 auf eine der Eingangswand vor-
gestellte, hinterleuchtete Wand, auf der sich die grafischen 
Regelstrukturen des Sports tagsüber als Relief und nachts als 
Lichtlinien darstellen sollten. Der Vorschlag überzeugte hin-
sichtlich seiner räumlichen und gestalterischen Konsequenz, 
rief aber auch erhebliche technische Fragen hervor; künstle-
risch lehnte er sich an die Architektur und ihre räumlichen 
Strukturen an. 

Die Entscheidung
Die engagierte Diskussion des Preisgerichts führte in drei 
Wertungsrundgängen zu einer engeren Auswahl der Ent-
würfe von Vanessa Henn und Stefan Sous, mit denen zwei 
unterschiedliche künstlerische Herangehensweisen und 
Raumkonzepte sich in der Entscheidung gegenüber standen: 
Die Thematisierung des öffentlichen Raumes und seine An-
eignungspotenziale bei Henn einerseits und eine ans Design 
grenzende und an technische Schaltpläne erinnernde Wand-
gestaltung bei Sous andererseits. 
Fragen der architektonisch-räumlichen Schlüssigkeit und 
auch der möglichen Vandalismusanfälligkeit gaben schließ-
lich den Ausschlag dafür, dass die Stimmenmehrheit auf die 
eher klassische Wandarbeit von Stefan Sous entfiel, die bis 
zur Baufertigstellung im Frühjahr 2011 realisiert werden 
soll. Damit wird eine in Bild und Architektur harmonische 
Gesamtgestaltung entstehen, auf die alle Beteiligten und 
selbstverständlich auch die Sporthallennutzer gespannt sein 
dürfen. 

Martin Schönfeld 

Die Sporthalle an der Drisener Straße wird im Rahmen 
der K2-Projekte unter reichlich Zeitruck bis zum Früh-

jahr 2011 in die Realisierung gehen. Sie schloss die Folge 
der K2-Projekte im Jahr 2010 ab und wird unter reichlich 
Zeitdruck bis zum Frühjahr 2011 in die Realisierung gehen. 
Somit konnten im Rahmen des Konjunkturprogramms aus 
den Maßnahmen des Landes Berlin und seiner Stadtbezirke 
bisher insgesamt 286.000 Euro für Kunst am Bau erschlossen 
werden. 

Ausfälle im K2-Programm
Dies zufrieden stellende Ergebnis darf aber nicht über eini-
ge Ausfälle hinwegtäuschen: Nicht alle Bezirke hielten sich 
an die Vorgaben für Kunst am Bau. So ignorierte beispiels-
weise der Bezirk Spandau bei seinen Schulergänzungsbau-
ten die Anweisung Bau hinsichtlich der Vorgaben zu Kunst 
am Bau. Auch bei den Landesmaßnahmen gab es Ausfälle: 
Ausgerechnet die teuersten Einzelbaumaßnahmen mit ei-
ner Sportforschungshalle der Humboldt-Universität (6 Mill. 
Euro Baukosten) wie auch die Erweiterungsbaumaßnahmen 
an der Kunsthochschule Berlin-Weißensee (insgesamt 6,2 
Mill. Euro Baukosten) (KHB) waren nicht in der Beantwor-
tung der Kleinen Anfrage Nr. 16/13376 im Berliner Abgeord-
netenhaus durch den Staatssekretär für Kulturelle Angele-
genheiten, André Schmitz, vom 18. Juni 2009 enthalten, so 
dass sie auch nicht für Kunst am Bau abgefragt wurden. Sie 
gelangten erst mit Richtfesten und Einweihungen in die Pres-
se, was aber für eine Erschließung für Kunst am Bau viel zu 
spät war. Die Bauplanung und Bausteuerung lag bei dem Bau-
referat der Humboldt-Universität, wo man hinsichtlich der 
KHB-Baumaßnahmen erklärte, dass die „Bauwerke selbst 
schon Kunstwerke“ seien und dass Kunst am Bau der Kunst-
hochschule und ihren Studenten ihre „kreative Spielfläche 
beeinträchtigen“ würde. Hinter dieser Abwehr steht auch 
der haushälterisch motivierte Gedanke, dass Bauten für die 
Kunst keiner weiteren Kunst bedürften. Dazu hat man ande-
renorts eine differenziertere Haltung, wenn zum Beispiel der 
Erweiterungsbau des Lenbachhauses in München selbstver-
ständlich auch Kunst am Bau durch Olafur Eliasson erhalten 
wird. 

Diese zwei Auslassungen zeigen, dass leider noch kein 
Verlass auf eine konsequente Erschließung der öffentlichen 
Investitionsmaßnahmen für Kunst am Bau ist. Sie verdeutli-

chen, dass die meisten Projekte immer noch erkämpft werden 
müssen, dass trotz aller gegenteiligen Beteuerungen Kunst 
am Bau noch nicht selbstverständlich als ein Bestandteil der 
öffentlichen Baukultur angesehen wird, und das, obwohl alle 
Parteien im Berliner Abgeordnetenhaus die Kunst am Bau 
als einen festen Bestandteil der öffentlichen Kunstförderung 
ansehen. 

Der Wettbewerb 
Umso positiver war es, dass nach langen Vorbereitungen der 
Kunstwettbewerb zur Sporthalle Driesener Straße im Ok-
tober 2010 endlich beginnen konnte. Die von dem Berliner 
Architekturbüro Haberland entworfene Sporthalle füllt eine 
einst für Schrebergärten vorgesehene Blocköffnung in dem 
dicht bebauten „Nordischen Viertel“ des Prenzlauer Berg, 
das an den nordöstlichen Ringbahnwinkel anschließt. Der 
Doppelsporthalle setzten die Architekten die Sanitär- und 
Funktionsräume als einen zweistöckigen Riegel entlang der 
Straße vor, so dass eine Blockrandschließung erfolgte, seit-
liche Durchgänge aber den Hofbereich mit einem Spielplatz 
und Grünflächen weiterhin erschließen können. 

Für dieses Kunstprojekt wurden die zur Verfügung ste-
henden Kunst-Mittel zweier Baumaßnahmen gebündelt, so 
dass ein Betrag von insgesamt 75.000 Euro zusammenkam, 
von dem 25.000 Euro für das Wettbewerbsverfahren veraus-
gabt wurden, so dass immerhin noch 50.000 Euro für die zu 
schaffende Kunst verblieben. 

Der Wettbewerb stellte an die teilnehmenden Künstle-
rinnen und Künstler sehr hohe Anforderungen. Die dafür 
recht geringe Aufwandsentschädigung von 700 Euro wurde 
sogar von den Preisrichterhonoraren übertroffen. Die Bau-
maßnahme war bereits komplett durchgeplant und die lang 
gestreckte Fassade hatten die Architekten mit einer eigenen, 
weit dimensionierten künstlerischen Arbeit – einer Loch-
blechfassade mit Weinblattmuster – besetzt. Als Arbeitsbe-
reiche standen den Wettbewerbsteilnehmern deshalb nur 
eine Restwand im engen Foyer und eine halb zugestellte 
Hofecke zur Verfügung. Wegen des Baufortschritts und des 
damit erfolgten Zeitdrucks blieben den Künstlern zwischen 
Rückfragenkolloquium und Entwurfsabgabe gerade einmal 
vier Wochen Entwurfszeit. Dafür durften sie ihre Entwürfe 
in der Preisgerichtssitzung auch persönlich vorstellen, wofür 
zwei der Teilnehmer extra aus West- und Süddeutschland 

Kurz vor Kassenschluss
Kunst am Bau 

an der Sporthalle Driesener Straße

Stefan Sous: 1:8 – Ein Spiel mit Symmetrie und Spiegelung
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wähnt, dass das Selbstverständnis der Schule das einer ganz 
alltäglichen und „normalen“ Bildungseinrichtung ist.

Am 17. Januar diesen Jahres fand in Lichtenberg die Ju-
rysitzung zum Wettbewerb „Künstlerische Gestaltung der 
Carl von Linné Schule“ unter Vorsitz des Künstlers Thorsten 
Goldberg statt.

Die Jurymitglieder machten sich während der Vorprüfung 
mit den fünf Entwürfen vertraut. 

Susanne Bayers Arbeit „Wachsen“ nutzt die sich gegen-
überliegenden Ziegelwände des Foyers für eine Installation 
aus sechs Flachbildschirmen. Auf den Screens sind in redu-
zierter Darstellung Schattenrisse von verschiedenen Pflan-
zen auf weißem Grund zu sehen. Basierend auf den Zeichnun-
gen „Deutschlands Flora in Abbildungen“ von 1796 wachsen 
heimische Pflanzen wie Löwenzahn, Klee, Disteln, Wicken, 
Vergissmeinicht oder Sonnentau in kaum sichtbarer Ge-
schwindigkeit vom Samen über die Blüte heran, um im Weiß 
des Bildschirms wieder zu vergehen. In belebendem Kontrast 
zu dieser Zeitebene fliegt eine Biene gelegentlich in Echtzeit, 

scheinbar zwischen den Monitoren, von Pflanze zu Pflanze. 
Technisch wird dies durch die Synchronisierung der Monito-
re ermöglicht. Die Studien zur Metamorphose der Pflanzen 
sind ein direkter Bezug zum Namensgeber der Schule und zu 
einer Zeit der Naturstudien durch Anschauung. Aber auch 
ganz direkt lässt sich zum Lernprogramm der Floristik und 
des Gartenbaus an der Carl von Linné Schule eine Beziehung 
sehen.

Das als Ganztagsschule geführte Förderzentrum Carl von 
Linné Schule für körperbehinderte Schülerinnen und 

Schüler wurde 1976/77 in einem Wohngebiet mit überwie-
gend in Typenbauweise erstellten Wohnbauten als Sonder-
bau unter der Leitung des Architekten Eisentraut errichtet. 
Betonfertigteilsystem, horizontale Fensterbänder, farbige 
Holztüren und die Großzügigkeit der Gesamtanlage sind die 
Zutaten, die die Qualität des sehr eigenständigen Gebäudes 
skizzieren. In den öffentlichen Bereichen der Schule trifft 
man auf zahlreiche anregende Kunst am Bau-Objekte aus der 
Zeit der Entstehung. Dem besonderen Charme einer ange-
staubten Moderne wird zur Zeit durch das Architekturbüro 
„Numrich Albrecht Klumpp“ mit einer umfassenden Sanie-
rung begegnet, die einen Kunstwettbewerb möglich machte.

