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andersetzung mit der Materie, die 
im künstlerischen Prozess eige-
ne Eigenschaften mitbringt und so 
zum Mitspieler wird. Bei den Farb-
schüttungen auf dem Boden zum 
Beispiel, die als Reaktion auf den 
Raum zu verstehen sind. Es sind 
drei Farbinseln, entstanden durch 
Schüttung auf Folie und minimale 
Bewegung, die eine eigene Topo-
grafie im Raum bilden. Sie erinnern 
an die Schüttungen aus farbigem 
Latex, mit denen Lynda Benglis in 
den 1960er Jahren die Formlosigkeit 
der Farbmaterie vorzuführen such-
te, wie Monika Wagner schreibt. 1 
Bei Benglis sei das aber auch eine 
Polemik gegenüber männlichen Kol-
legen wie Jackson Pollock gewe-
sen, meint Brandis. Sie selbst ver-
steht die Schüttungen, ganz frei 

Der Ausstellungsraum des Ulmer 
Kunstvereins im ersten Stock eines 
Hauses aus dem 16. Jahrhundert 
ist alles andere als ein white cube. 
Den Patriziern, die das Haus bauen 
ließen, diente er als Tanzsaal und 
manchmal auch als Fechthalle. Nach 
dem zweiten Weltkrieg war er der 
einzige noch erhaltene größere Saal 
in der zerstörten Ulmer Innenstadt, 
weshalb dort die ersten Lesungen, 

von jeder anderen Absicht, als das 
Aufzeigen einer Möglichkeit. Der 
Raum interagiert direkt vor Ort mit 
der Farbe. Das Material, der Raum 
und die Künstlerin lassen gemein-
sam das Bild entstehen. Es ist eine 
entspannte Beziehung, das deutet 
schon der Titel roll up the island and 
take it with you an: Nach dem Trock-
nen sind die Farbinseln Objekte, die 
man jederzeit aufrollen und mitneh-
men könnte. Von einer ähnlichen 
Lockerheit im Umgang mit dem 
Raum zeugt eine weitere Interven-
tion, die Brandis vorgenommen hat: 
eine (nach der 13. Fee im Märchen 
Dornröschen) Malefiz betitelte Säu-
le aus geschichteter Pappe ergänzt 
die zwölf historischen Holzsäulen 
des Saals. Sie schraubt sich in ele-
gantem Schwung vom Boden bis 

Konzerte und Vorträge der Ulmer 
Volkshochschule stattfanden, aus 
der dann später die berühmte Hoch-
schule für Gestaltung hervorging. 
Seine Geschichte drängt sich nicht 
auf, aber die physische Dominanz 
des Raumes ist etwas, mit dem sich 
jeder, der dort ausstellen will, aus-
einandersetzen muss. Birgit Brandis 
hat seine durch Säulen und Schnit-
zereien bedingte „Holzlastigkeit“ in 
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zur Decke und verrät durch nichts, 
dass die Summe ihrer einzelnen Tei-
le mehrere hundert Kilo wiegt. Hier 
wird die Schwerkraft überspielt, die 
in den Arbeiten von Brandis eine 
wichtige, mehr oder minder sicht-
bare Rolle spielt. 

Die Moderne kennzeichnet eine 
geschärfte Aufmerksamkeit ge-
genüber dem Material, das sich 
von dem Zwang zur Repräsentati-
on löst, konstatiert Ursula Panhans-
Bühler in ihrem Text im Katalog zur 
Ausstellung 2 noch einmal speziell 
mit Bezug auf das Werk von Bran-
dis, die aus dieser offenen Bezie-
hung eine nach oben offene Anzahl 
an Möglichkeiten schöpft. Die Ent-
stehung ihrer Arbeiten, die über-
wiegend auf dem Boden geschieht, 
folgt genau austarierten Prozes-

die Konzeption ihrer Ausstellung 
mit einbezogen und den Raum da-
mit quasi zum Komplizen gemacht. 
Ihre Arbeiten, die sich zwischen 
Malerei, Druckgrafik, Skulptur und 
Zeichnung bewegen, können es sehr 
gut mit den räumlichen Gegebenhei-
ten aufnehmen. Während sie in einer 
Ausstellung im Frühjahr in Reutlin-
gen Hochdrucke präsentierte, die 
sich auf Papier eher luftig ausneh-

sen der Steuerung und des Zufalls. 
Spielregeln nennt Brandis die sich 
wandelnden Prinzipien, die die Be-
ziehung zwischen den am Entste-
hungsprozess beteiligten Faktoren 
und Akteuren definieren und eine 
Bildidee zum Vorschein bringen. 
Die Ulmer Ausstellung entspricht 
insofern ihrer Arbeitsweise, als sie 
verschiedene Konzentrationspunk-
te anbietet, die Besucher aber nicht 
lenkt. 

Oft haben ganze Gruppen von 
Arbeiten dieselben Formate. Im hin-
teren Teil des Raums sind es vor al-
lem querformatige Tafelbilder aus 
zwei horizontal zusammengesetz-
ten Platten. Eines davon (Untitled, 
2015) erinnert an eine Baumland-
schaft, die sich im unteren Teil zu 
spiegeln scheint. Im oberen Teil ha-

men, zeigt Brandis nun in Ulm vor 
allem Tafelbilder, die ihrerseits eine 
beeindruckende körperliche und 
sinnliche Präsenz entfalten. 

Birgit Brandis, geboren 1976 
in Heidelberg, hat an der Akade-
mie der bildenden Künste Karlsru-
he bei Gustav Kluge studiert, der 
selbst wiederum an der HFBK Ham-
burg Malerei studiert hat. Im Mittel-
punkt ihrer Arbeit steht die Ausein-
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Birgit Brandis ist leiterin der Werkstatt Drucktechniken an der hfBK hamburg. im 
 november und Dezember 2015 widmete der Kunstverein ulm ihr eine Einzelausstellung
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5zipiert. Dabei entsteht eine Malerei 
über die gesamte Bildfläche, die mit 
einem Raster abgeklebt und über-
malt wird. Das wird mehrmals – im-
mer leicht versetzt – wiederholt. So 
stecken in einer Komposition vie-
le verschiedene Bilder, deren Exis-
tenz man als Betrachter/in wie ein 
Geheimnis erahnt. 

Das Bilder-Duo Mit und Tit, 2015, 
legt mehr als andere Arbeiten sei-
ne Entstehungsprinzipien offen: In 
der oberen (Tit, von „Stalaktit“) be-
ziehungsweise unteren (Mit, von 
„Stalagmit“) Hälfte verlaufen weiß 
in schwarz gezogene Linien und 
bilden Zapfen, die nach unten (Tit) 
oder nach oben verlaufen (Mit). Die 
jeweils andere Bildhälfte weist ein 
vertikales Streifenraster auf, das 
wie eine Antwort die Fließrichtung 
der Farbe betont.

In den Papierarbeiten, die in 
der Ausstellung konzentriert an ei-
ner Wand zu sehen sind, kommt 
das Prinzip musikalischer Rhyth-
men zum Tragen. Deshalb heißen 
die mit Rasierklingen in Wachs ge-
arbeiteten Zeichnungen, die