Der Namensgeber der Schule, Carl von Linné (1707-1778), 
war ein schwedischer Naturwissenschaftler und entwickelte 
als Forscher ein noch heute gebräuchliches Klassifizierungs-
system für Botanik und Zoologie. Mit dem Katalog „Hortus 
Cliffortianus“ schuf er das erste nach diesen Prinzipien ge-

ordnete Pflanzenverzeichnis. Eingeladen waren die Künstle-
rinnen und Künstler Susanne Bayer, Thomas Kilpper, Ivan 
Lacaze, Susanne Lorenz und Reiner Maria Matysik, ihre Ide-
en für Kunst am Bau in einem nicht anonymen, einstufigen 
Verfahren zu entwickeln. In der Auslobung waren das Foyer 
und der Eingangsbereich als vorrangiger Standort für die 
Kunst benannt. Die Inhalte der Sonderpädagogik sollten bei 
der künstlerischen Gestaltung beachtet werden. Hier sei er-

Preisgerichtssitzung: 9. Dezember 2010
Auslober: Land Berlin
Wettbewerbsart: Eingeladener Wettbewerb
Wettbewerbsteilnehmer: Anne Boissel, Verena Frank, 
Vanessa Henn, Dieter Lutsch, Stefan Sous
Realisierungsbetrag: 50.000 Euro
Aufwandsentschädigung: 700 Euro
Fachpreisrichter: Ute Weiss Leder (Vorsitz), Wolfgang Krause, 
Christiane Dellbrügge, Rolf Wicker (stellvertretender Preisrichter), 
Martin Kaltwasser (ständig anwesender stellvertretender Preisrichter)
Sachpreisrichter: Nadja Haberland (Architektin), Wolfgang Lampe 
(Senatsverwaltung für Bildung, Wissenschaft und Forschung)
Vorprüfung: Ralf Sroka
Ausführungsempfehlung zugunsten von: 
Stefan Sous, „1:8 – Ein Spiel mit Symmetrie und Spiegelung“. 

Erkenne dich selbst
Vom Wachsen und Schwärmen

Entwurf Dieter Lutsch

Entwurf Verena Frank

Vanessa Henn: Freiwurf

Anne Boissel: Turnstangen

Susanne Bayer: Wachsen (2)
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Preisgerichtssitzung: 20. Januar 2011
Auslober: Bezirksamt Lichtenberg von Berlin
Wettbewerbsart: Eingeladener Wettbewerb
Wettbewerbsteilnehmer: Susanne Bayer, Thomas Kilpper, Ivan 
Lacaze, Susanne Lorenz, Reiner Maria Matysik
Realisierungsbetrag: 64.000 Euro
Aufwandsentschädigung: 1000 Euro
Fachpreisrichter: Thorsten Goldberg (Vorsitz), Josefine Günschel, 
Stefan Krüskemper, Ute Müller-Tischler, Patricia Pisani 
Sachpreisrichter: Kerstin Beurich (Bezirksstadträtin), Katrin Framke 
(Bezirksstadträtin), Kerstin Kast-Rützel (Schulleiterin), Hans-Ulrich 
Lehmann (Leiter der Bauabteilung)
Vorprüfung/Wettbewerbskoordination: Wita Noack
Ausführungsempfehlung zugunsten von: Susanne Bayer „Wachsen“ 

Mehrheit durchsetzten. Die zur Realisierung empfohlene In-
stallation von Susanne Bayer knüpft überzeugend mit zeit-
genössischen Mitteln an eine Traditionslinie an, in der die 
direkte Anschauung der Natur noch mit der Gewissheit der 
Erkenntnismöglichkeit über ihr Wesen verbunden war. Die 
rationalen Prinzipien von Ordnung, der Taxonomie wie sie 
Linné aufgrund von direkten Studien an Pflanzen theoretisch 
ausformulierte oder die künstlerische Betrachtungsweise der 
Pflanzen-Morphologie wie sie J.W. Goethe – gerade auch im 
fruchtbaren Widerpart zu Linné – in Form von Zeichnungen 
entwickelte, um Sein als ganz verstehen zu können, finden 
sich in dieser Arbeit wieder. Nahezu zwingend mündet sie in 
der Aufforderung: Erschaue die Welt, erkenne dich selbst. 

Stefan Krüskemper

Bildender Künstler

Thomas Kilppers Arbeit „Ligamente“ – Ligamente sind fa-
serige Bindegewebsstränge, die sich zwischen Körperteilen 
aufspannen, um sie im Raum zu fixieren – überschritt das 
zur Verfügung stehende Budget, sodass im Vorfeld über den 
Verbleib im Verfahren diskutiert werden musste. Sein Ansatz 
beruhte auf der Entfernung einer der Ziegelwände im Foyer, 
um eine Fläche für einen loungeartigen Foyerbereich als Ort 
des Verweilens und der Kommunikation zu gestalten. Mittels 
schwarzer und weißer Bänder aus Stahlblech, die im Raum 
zusammenlaufen, um in Sitzmöbeln zu kulminieren, spannt 
Thomas Kilpper eine funktionale Raumskulptur mit vielfälti-
gen Deutungsmöglichkeiten auf. Die Arbeit verblieb zur wei-
teren Bewertung einstimmig im Verfahren, da die Gesamt-
heit der Umbauten gewisse Einsparungen mit sich brachte, 
die das Konzept als finanzierbar erscheinen ließ.

Ivan Lacazes Wandgestaltung „Mensch erkenne dich 
selbst“ (Linné) setzt sich aus hunderten drehbaren Holz-
würfeln zusammen, die auf einer Konstruktion aus Stäben 
vor einer der beiden Ziegelwände des Foyers gesetzt wurden. 
Durch Drehung der Würfel werden pixelgleich unterschied-
liche Farbflächen der Würfel sichtbar und laden die Nutzer 
so zum kreativen Gestalten von Mustern, Texten oder Bil-
dern ein. An der gegenüberliegen Ziegelwand wird eine Bank 
im Stil der 70er-Jahre als Teil der interaktiven Installation 
vorgeschlagen. Aus der Architektur heraus entwickelt der 
Künstler die Farbigkeit der Würfelflächen, die er durch ein 
Beleuchtungskonzept betont.

Susanne Lorenz nimmt den Betrachter mit in die Welt der 
Formprozesse und der Entstehungsprinzipien der Natur. Ihre 
Arbeit „Signet“ besteht aus wenigen modellhaften Blattfor-
men, die sich in Kaleidoskopen gespiegelt immer wieder zu 
neuen Strukturen zusammenfinden. Die Arbeit nimmt hin-
tersinnig Bezug auf das Prinzip der Erfassung und der sys-
tematischen Klassifizierung von Pflanzen und die hiermit 
einhergehende Reduzierung und Vereinfachung der Arten-
vielfalt durch Carl von Linné. Konkret sind insgesamt sechs 
Kaleidoskope an Gummibändern im Foyer von der Decke ab-
gehangen und können von den Schülerinnen und Schülern 
benutzt werden. Zusätzlich installiert Susanne Lorenz eine 
kaleidoskopartige Großform als zeichenhaften Fokus der 
Identifikation unbeweglich unter die Decke des Foyers.

Reiner Maria Matysiks „Schwärmen“ sieht 50 verschiede-
ne vom Künstler benannte, entworfene und hergestellte Or-
ganismen vor, die sichtbar im Foyer an Stangen beheimatet 
sind. Diese Station ihres Zyklus verlassen die Objekte, wenn 
sie an Neuzugängen der Schule zur Begrüßung und Beglei-
tung ausgegeben werden. Für ein Jahr sind die kleinen Ob-
jekte zur persönlichen Pflege vergeben und können an Roll-
stühlen, Dreirädern oder Fahrrädern montiert werden, um 
daraufhin in der Schule mit ihren „Wirten“ auszuschwärmen. 
Die organischen Skulpturen aus Kunststoff tragen individu-
elle Titel, die einer lebendigen aber auch poetischen Welt ent-
lehnt sind.

Im Verlauf der Jurysitzung wurden die Arbeiten in zwei 
Rundgängen diskutiert, ihre Stärken gewürdigt und ihre 
Schwächen abgewogen. Der Ansatz von Susanne Lorenz 
überzeugte das Preisgericht durch die assoziativen Aspekte. 
Kritisch befragt wurden aber die Wirksamkeit des Deckenob-
jekts in einem eher niedrigen Foyer und die Nachhaltigkeit 
des Interesses an den Kaleidoskopen. Die Aufhängung der 
Kaleidoskope in einem belebten Foyer mit Gummibändern 
befremdete das Preisgericht. Thomas Kilppers Öffnung der 
Architektur zugunsten eines luftigen Raumeindrucks im Fo-
yer war ebenso mutig wie stimmig. Die einbrennlackierten 
Stahlobjekte in ihrer etwas zu schneidigen Gestalt und der 
rutschigen Haptik wurden sehr kontrovers diskutiert. Beide 
Entwürfe konnten die zweite Runde nicht erreichen.

Ivan Lacazes künstlerische Idee eines kreativen Betäti-
gungsfelds wurde gewürdigt. Die Stärke dieser Arbeit ist 
ihre Materialität und Wertigkeit. Dagegen wurde ins Feld 
geführt, dass ein überzeugendes Bild durch eine Benutzung 
möglicherweise nicht entsteht, die Arbeit aus sich selbst he-
raus aber nicht genügend Qualität entfaltet. Rainer Maria 
Matysiks Entwurf begeisterte durch seine künstlerische und 
innovative Kraft. Das Kunstwerk geht eine emotionale Ver-
bindung mit den Schülerinnen und Schülern ein, um so in der 
gesamten Schule Präsenz zu erlangen. Die geäußerte Kritik, 
dass eine Annahme der Objekte durch die Kinder nicht vor-
hersehbar ist, konnte nicht vollständig zerstreut werden. Die 
formale Strenge der zurückhaltend animierten Zeichnungen 
und die kontemplative Stimmung der Arbeit von Susanne 
Bayer wurden vom Preisgericht gelobt. Als besondere Quali-
täten nannte das Preisgericht den kalligrafischen Ausdruck, 
die Strukturierung des Schultages durch den Rhythmus der 
Veränderungen und die spannungsreich verschränkten Ebe-
nen der Zeitlichkeit. Auch gab es eine kritische Position: die 
Zurücknahme der Mittel wurde als beliebig und die Motive 
als zu naheliegend empfunden. Und doch konnte sich der 
Entwurf „Wachsen“ in der Schlussabstimmung mit großer 

Susanne Lorenz: Signet

Ivan Lacazes: Mensch erkenne dich selbst

Thomas Kilpper: LigamenteReiner Maria Matysik: Schwärmen
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Preisgerichtssitzung: 28. Februar 2011
Auslober: Bezirksamt Lichtenberg von Berlin
Wettbewerbsart: Eingeladener Kunstwettbewerb
Wettbewerbsteilnehmer: 
Gabriele Basch, Moritz Götze, Katrin von 
Maltzahn, Sinta Werner, Barbara Wille
Realisierungsbetrag: 18.400 Euro
Aufwandsentschädigung: 500 Euro
Fachpreisrichter: Susanne Ahner, Gisela 
Genthner, Detlev Schneider, Jo Schöpfer (Vorsitz), 
Herbert Wiegand.
Sachpreisrichter: Kerstin Beurich 
(Bezirksstadträtin), Uwe Drepper (Architekt), 
Ute Müller-Tischler (Leiterin des Kunst- und Kultur-
amtes), Kerstin Hampeis (Konrektorin), 
Frau Müller (Gesamtelternvertreterin), 
Andreas Prüfer (Bezirksstadtrat), Ina Ritzmann 
(Untere Denkmalschutzbehörde).
Vorprüfung: Franziska Kirchner
Ausführungsempfehlung zugunsten von: 
Barbara Wille, Große Pause 

Sinta Werner, Raumbild und Bildraum: 
Sinta Werner will mit ihrem Entwurf die 
Wahrnehmung der Schüler schärfen und 
auf die Probe stellen. Sie sieht ein großfor-
matiges Wand-, Boden- und Deckenbild vor, 
das die Hälfte des Flures im ersten Oberge-
schoss einnehmen soll. Der Flur soll vermes-
sen und in einem 3D-Animationsprogramm 
nachgebaut werden. In ein Streifen-Raster 
übersetzt und einen Meter versetzt wird 
das Raster mit Latexfarbe an den Wänden 
und durch Intarsienarbeit auf dem Fußbo-
den wiedergegeben. Die Farbigkeit ist auf 
das bestehende Farbkonzept abgestimmt. 
Die Arbeit von Sinta Werner wirkt in ihrer 
Eindringlichkeit polarisierend und wird 
entsprechend kontrovers diskutiert. Ihr 
Raumkonzept reißt aus dem Schulalltag 
heraus, es macht überzeugend klar, dass 
es nicht nur eine Perspektive auf die Dinge 
gibt. Dem wird entgegengehalten, dass der 
Bezug zum Ort fehle und dass eine Arbeit, 
die eine derartige Wucht entfalte, an einem 
lauten, quirligen Ort wie einer Grundschule 
überfordernd wirke. 

Gabriele Basch: Gabriele Basch schafft 
mit ihrem Entwurf eine Verbindung der 
verschiedenen Bauteile. Eine textile Wand-
tapete mit Natur- und Tiermotiven mit sil-
houettenartigem Hintergrund, der an Land-
schaftsformen erinnert, soll im Bereich des 
ersten Obergeschosses und im Erdgeschoss 
tapeziert werden. An den schmalen Fenster-
abschnitten der Mensa wird eine Folienbe-
schichtung mit Baummotiven angebracht. 
Das Konzept geht auf die Farbgebung der In-
nenräume ein, die Jury bewertet die verwen-
dete Tapetentechnik als leicht nachvollzieh-
bar und den Kindern vertraut. Wie bei der 
Betrachtung eines orientalischen Teppichs 
lassen sich immer wieder neue Muster und 
Figuren finden.

Die Bewertungsrunden verlaufen kont-
rovers, insbesondere als unter den drei in 
der letzten Bewertungsrunde verbliebenen 
Arbeiten von Barbara Wille, Katrin von 
Maltzahn und Gabriele Basch der zur Rea-
lisierung empfohlene Entwurf ausgewählt 
werden soll. Die Vertreterinnen der Schule 
verweisen darauf, dass die Kunst auch ge-
genüber Lehrerinnen und Eltern bestehen 
muss. 

Mit knapper Mehrheit wird der Entwurf 
von Barbara Wille zur Realisierung empfoh-
len. Überzeugend ist die Klarheit und Ein-
fachheit ihrer Idee, die ganz beiläufig eine 
praktische Lernsituation schafft.

Britta Schubert

Die Roedernschule, deren offizieller Name 
Obersee-Grundschule umgangssprach-

lich kaum verwendet wird, liegt im Zentrum 
von Alt-Hohenschönhausen. Gebaut wurde 
das schlichte, symmetrisch konzipierte Ge-
bäude 1912 für alle damaligen 892 Schul-
kinder Hohenschönhausens. Wichtigstes 
Gestaltungselement der Außenfassade sind 
Terracottaverzierungen: die Tierfiguren zei-
gen fleißige Bienen und Ameisen, weise Eu-
len und langsame Schnecken. Das Gebäude 
steht unter Denkmalschutz, seine Nutzung 
dokumentiert die wechselvolle Geschichte 
des vergangenen Jahrhunderts. 1946, als 
kaum ein Berliner Schulgebäude vollständig 
nutzbar gewesen sein dürfte, wurden hier 
1525 Schülerinnen und Schüler in 41 Klassen 
unterrichtet. In der DDR war die Polytechni-
sche Oberschule „Nikolai Bersarin“, benannt 
nach dem Ersten Stadtkommandanten Ber-
lins, im Gebäude untergebracht.

Heute ist die Schule eine kleine, 2,5-zügige 
offene Ganztagsgrundschule für 352 Schüle-
rinnen und Schüler aus der Umgebung. Der 
Kunstwettbewerb ist Teil einer vollständigen 
Sanierung. Eingeladen waren vier Künst-
lerinnen und ein Künstler: Gabriele Basch, 
Moritz Götze, Kathrin von Maltzahn, Sinta 
Werner und Barbara Wille.

Die Wettbewerbsaufgabe sah vor, ein si-
gnifikantes Zeichen oder mehrere Orien-
tierungspunkte im Gebäude zu setzen. Als 
Standorte wurden die neue Mensa und der 
Flur der ersten Etage vorgeschlagen, das 
künstlerische Medium war freigestellt.

Die Entwürfe
Barbara Wille, Große Pause: Die große Pause, 
der unumstrittene Höhepunkt eines jeden 
Schulvormittags soll der zeitliche Ausgangs-
punkt für eine schuleigene Sonnenuhr sein. 
Barbara Wille sieht auf dem Flurfußboden 
des ersten Stockwerks eine Simulation des 
durch die Fenster einfallenden Sonnenlichts 
vor. Am Tag des Frühlingsanfangs wird wäh-
rend der Großen Pause der Lichteinfall er-
mittelt, genau dort soll eine Bodenintarsie 
aus hellgrauem Linoleum in den dunklen Bo-
den eingesetzt werden. 

Ein Modell der lichtdurchfluteten Flursi-
tuation soll im Maßstab 1:20 in der Mensa 
der Schule aufgestellt werden und den Schü-
lerinnen und Schülern Überblick verschaffen 
und eine Orientierung im Gebäude bieten.

Katrin von Maltzahn, Anagramm: Die 
Künstlerin wählt aus den in der deutschen 
Sprache am häufigsten verwendeten Verben 
diejenigen mit Bezug zum Leben, Lernen, 
Forschen aus. Sie entwirft Textbilder aus 
zweifarbigen Terracotta-Kacheln, die auf 
insgesamt 16 Wandarbeiten über alle Etagen 
verteilt werden. Bei der Diskussion des Ent-
wurfs wird der Anspruch, durch Gestaltungs-
elemente Bildungs- und Erziehungsarbeit zu 
leisten, hervorgehoben. Die Arbeit greift den 
Prozess des Lesenlernens auf und unterlegt 
ihn. Sie drängt sich nicht auf, taucht aber an 
verschiedenen Stellen des Hauses wieder auf. 
Als unbefriedigend wird von einigen Jury-
mitgliedern die Beliebigkeit bei der Auswahl 
der Verben und der fehlende Überraschungs-
moment angesehen.

Moritz Götze, Stilleben & Wissenskos-
mos: Moritz Götze setzt mit seinem Entwurf 
auf das Bild als Inspiration. Er sieht drei far-
benfrohe Wandbilder aus Industrieemail vor, 
einen „Wissenskosmos“ für den oberen Flur 
mit Lernmaterialien wie Globus und Note-
book, ein Wandbild für die Mensa mit dem 
Thema „Mittag“, das zum Teil in ironisch 
zugespitzter Weise Bezug zum Mittagessen 
aufweist und ein ebenfalls für die Mensa vor-
gesehenes „Blumenstilleben“, von farbigen 
Insekten umschwirrt. Im Bewertungsrund-
gang wird auf die frische Bildsprache und die 
große Präsenz des Entwurfs hingewiesen. 
Dennoch erscheint die Arbeit den Jurorin-
nen und Juroren als zu bilderbuchartig und 
zu wenig hintergründig.

GroSSe Pause in Hohenschönhausen

Barbara Wille: Große Pause

Sinta Werner: Raumbild und Bildraum 

Katrin von Maltzahn: Anagramm 

Moritz Götze: Stilleben & Wissenskosmos 

Entwurf Gabriele Basch
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PS. Nach einem Widerspruch der Nutzer 
und entgegen der Empfehlung des Preisge-
richtes beauftragte das Bezirksamt Lichten-
berg die Künstlerin Katrin von Maltzahn 
mit der Ausführung ihres Projektes.
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im Angebot des ersten Wettbewerbs gefun-
den werden können. Aber nicht nur formale 
Wiederholungen fanden sich, sondern auch 
Wettbewerbsteilnehmer, die ihre Entwürfe 
aus der ersten Ausschreibung neu auflegten. 

Kritische Konzepte
Das Teilnehmerfeld war vielfältig: Da waren 
sowohl die sicheren Lieferanten staatstra-
gender Pathosformeln und pseudosakraler 
Inszenierungen, da war auch die Pavillon-De-
sign-Fraktion vertreten, da waren abstrak
te wie auch figürlich narrative Ansätze der 
Bildhauerei und da waren schließlich auch 
denkmalkritische Ansätze und Positionen 
der Konzeptkunst vorhanden. Aus die-
ser Richtung kamen die vielschichtigeren 
Vorschläge: Die Besonderheit des Sockels 
exponierte das „Büro Berlin“. Karin San-
der thematisierte das Überkommen des 
Sockels in unsere Gegenwart mittels einer 
konservierenden Intervention. Clegg und 
Guttmann komponierten eine Assamblage 
von Sockelfragmenten der hergebrachten 
Nationaldenkmäler des 19. Jahrhunderts in 

Ein Projekt von Politikern für Politiker 
war das Freiheits- und Einheitsdenkmal 

von Beginn an. Eine notwendige breite ge-
sellschaftliche Basis konnte es auch mit dem 
2008/2009 durchgeführten Gestaltungs-
wettbewerb nicht erlangen. Dieser scheiter-
te nicht nur an überbordenden inhaltlichen 
Ansprüchen, sondern auch an eklatanten 
Verstößen gegen die Wettbewerbspraxis 
und dem dahinter stehenden politisch-
instrumentellen Anspruch. Die Initiatoren 
disqualifizierten die 533 Entwürfe als unzu-
reichend und flüchteten sich eilends in eine 
zweite Wettbewerbsphase als neu ausge-
schriebenen, eingeladenen Wettbewerb. 

Dem Protest der Künstlerverbände war 
es zu verdanken, dass der Neuausschrei-
bung ein offenes Bewerberverfahren vorge-
schaltet und dass eine wesentliche konzepti-
onelle Korrektur vorgenommen wurde: Die 
Erinnerung sollte sich nun auf die friedliche 
Revolution des Herbstes 1989 und die daraus 
folgende Wiedererlangung der deutschen 
Einheit konzentrieren. Auf Bezüge zur 
„Heldenstadt“ Leipzig, zu sämtlichen Frei-
heitsbewegungen der deutschen Geschichte 
und auf einen „Ort der Information“ wurde 
verzichtet. Damit erschienen die politischen 
Ansprüche an das Projekt in ihre Schranken 
verwiesen. Und auch die Wettbewerbsfor-
malien folgten nun dem gültigen Reglement. 
So durfte man also gespannt sein, ob mit ei-
ner zweiten Ausschreibung der notwendige 
Ausgleich zwischen Kunst und Politik her-
gestellt werden konnte und ob das Projekt 
sich von einer rein politischen Initiative nun 
zu einem gesamtgesellschaftlichen erinne-
rungskünstlerischem Anliegen entwickeln 
konnte. 

Aus 382 Interessensbekundungen wähl-
te ein Gremium, dessen Zusammensetzung 
nicht bekannt gegeben wurde, 33 Kandidaten 
aus, von denen 28 ihre Entwürfe einreichten. 
Das Preisgericht tagte am 1. und 2. Oktober 
2010 und nahm sich genau so viel Zeit, wie 
schon eineinhalb Jahre zuvor für die damals 

noch 533 Entwürfe des ersten Wettbewerbs. 
Immerhin war es diesmal den Richtlinien 
für Planungswettbewerbe (RPW2008) ent-
sprechend zusammengesetzt, so dass die 
Fachpreisrichter ihrer Qualifikation nach 
auch tatsächlich Fachpreisrichter waren 
und über die Stimmenmehrheit verfügten. 
Experten für Kunst im öffentlichen Raum 
und zeitgenössische Erinnerungskunst ge-
hörten der Jury aber nicht an. Dafür waren 
der BBK-Bundesverband und der Deutsche 
Künstlerbund sogar mit Preisrichtern in der 
Jury vertreten.

Zum Tag der Deutschen Einheit am 3. 
Oktober 2010 präsentierte Kulturstaatsmi-
nister Bernd Neumann im Berliner Martin-
Gropius-Bau drei Preisträger und zwei An-
erkennungen sowie die übrigen Entwürfe in 
einer öffentlichen Ausstellung. 

Das neuerliche Ergebnis unterschied sich 
in seiner Vielfalt der gestalterischen Mög-
lichkeiten nicht wesentlich von der „Bunt-
heit“ des ersten Wettbewerbs. Und für die 
engere Wahl der drei Preisträger und zwei 
Anerkennungen hätte auch Vergleichbares 

Kontrast zur von Kurt Masur 1989 in Leipzig 
aufgestellten Litfasssäule. Stih und Schnock 
reflektierten in ihrer Inszenierung von vier 
„Historienbildern“ die Demonstration des 
4. November 1989, was sie mit einem Sang- 
und Klangraum und Workshops verbinden 
wollten. Sie waren die einzigen, die ihrem 
Konzept einen Happening- und Projekt-
charakter verliehen. Und schließlich ließen 
Horst Hoheisel und Andreas Knitz eine 
goldene Replik der Quadriga des Branden-
burger Tors auf einer Drehscheibe rotieren, 
womit sie süffisant das Denkmalsvorhaben 
zum Tanz ums goldene Kalb werden ließen. 
Diese Formen der künstlerischen Reflexion 
hielten dem Auftraggeber einen Spiegel vor. 
Da sie alle Repräsentationserwartungen un-
terliefen, gelangten sie nicht über den ersten 
oder zweiten Wertungsrundgang hinaus. Sie 
demonstrierten aber, dass Künstlerinnen 
und Künstler auch in einem solchen Projekt 
eine selbstbewusste und gegenüber dem 
Auftraggeber unabhängige Position einneh-
men können. Dass sie damit aber auch zum 
kritischen Feigenblatt im staatstragenden 
Projekt wurden, ist in der Wettbewerbsteil-
nahme strukturell angelegt. 

Die Preisträger
Vom traditionellen Denkmalskonzept und 
konventioneller Staatsrepräsentation un-
terschieden sich auch die in engere Auswahl 
genommenen Entwürfe. Ihre Prämierung 
zeugte aber auch davon, dass sie bestimm-
te Vorstellungen der Auftraggeber erfüllt 
hatten: eine aufstrebende Pathosformel in 
jenem gruppenbedingtem Freischwinger 
von Milla und Partner, die an dem engels-
gleichen, zukunftsträchtigen Flügelmotiv 
nicht vorbeikommt; eine trivialsemantische 
(16 Stützen für 16 Bundesländer), eindeu-
tig sprechende Denkmalsdidaktik in dem 
Wörter-Dach von Meck Architekten, wo die 
vielen Freiheitswörter zur düsteren Keu-
le im Nacken werden; und schließlich von 
Stephan Balkenhol eine Demutsgeste des 

Augen zu und durch ! 
Der zweite Wettbewerb für ein Freiheits- und Einheitsdenkmal scheitert 

mit drei Preisträgern

Entwurf Milla und Partner

Entwurf Meck Architekten
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knienden Mannes, die das Selbstbild der geläuterten Nation 
repräsentiert. Dabei lassen vor allem die Entwürfe von Bal-
kenhol und Meck Architekten die zentralen Probleme der Ju-
ryarbeit aufscheinen. 

Stephan Balkenhols kniender Mann, als eine Geste der Be-
scheidenheit intendiert, wäre jedem anderen Ort angemes-
sen. Für die Erinnerung an die friedliche Revolution in der 
DDR erweist sich der Entwurf aber als eine zu leichtfertige 
Motiv-Übernahme. Denn in der neueren politischen Ikono-
graphie ist der Gestus des demütig kniend Gedenkenden 
vorrangig mit dem „Warschauer Kniefall“ von Willy Brandt 
am 7. Dezember 1970 am Denkmal für die Opfer des Ghetto-
Aufstandes verbunden. Brandts Kniefall wurde zum Sinnbild 
der Erinnerung und gedenkenden Aufarbeitung der natio-
nalsozialistischen Verbrechen, vor allem des Völkermords 
an den Juden Europas. Diese demonstrative Verbeugung vor 
den Opfern ist selbst schon in die bundesrepublikanische 
Geschichte eingegangen und wurde am 7. Dezember 2010 in 
Warschau mit einer Gedenktafel gewürdigt. Balkenhol mag 
seinen Entwurf redlich erdacht haben, sicherlich auch aus 
der Motivation heraus, allem Hurra-Patriotismus entgegen 
zu wirken. Für die Erinnerungskunst erweist er sich aber als 

ein ikonografischer Fehlgriff. Dass dieser aber nicht einmal 
ansatzweise in der veröffentlichten Beurteilung durch das 
Preisgericht angedeutet wurde, zeugt von dem eklatanten 
Fehlen einer kompetenten kunstwissenschaftlichen Position 
in der Jury. 

Der Entwurf von Andreas Meck dagegen repräsentiert na-
tionales Pathos, mit dem der Architekt die Bundesregierung 
bereits mit dem Bundeswehrehrenmal bediente. Sein Kon-
zept für den Schlossplatz überbaut den zweifelhaften Sockel 
mit einem monumentalen Baldachin. Damit sakralisiert er 
den Ort und verleiht ihm eine völlig unangemessene Bedeu-
tung. Er unternimmt eine nachträgliche Nobilitierung und 
Rehabilitierung des Kaiser-Wilhelm-Nationaldenkmals und 
stilisiert den zurückgelassenen Sockel zu einem wichtigen 
historischen Ort, der dieser jedoch nie war. 

Eine politische Aufgabe
Das unentschiedene Ergebnis von gleich drei Preisträgern 
konnte das nunmehr zweite Debakel nur notdürftig verhül-
len und belebte die grundsätzlichen Zweifel an dem Denk-
malsvorhaben. In der Presse wurde auch der zweite Wett-
bewerb als gescheitert angesehen und sein Ergebnis lasse 

Ratlosigkeit zurück. Die FAZ brachte es auf den Punkt: „Der 
Berg hat gekreißt und drei Mäuse geboren.“ (5.10.2010) Davon 
ließen sich aber die politisch Verantwortlichen nicht beirren. 
Es gibt einen Bundestagsbeschluss und der ist abzuarbeiten 
und konsequent zu erfüllen: „Augen zu und durch!“ Allein 
Berlins Regierender Bürgermeister Wowereit formulierte am 
7. Oktober 2010 im Abgeordnetenhaus seine Ablehnung der 
ausgewählten Entwürfe. 

Der Konflikt zwischen Politik und Kunst brach in der Preis-
gerichtssitzung offen aus. Der Juryvorsitzende Meinhard 
von Gerkan legte sein Amt nieder und verließ die Versamm-
lung. Das hat es schon lange nicht mehr in einer Jurysitzung 
gegeben und zeugt davon, dass die politisch-instrumentellen 
Ansprüche an das Projekt nicht zurück gestellt wurden. 

Das Wettbewerbsergebnis vertagte die Entscheidung und 
gab damit die Entscheidungshoheit an die auslobenden Poli-
tiker zurück. Inwieweit das Preisgericht oder sonstige unab-
hängige und fachkompetente Persönlichkeiten in die weitere 
Entscheidungsfindung und nachfolgende Beauftragung ein-
gebunden werden, ist völlig offen. Der Kompromiss der drei 
Preisträger lässt sich somit auch als eine Ausschaltung des 
Preisgerichts ansehen. So verbleibt das Projekt auf der allein 
politischen Ebene der formalen Erfüllung eines Parlaments-
beschlusses, die sich Kulturstaatsminister Neumann offen-
sichtlich zu seinem Ziel in der laufenden Legislaturperiode 
erkoren hat. Zu einer Angelegenheit der Bevölkerung ist das 
Denkmalsvorhaben aber auch mit seinem zweiten Wettbe-
werb nicht geworden. 

Für den Projektfortgang halten das Juryprotokoll und der 
vom Bundesamt für Bauwesen und Raumordnung veröffent-
lichte Wettbewerbsflyer fest, dass „die drei preisgekrönten 
Arbeiten einer Überarbeitung zuzuführen“ sind. Wenn das 
Denkmalsvorhaben an die friedliche Revolution 1989 erin-
nern soll, dann muss daran erinnert werden, dass in der DDR 
das „Zuführen“ und die „Zuführung“ bei den staatlichen Si-
cherheitskräften der übliche Begriff für Festnahme war. Aber 
auch sonst steht die „Zuführung“ für eine staatliche Hand-
lung, die dem erklärten Willen des Betroffenen entgegen 
steht. Und darin eröffnet sich nun eine tiefsinnige Bedeu-
tung: Die politische Übernahme hat also schon begonnen!

Martin Schönfeld

Entwurf Horst Hoheisel und Andreas Knitz

Entwurf Clegg & Guttmann

Entwurf Büro Berlin Entwurf Waldemar Otto

Entwurf Stephan Balkenhol

Entwurf Karin Sander

Entwurf Stih & Schnock
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keit und ihrem Arbeitsauftrag entsprechend 
für die betroffenen Werke Partei ergreifen 
und von ihrer Seite Strategien für einen 
angemessenen Umgang und einer entspre-
chenden ökonomischen Lösung entwickeln 
müssen. Hierbei bestimmte wohl nur ein 
betriebswirtschaftliches Kalkül das Hand-
lungsvermögen und Denken. Zu dieser 
Engstirnigkeit haben sicherlich auch ideolo-
gische Scheuklappen ihren Teil dazu beige-
tragen. Das Handeln aller Beteiligten wurde 
in konzertierter Aktion allein von der Ein-
sparung der Demontage-, Restaurierungs- 
und Aufbewahrungskosten geleitet. Doch 
hätten diese Finanzierungen leicht aus den 
Gewinnen der Veräußerung der attraktiven 
Liegenschaften vorgenommen werden oder 
dem neuen Eigentümer zur Verkaufsauflage 
gemacht werden können, worauf Thomas 
Flierl in seinen Anfragen ans Berliner Ab-
geordnetenhaus (22.2.2010 und 24.2.2010) 
berechtigterweise hinwies. 

Die neuen, privaten Eigentümer können 
mit den Werken machen, was sie wollen: sie 
einmotten, an einem beliebigen Ort anbrin-
gen oder auch in zehn oder zwanzig Jahren 
gewinnbringend dem Kunstmarkt zufüh-
ren. Die Gesellschaft, für welche die Kunst-
werke einst entstanden, kann dagegen nicht 
eingreifen. Für die Öffentlichkeit sind diese 
Kunstwerke damit mittelfristig verloren. 

Die Moral aus dieser Geschichte zeigt, 
dass das Verfahren der öffentlichen Aus-
schreibung für eine Rettung gefährdeter 
Kunst am Bau zu kurz greift, weil sie auf 
keiner fachlichen Grundlage und nach fach-
lichen Kriterien erfolgt. Die hier durchge-
führte „Verwertung“ zeigt, dass konzeptio-
nelle Grundlagen für einen bewussten und 
verantwortungsvollen Umgang mit öffentli-
chem Kunstbesitz, der seinen bau- und insti-
tutionenbezogenen Kontext verliert, fehlen 
und auch keine Konzepte für eine langfris-
tige und nachhaltige Sicherung und Präsen-
tation von kulturhistorisch bedeutsamer 
Kunst am Bau bisher entwickelt wurden. 

Nach diesen Beispielen müssten nun Ziele 
für den Umgang mit öffentlicher Kunst defi-
niert werden. Es müssten Beratungsstruk-
turen und Handlungsleitlinien für künftige 
vergleichbare Fälle geschaffen werden, um 
den Umgang mit bestehender Kunst am Bau 
fachlich zu qualifizieren, was dringend not-
wendig ist. Benötigt wird auch eine Positi-
onierung der Denkmalpflege in Fragen des 
Umgangs mit historischer Kunst am Bau. 

Demgegenüber gibt es aber längst posi-
tive Beispiele für gelungene Sicherungen 
von gefährdeter Kunst am Bau: Die Neuin-
stallation eines Wandbildes in einer Schule 
in Berlin-Johannisthal (siehe kunststadt 
56, S. 32), das Schaudepot „Zwischenabla-
ge“ des Berliner Bezirksamtes Marzahn-
Hellersdorf (siehe kunststadt 54, S. 29) oder 
auch die Neuinstallation zweier historischer 
Wandgemälde im Neubau des Innsbrucker 
Hauptbahnhofs. Wenn ein politischer Wille 
besteht, dann lässt sich selbstverständlich 
Kunst am Bau auch für die allgemeine Öf-
fentlichkeit erhalten, dann lässt sich kunst-
historisches Erbe sichern und an die nächs-
ten Generationen weiter geben. 

Das Wandbild von Ronald Paris ist nun 
schließlich im Restaurant „Domklause“ ge-
landet, als Trennwand zwischen Kasse und 
Kantine installiert und schmückt das dem 
privaten „DDR-Museum“ angegliederte, auf 
DDR-typische Speisen spezialisierte Res-
taurant. Dort lässt es sich also als originelle 
Kneipendekoration zu Ketwurst, Goldbroi-
ler, Soljanka, Letscho und Sättigungsbeilage 
genießen. Ob das aber der richtige Ort für 
dieses nicht nur philosophisch, sondern 
auch biografisch angelegte Kunstwerk ist, 
bleibt mehr als zweifelhaft: Dem Ort gemäß 
stellt sich dem Betrachter ein fader Beige-
schmack ein.  

Martin Schönfeld 

Landesinstitutionen winkten vor dem Hin-
tergrund von überschaubaren Montagekos-
ten in Höhe von circa 18.000 Euro ab. Dabei 
spielten wohl nicht nur die Kosten eine Rol-
le, sondern auch eine gewisse Interesselosig-
keit, was überrascht, wenn doch sonst jeder 
gründerzeitliche Teelöffel für ein wichtiges 
Zeitdokument und Kulturzeugnis gehalten 
und deshalb eifrig gesammelt wird. 

Da beide betroffene Kunstwerke über 
bloße Illustrationen von programmatischen 
Ideologien weit hinausreichten, müssen 
materielle und räumliche Gründe für die 
mangelnde Nachfrage der wissenschaftli-
chen und kunsthistorischen Institutionen 
ausschlaggebend gewesen sein. Walter Wo-
macka, inspiriert von Leonardos Studien 
über Körperproportionen nach Vitruv, ver-
allgemeinerte den Stadtbau als ein mensch-
liches Handeln für den Menschen. Ronald 
Paris ließ sein von Bertolt Brechts Lobge-
dichten ausgehendes Epochenpanorama zu 
einem Loblied auf den Expressionismus wer-
den. 

Die Bundesanstalt für Immobilienauf-
gaben wollte sich nicht des Verdachts eines 
gedankenlosen Bildersturms aussetzen 
und griff zur öffentlichen Ausschreibung, 
die erst nach Pressenotizen in allen großen 
deutschen Tageszeitungen Aufmerksamkeit 
fand. Die Behörde handelte nach der „Me-
thode ebay“, die hier gewissermaßen zur 
Version 2.0 eines nun verfeinerten, subtile-
ren Bildersturms wurde. Denn in Ermange-
lung öffentlicher Einrichtungen erfolgte die 
Vergabe schließlich an private Interessenten 
– ein, zwei ... meins: Des Womacka-Wandbil-
des nahm sich die Wohnungsbaugesellschaft 
Berlin-Mitte an und das Paris-Wandbild 
wanderte an das private, auf der Ostalgie-
Welle schwimmende „DDR-Museum“ in Ber-
lin. 

Immerhin und im Unterschied zu vie-
len anderen Beispielen, gingen diese zwei 
Kunstwerke nicht in den Bauschredder, sie 
wurden gesichert und damit gerettet. Ist 
damit also alles bestens? Nein, denn eine 
Privatisierung öffentlicher Kunstwerke und 
öffentlichen Eigentums kann nicht das an-
gemessene Verfahren zur Sicherung von his-
torischer Kunst am Bau sein. 

Diese billige Art, sich der Kunst zu ent-
ledigen, reicht für einen „Kulturstaat“ nicht 
aus! Aber nicht nur die Veräußerungsbehör-
de hat in diesem Fall versagt: Auch die kul-
tur- und kunsthistorischen Institutionen 
der Bundesregierung wie auch des Landes 
Berlin hätten doch mit Selbstverständlich-

Diese Ausschreibung überraschte: Da an-
noncierte die Bundesanstalt für Immo-

bilienaufgaben zwei historische Wandbil-
der zur „Verwertung“ und „unentgeltlichen 
Abgabe“, gewissermaßen für Selbstabholer 
zum bloßen Montage- und Transportpreis! 
Also etwas für Schnäppchenjäger! 

Konkret ging es um zweimal Kunst am 
Bau: Betroffen waren von dieser neuen Art 
der billigsten Abgabe zwei Wandbilder, die 
Ende der 1960er Jahre als Kunst am Bau für 
staatliche Institutionen der DDR im Ber-
liner Stadtzentrum entstanden waren. Da 
die Gebäude und ihre lukrativen Zentrums-
grundstücke verscherbelt wurden, drohte 
der Kunst am Bau ihr Abgang in den Ab-
rissschutt, wenn nicht ein solventer Retter 
eingesprungen wäre. Aber die betroffenen 
Wandbilder waren beachtliche Kunstwerke 
und ihre Schöpfer anerkannte Künstler!

Das Bild „Der Mensch, das Maß aller 
Dinge“ (6 x 15 m) an der Fassade des Bau-
ministeriums der DDR in der Breiten Stra-
ße in Berlin-Mitte wurde 1968 von Walter 
Womacka geschaffen. Womacka (1925-2010) 
war Professor an der Kunsthochschule Ber-

lin-Weißensee und Mitglied der Akademie 
der Künste der DDR. Mit seinen Wandbil-
dern in Eisenhüttenstadt und am Haus des 
Lehrers am Berliner Alexanderplatz war er 
im Bereich der Kunst am Bau führend in 
Ostdeutschland.  

Das Wandbild „Lob des Kommunismus“ 
(11 x 2 m) schuf Ronald Paris 1969/1970 im 
Festsaal des Zentralamtes für Statistik der 
DDR in Berlin-Mitte. Paris (geb. 1933) zähl-
te in Ost-Berlin zu jenen unangepassten 
Künstlern, die vom Expressionismus inspi-
riert einen zeitgenössischen Realismus an-
strebten. 

Trotz ihrer enormen Ausmaße waren 
beide Werke relativ leicht zu sichern: Das 
von Womacka in Emaille ausgeführte Bild 
war in Form von 360 Kupferplatten an der 
Fassade verschraubt, und das von Paris als 
Fresco-Buono ausgeführte Werk war auf ei-
ner herausnehmbaren Wand aufgetragen. 
Die Sicherung hätte hier also problemlos 
erfolgen und zwei aufschlussreiche Kunst-
werke und Dokumente ihrer Zeit hätten 
für die Nachwelt gerettet werden können. 
Doch es fehlte der Abnehmer. Bundes- und 

Kunst 
für 
Selbst-
abholer
Die Bundes

regierung 

verschenkt 

Kunst am Bau  

Walter Womacka: Wandbild “Der Mensch, das Maß aller Dinge”, 1968, am Bauministerium der DDR, 
Foto Martin Schönfeld

Kunst als Kantinenkulisse: Das Wandbild von Ronald 
Paris nach seiner Neuinstallation im DDR-Museum, 

Foto Martin Schönfeld

Ronald Paris, Wandbild Lob des Kommunismus, 1969, 
im Festsaal im „Zentralamt für Statistik der DDR“, 

Foto Martin Schönfeld
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Hecktische Betriebsamkeit zog das Konjunkturprogramm 
II (K2) allerorten nach sich, ermöglichte es doch den 

bislang vernachlässigten öffentlichen Einrichtungen viele 
dringend notwendige Sanierungen, Um- und Anbauten und 
sonstige bauliche Ergänzungen. Nicht nur Kitas und Schulen, 
auch Hochschulen nutzten das Programm für ihren Bedarf. 

In der Alice-Salomon-Hochschule für Sozialarbeit und 
Sozialpädagogik in Berlin-Hellersdorf fehlten schon seit lan-
gem weitere Räumlichkeiten, die sich nun mit K2 endlich re-
alisieren ließen. Das hatte aber auch Konsequenzen für das 
Gebäude und seine Gestaltung: So sollte das offene und ein-
ladende Treppenhausfoyer, das zum Auditorium Maximum 
hinaufführt, in seinem zweiten Obergeschoss mittels einer 
eingezogenen Zwischendecke geschlossen werden. Viel Raum 
kam dabei nicht zustande. 

Immerhin reichte er für vier neue Büroräume. Dafür ging 
aber die von dem Berliner Architekten Bernhard Winking ge-
schaffene offene Raumstruktur verloren. Und nicht nur sie!

Mit der Errichtung des Fachhochschulgebäudes entstand 
1998 im offenen Treppenhausfoyer auch Kunst am Bau: Der 
international anerkannte Künstler Gerhard Merz (geb. 1947) 
hatte auf den lang gestreckten Foyerwänden im ersten und 
zweiten Obergeschoss eine Malerei in grauer Wandfarbe ge-
schaffen, der ein integrierter Planungsprozess zusammen 
mit dem Architekten vorausging. 

Die Wandmalerei folgte seinem Konzept einer „Archipit-
tura“ von einer unauflösbaren Raum-Bild-Komposition. Das 
trockene, matte Grau verhielt sich neutral zum Ort. Diese 
monochrome Malerei war fast unauffällig und wurde von 
manchen Nutzern des Hauses vielleicht auch gar nicht als 
Kunstwerk wahrgenommen. Ihre Lebendigkeit erschloss sich 
erst bei näherer Betrachtung. Dann zeigte sich ihr pastoser 
Farbauftrag als ein bewegtes Relief der künstlerischen Arbeit. 
Die Gestaltung spielte mit der Neutralität und der vermeint-
lichen Zurückhaltung des Farbtons. Sie war eine Kunst, die 
von der individuellen Erfahrung zehrte. Darin war sie ganz 
zeitgenössisch und entsprach den auf visueller Irritation auf-
bauenden Konzepten von Kunst im öffentlichen Raum und 
Kunst am Bau. Aber sie war nicht minder dekorativ und da-
bei stimmig dem Gebäude, seiner Aufgabe, seiner Funktion 
und Atmosphäre eingefügt, als ob die Fingermalerei aus den 
Kinderläden, Jugend- und Stadtteilzentren ihren künftigen 
Sozialarbeitern hier schon auf die Pelle rückte.

Nach den Umbauten des K2-Programms fand sich nun 
die obere Wand der Malerei plötzlich in einem dunklen Flur 
wieder. Das helle und neutrale Nordlicht und die notwendige 
Betrachtungsdistanz waren ihr genommen. 

Der Künstler Gerhard Merz erkannte darin einen wesent-
lichen Eingriff in sein Werk. Dessen Amputation und von 
der Hochschule vorgeschlagene Beschränkung auf das erste 
Obergeschoss nahm er nicht hin. Auf der Grundlage seines 
Urheberrechtes verlangte er deshalb die Entfernung. 

So hat die Hochschule für vier kleine Büroräume nicht nur 
ihre schlüssige Architektur und nicht nur das offene Treppen-
hausfoyer als einen wichtigen Kommunikationsort verloren, 
sondern sogleich auch noch ein beeindruckendes Kunstwerk, 
das im Zusammenspiel mit der Architektur, dem Gebäude 
und seiner Institution an ihrem abgelegenen Ort in Berlin-
Hellersdorf auch eine raumkünstlerische Wertigkeit verlieh. 

Demgegenüber wird man sich in den vier kleinen Bürozel-
len sicherlich wohl fühlen und die Studenten dürfen sich nun 
über verwinkelte Treppenhäuser in die oberen Etagen vorar-
beiten. Aber für Kunst scheint dies nicht mehr der richtige 
Ort und die angemessene Institution zu sein. Dass ein solch 
intelligentes und dabei nicht minder haptisch und materiell 
erfahrbares Werk en passant dem Konjunkturprogramm ge-
opfert wird, ist ein Armutszeugnis!

Martin Schönfeld

Der Konjunktur geopfert
Die Wandmalerei von Gerhard Merz in Hellersdorf wurde zerstört

Vorher Kunst: Wandmalerei von Gerhard Merz im Foyer der Alice-Salomon-
Hochschule Berlin-Hellersdorf, 1998, Foto Thorsten Goldberg

Nachher Wand: Nach der Zerstörung der Malerei von Gerhard Merz, 
Foto Martin Schönfeld 

Vorher Kunst: Wandmalerei von Gerhard Merz im Foyer der Alice-Salomon-Hochschule Berlin-Hellersdorf, 1998, Foto Thorsten Goldberg

Detail der Wandmalerei von Gerhard Merz im Foyer der Alice-Salomon-Hochschule Berlin-Hellersdorf, Foto Martin Schönfeld
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mentierendes Buch – und das Wichtigste: Es 
bleiben die Erinnerungen und Erfahrungen 
der Beteiligten, die auch künftig daran teil-
haben werden, ihren Wohnort lebenswert 
zu gestalten. 

Die abschließende und nun vorliegende 
Projekt-Dokumentation skizziert in kurzen 
Beiträgen die Grundfragen des performati-
ven künstlerischen Handelns im öffentli-
chen Raum und würdigt das Projekt. Vor al-
lem ist das Buch aber auch Dokumentation 
des Geschehens, es beschreibt die einzelnen 
Aktivitäten und lässt über die kunst- und 
sozialwissenschaftlichen Perspektiven hi-
nausgehend auch die Beteiligten selbst zu 
Wort kommen. 

Mit ihrer Werkstatt für Veränderung hat 
Seraphina Lenz eine wesentliche Position 
dazu formuliert, wie Kunst sich in soziale 
und stadträumliche Entwicklungsprozes-

se einbringen kann. An ihrem Projekt und 
an dieser Dokumentation werden künftige, 
ähnlich gelagerte Initiativen nicht vorbei-
kommen. 

Martin Schönfeld

Seraphina Lenz – Werkstatt für Veränderung, hrsg. 
v. Bezirksamt Neukölln von Berlin Fachbereich 
Stadtplanung, Salon Verlag Köln 2011, 192 Seiten. 
ISBN: 978-3-89770-382-7, 25 Euro.
Mit Textbeiträgen von Leonie Baumann, Dorothea 
Kolland, Wolfgang Müller, Eva Sturm, Claudia 
Wahjudi, Jürgen Weidinger und anderen. 

Kunst am Bau einmal völlig anders: Keine 
Tonnen von Bronze, Stahl oder Beton, 

keine Sockel – sondern: Gespräche, gemein-
sames Handeln, temporäre Verwandlungen 
eines Ortes, der auf Beton gegründet ist. 
Statt eines Abschlusses ein in die Zukunft 
gerichteter Prozess, der für alle Interessier-
ten offen steht. Eine Entwicklung, die aus ei-
ner trostlosen Parkanlage mit dem Charme 
einer Restbrache eine „Begegnungsstätte 
ohne Dach“ werden ließ, wie Claudia Wahju-
di in der nun vorliegenden Dokumentation 
das Projekt beschreibt. 

Seraphina Lenz hatte sich mit ihrem 
Vorschlag für eine „Werkstatt für Verände-
rung“ in dem 2002 vom Stadtplanungsamt 
Neukölln ausgeschriebenen Wettbewerb 
durchgesetzt. Ihr Konzept schlug ein fort-
laufendes Programm vor, das den auf der 
Tunneldecke der Bundesautobahn A 100 neu 
entstanden Carl-Weder-Park jeden Sommer 
neu gestalten und nutzen sollte. Die räum-
liche Kluft des durch die Schnellstraße zer-
schnittenen Stadtraums konnte ihrer Mei-
nung nach nur durch eine Inbesitznahme 
des damit neu entstandenen öffentlichen 
Raums überwunden werden. Von 2003 bis 
2010 ließ sie den Carl-Weder-Park jeweils im 
Sommer zu einem besonderen Aktionsort 
werden: In 2003 luden 100 hellblaue Liege-
stühle zum „platz nehmen“ ein; in 2004 er-
schlossen Lampen den Park für die Nacht; in 
2005 wurde die Wiese zur Pferdekoppel; in 
2006 erblühten viele Blumen; in 2007 wurde 
der Park zur Arena und zum Übungsstudio 
für Artisten, in 2008 zum ungewöhnlichen 
Filmset, in 2009 zur „glokalen“ Küche und in 
2010 schließlich zur Literaturwerkstatt. 

Ein partizipatorisches Projekt für den öf-
fentlichen Raum bewegt sich unweigerlich 
in einem komplexen Interessensfeld von 
Stadtraumreparatur, Sozialarbeit und Ani-
mation. Diesen Ansprüchen begegnete Sera-
phina Lenz als eine „ästhetische Aktivistin“. 
Lenz verlieh ihrem Programm einen feinen 
bildnerischen Code. Dazu gehörten die Far-
be Hellblau, ein Schmetterlings-Logo und 
die Rituale des Programmbeginns – einer 
choreographierten Parkreinigung – und des 
festlichen Programmabschlusses. So trugen 
alle Beteiligten dazu bei, ein jeweils neues 
Bild des Parks gemeinsam zu schaffen. 

Nach Pat Binders Foto Grafik Galerie Kä-
the Kollwitz, die 1997-2005 in Prenzlauer 
Berg Bestand hatte, war die „Werkstatt für 
Veränderung“ das zweite Projekt von Kunst 
im öffentlichen Raum in Berlin, das tempo-
rär, veränderbar und über einen längeren 
Zeitraum angelegt war. Die insgesamt acht 
Programmjahre verlangten von der Künst-
lerin ein hohes Maß an Einsatz sowie Orts- 
und Projektbindung. Acht Jahre scheinen 
eine Zeitgrenze für ein fortdauerndes „le-
bendiges“ Projekt zu sein. 

Trotz seines temporären Ansatzes blieb 
das Projekt nicht spurenlos: Ein symboli-
scher Stempel hinterließ für jedes Jahr ein 
bronzenes Medaillon an einer Brüstung im 
Park, manche Blumen und Pflanzen haben 
sich auch über die temporäre Bepflanzungs-
aktion von 2006 hinaus im Gelände ausge-
breitet und tragen zur Artenvielfalt bei. Es 
bleiben Film- und Bilddokumente bei allen 
Beteiligten, es bleibt schließlich ein doku-

Eine Werkstatt, die verändert hat !
Seraphina Lenz Projekt im Carl-Weder-Park 

fand 2010 seinen Abschluss

Bereits seit geraumer Zeit beschäftigt 
sich das Bezirksamt Pankow damit, ei-

nen künstlerischen Wettbewerb zur Errich-
tung eines Denkzeichens auf dem Gelände 
des ehemaligen Hufeland-Krankenhauses 
in Berlin-Buch, der damaligen 3. Heil- und 
Pflegeanstalt, zu initiieren. Es soll an die Pa-
tienten erinnern, die Opfer des von den Na-
tionalsozialisten beschönigend Euthanasie 
genannten Mordprogramms geworden sind.  

Von dem Gelände des Klinikums Berlin-
Buch aus, im Bereich des heutigen Hufeland-
Krankenhauses, wurden zu NS-Zeiten mehr 
als 3.000 Patienten in umliegende Einrich-
tungen in Berlin und Brandenburg verlegt, 
wo sie – wenn sie nicht in die Tötungsan-
stalten Brandenburg oder Bernburg weiter 
transportiert wurden – Opfer der so genann-
ten dezentralen „Euthanasie“ wurden und in 
Folge von Medikamentenüberdosierung so-
wie Mangelversorgung umkamen. 

In der Diskussion über das Thema und 
das Verfahren wurde schnell deutlich, dass 
die Aufstellung eines Denkzeichens nicht 
ohne weiteres möglich ist, da es sich beim 
Gelände des ehemaligen Hufeland-Kranken-
hauses nicht um öffentlichen Raum handelt. 
Vielmehr gibt es hier eine größere Anzahl 
privater Eigentümer und Nutzer. Aus die-
sem Grund erfolgte im Jahr 2009 die Grün-
dung einer Arbeitsgruppe, der neben dem 
Bezirksamt Pankow die HELIOS-Kliniken, 
die Evangelische Lungenklinik, die Rheuma
klinik sowie der Liegenschaftsfonds angehö-
ren. Des Weiteren sind die Stiftung Mahn-
mal für die ermordeten Juden Europas, das 
Max-Delbrück-Centrum sowie die BBB Ma-
nagement GmbH in dieser Arbeitsgruppe 
und engagieren sich seitdem für die Realisie-
rung eines Denkzeichens.

In einem ersten Schritt haben sich die be-
teiligten Akteure darauf verständigt, einen 
Kunstwettbewerb auszuloben und diesen 
mit einer Spende von jeweils 1.000 Euro zu 
unterstützen. In einem zweiten Schritt sollen 
dann mit dem Entwurf für das Denkzeichen 
die notwendigen Mittel für die Realisierung 
eingeworben werden. Der Bezirk ist sich der 
Problematik dieses Verfahrens bewusst und 
stellte das Projekt beim Beratungsausschuss 
Kunst (BAK) vor und bat dort um Unter-
stützung. Angesichts der überbezirklichen 
Bedeutung des Projektes empfahl der BAK 
der Senatskanzlei Kulturelle Angelegenhei-
ten, die Realisierung von Wettbewerb und 
Denkzeichen aus Mitteln für Künstlerische 
Gestaltungen im Stadtraum zu finanzieren. 
Nun warten alle am Projekt Beteiligten auf 
konkrete Zusagen der Senatskanzlei, um be-
ginnen zu können. 

Annette Tietz

Leiterin der Galerie Pankow,
Geschäftsführerin der Kommission für 
Kunst im öffentlichen Raum in Pankow

Denkzeichen 

für die Opfer 

der NS-

Krankenmorde 

in Berlin-Buch 

geplant

Seraphina Lenz: Werkstatt für Veränderung, verborgene talente, Carl-Weder-Park 2007, Foto (2) Martin Schönfeld
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berufsverband bildender künstler berlin

bildungswerk des bbk berlin

Der bbk berlin bietet für seine rund 2000 Mitglieder ein breites Angebot an 
Dienstleistungen wie: beruflichen Rechtsschutz, kostenlose Rechtsbera-
tung, Steuerberatung, Mietrechtsberatung, Versicherungsberatung, Rah-
menverleih, berufliche Informationen und die Möglichkeit der Präsenta-
tion im Internet. Er vertritt die kulturellen, wirtschaftlichen, rechtlichen 
und sozialen Interessen der Künstler Berlins gegenüber Öffentlichkeit und 
Parlament und setzt sich für offene und durchlässige Strukturen im Kunst-

betrieb ein. Er ist Ansprechpartner für Fachöffentlichkeit, Öffentlichkeit und Politik; nimmt 
Stellung zu Fragen, die die Lebens- und Arbeitsbedingungen der Künstlerinnen und Künstler 
in der Gesellschaft betreffen. Der bbk berlin ist kulturpolitisch aktiv und berät politische Gre-
mien im Interesse der Künstlerinnen und Künstler. Wesentlich ist die strukturelle Förderung 
aller Bildenden Künstlerinnen und Künstler durch die Bereitstellung von Infrastruktur und 
Produktionsmitteln über seine Tochtergesellschaften Kulturwerk und Bildungswerk. 
Ziele des bbk berlin sind die Stärkung der Rechte der Künstlerinnen und Künstler, die Ver-
besserung ihrer Produktionsmöglichkeiten und die Gewährleistung ihrer Mitsprache in der 
Kulturpolitik.
Der bbk berlin ist unabhängig und finanziert sich allein durch seine Mitglieder.

bbk berlin e.V. 
Köthener Straße 44 · D-10963 Berlin  
Öffnungszeiten: Mo-Do 11.00–15.00 · Fr 11.00–13.00 
tel. 030-230 899-0 · fax 030-230 899-19 ·  info@bbk-berlin.de · www.bbk-berlin.de

Kulturwerk des bbk berlin
Das Kulturwerk des berufsverbandes bildender künstler berlin fördert 
Kunst, indem es die für ihre Produktion notwendige Infrastruktur bereit-
stellt. Seine künstlerischen Werkstätten, das Atelierbüro und das Büro für 
Kunst im öffentlichen Raum stehen allen professionellen Künstlerinnen 
und Künstlern offen. Diese bbk-Einrichtungen bieten Produktionsbedin-
gungen, die einmalig sind. Das Kulturwerk des bbk wird durch das Land 

Berlin gefördert, Werkstattinvestitionen stiftet die Deutsche Klassenlotterie.
Atelierbüro/Atelierförderung Das Atelierbüro erschließt und vergibt laufend neue Künst-
lerarbeitsstätten und Atelierwohnungen. Das Büro gewährleistet Transparenz und Chancen-
gleichheit im Rahmen der Vergabeverfahren für öffentlich geförderte Ateliers und Atelier-
wohnungen durch einen fachkundigen und unabhängigen Beirat. Bewerben können sich alle 
professionellen Bildende Künstlerinnen und Künstler mit Wohnsitz in Berlin.
Bildhauerwerkstatt Technische Beratung, flexible Arbeitsmöglichkeiten, industrielle Ma-
schinenausstattung: Die Bildhauerwerkstatt bietet auf einer Gesamtfläche von 3600 qm und 
einer Hallenhöhe von 12 m hervorragende Arbeitsbedingungen für künstlerische Projekte in 
Metall, Holz, Stein, Gips/Form, Kunststoff und Keramik. Ein 3D-Laser-Scanner-System er-
möglicht das berührungsfreie Abtasten von komplexen Skulpturen, Plastiken und Objekten 
und die Weiter-verarbeitung der dreidimensionalen Dateien.
Druckwerkstatt Das Angebot reicht von den künstlerischen Drucktechniken des Buchdrucks, 
der Radierung, der Lithographie, des Siebdrucks und des Offsetdrucks bis hin zu den neuesten 
digitalen Innovationen. Ergänzend gibt es Werkstätten für Papierherstellung und Buchbinde-
rei. Vom klassischen Auflagedruck über technikübergreifende Projekte bis zu experimentellen 
Vorhaben können alle Anwendungen der Druckkunst realisiert werden.
Medienwerkstatt Die Medienwerkstatt bietet Infrastruktur und Sachkenntnis zur Realisa-
tion von Kunstvideos, Medieninstallationen und -performances sowie interaktiver Kunst. Im 
Bereich Postproduktion reichen die technischen Möglichkeiten vom digitalen Videoschnitt 
über Compositing und 4D-Animation bis zu DVD-Authoring und Sounddesign. Ein professi-
onelles Aufnahmestudio mit Greenscreen ermöglicht Videoaufzeichnungen und Bildbearbei-
tung im Keyingverfahren. Das Studio kann für Performances, Modellbauten, Stop-Motion 
Animationen, Workshops und Veranstaltungen genutzt werden.  
Büro für Kunst im öffentlichen Raum  Skulpturen, Installationen, Denk- und Mahnmale 
prägen nicht nur das Stadtbild, sondern fordern und fördern den kulturellen Diskurs mit und 
in der Öffentlichkeit. Das Büro für Kunst im öffentlichen Raum sorgt für qualifizierte Auslo-
bungen künstlerischer Projekte im Zusammenhang mit öffentlichen Bauvorhaben und stärkt 
über demokratische und transparente Entscheidungsverfahren Künstlerinnen und Künstler in 
ihrer beruflichen Perspektive. Das Büro führt eine Künstlerdatei.

Das bildungswerk richtet sein Angebot an alle Bildenden Künstlerinnen 
und Künstler in Berlin. Es dient der Professionalisierung in einem kultu-
rellen Umfeld, das erhöhte Anforderungen an den Künstler, die Künstle-
rin stellt. Im Berufsfeld der Bildenden Kunst haben sich die Vorausset-

zungen so verändert, dass neue Fachkenntnisse, andere Kulturtechniken und kontinuierliche 
Weiterbildung notwendig geworden sind. Es werden persönliche Perspektiven entwickelt, um 
erfolgreich und überzeugend im Bereich der zeitgenössischen Kunst agieren zu können. Das 
Programm wird durch den Regierenden Bürgermeister von Berlin, Senatskanzlei – Kulturelle 
Angelegenheiten, aus Mitteln des Europäischen Sozialfonds (ESF) gefördert. 
Das bildungswerk vermittelt in Seminaren, Workshops und im Coaching professionelles Wis-
sen, um das künstlerische Arbeiten selbst und die es begleitenden Bedingungen zu optimieren. 
Die Seminare und Workshops bilden ein System aufeinander aufbauender und sich ergänzender 
Bildungseinheiten und werden durch individuelles Coaching vertieft. Zur grundsätzlichen Ori-
entierung oder spezifischen Einzelberatung wird Basis-Coaching angeboten.

Beruflicher Rechtsschutz, 
Rechtsberatung in beruflichen 
Angelegenheiten, Privat- und Sozialrecht, 
Sozialversicherungsrecht: Rechtsanwalt 
Klaus Blancke, jeden Montag 9.00–12.00, 
tel 030-230 899-42 und 12.00–14.00 persön-
lich. Wir bitten um telefonische Anmeldung 
unter: 030-230 899-0. 
Exklusiv für Mitglieder des bbk berlin.
Ateliermietrechtsberatung 
Rechtsanwalt Lüth, jeden 1. und 
3. Mittwoch im Monat von 17.00–19.00. 
Für alle Künstlerinnen und Künstler.
Steuerberatung  
Herr Dr. Klier, Frau Hobohm, alle 2 Monate 
Mittwochs 9.00–12.40. Telefonische Anmel-
dung unter: 030-230 899-0. 
Exklusiv für Mitglieder des bbk berlin.
Versicherungsberatung 
Beratung im Schadensfall, zur Künstlerso-
zialversicherung und Altersrente: Susan-
ne Haid, jeden 2. Donnerstag im Monat 
10.00–12.00. Wir bitten um telefonische 
Anmeldung unter: 030-230 899-0. 
Exklusiv für Mitglieder des bbk berlin.

Rabatt für Künstlerbedarf  
Anbieter von Künstlerbedarf räumen Ra-
batte bis zu 10 % ein. Die Liste der Firmen 
und Händler in Berlin, die Preisnachlässe 
anbieten, sind auf der Website des bbk 
berlin: www.bbk-berlin.de veröffentlicht. 
Exklusiv für Mitglieder des bbk berlin. 
Rahmenverleih
Gegen ein geringes Entgelt können Künstle-
rinnen und Künstler für ihre Ausstellungen 
Rahmen beim bbk berlin für einen maxima-
len Zeitraum von vier Wochen ausleihen: 
Montag 11.00–15.00. Wir bitten um telefoni-
sche Anmeldung unter: 030-230 899-0. 
Exklusiv für Mitglieder des bbk berlin.
www.berlinerkuenstler.de 
Auf der Künstlerarchivseite werden die 
Mitglieder des bbk berlin namentlich 
gelistet. Verlinkungen zur eigenen Home-
page und zu Webseiten mit Dokumentatio-
nen der eigenen künstlerischen Arbeit so-
wie drei Werkabbildungen und Textbeiträge 
sind möglich. Schreiben Sie bitte an: 
info@berlinerkuenstler.de

Kulturwerk des bbk berlin GmbH
Köthener Straße 44 · 10963 Berlin
Geschäftsführung: 
Egon Schröder, Bernhard Kotowski 
tel 030-230 899-0 · fax 030-257 978-80
Ute Weiss Leder 
(Öffentlichkeit/Kunst-in-Schulen) 
tel 030-230 899-11 · fax 030-230 899-19
info@bbk-kulturwerk.de 
www.bbk-kulturwerk.de

Atelierbüro im Kulturwerk 
des bbk berlin
Köthener Straße 44 · 10963 Berlin
Öffnungszeiten: 
Mo 10.00–13.00 und Do 13.00–16.00 
tel 030-230 899-21 
Florian Schöttle (Atelierbeauftragter) 
tel 030-230 899-22 
Birgit Nowack (Ateliersofortprogramm) 
tel 030-230 899-20 
Johannes Winzek (Mietpreisgebundene 
Ateliers und Atelierwohnungen) 
fax 030-230 899-19
atelierbuero@bbk-kulturwerk.de 

Büro für Kunst im öffentlichen Raum 
im Kulturwerk des bbk berlin 
Köthener Straße 44 · 10963 Berlin 
Sprechzeiten nach Vereinbarung.
Elfriede Müller (Leitung) 
tel 030-230899-31
Martin Schönfeld 
tel 030-230899-30 
Britta Schubert
tel. 030-230899-31
fax 030-230899-19
kioer@bbk-kulturwerk.de

Bildhauerwerkstatt im Kulturwerk 
des bbk berlin 
Osloer Straße 102 · 13359 Berlin
Öffnungszeiten April–Oktober:  
Mo–Do 9.00–19.00 und  Fr 9.00–17.30 
Öffnungszeiten November–März:
Mo–Fr 9.00–17.30 
Jan Maruhn (Leitung) 
Angela Guth (Büro)
tel 030-49370-17 · fax 030-49390-18
bildhauerwerkstatt@bbk-kulturwerk.de 

Druckwerkstatt im Kulturwerk 
des bbk berlin
Mariannenplatz 2 · 10997 Berlin
Öffnungszeiten: 
Mo 13.00–21.00 und Di–Fr 9.00–17.00 
Mathias Mrowka (Leitung)
Doris Heidelmeyer (Büro)
tel 030-614 015-70 · fax 030-614 015-74
druckwerkstatt@bbk-kulturwerk.de

Medienwerkstatt im Kulturwerk 
des bbk berlin
Mariannenplatz 2 · 10997 Berlin
Sprechzeiten nach Vereinbarung.
Lioba von den Driesch (Leitung)
tel 030-551 472-84
tel 030-614 015-70 · fax 030-614 015-74
Doris Heidelmeyer (Büro) 
medienwerkstatt@bbk-kulturwerk.de  
www.medienwerkstatt-berlin.de

bildungswerk des bbk berlin GmbH
Köthener Straße 44 · 10963 Berlin 
Bürozeiten:  
Di 11.00–13.00 und Do 13.00–15.00
Dr. Frieder Schnock – Geschäftsführung 
(Bildungsprogramm)
tel 030-230 899-10
Florian Schöttle – Geschäftsführung 
(Vermögensverwaltung)
tel 030-230 899-21
Michael Nittel (Veranstaltungskonzeption)
tel 030-230 899-49
Kathrin Heyn (Veranstaltungsorganisation)
tel 030-230 899-43
info@bbk-bildungswerk.de 
www.bbk-bildungswerk.de

Haben und Brauchen, Salon Populaire, 13.12.2010. 
Foto Schnock




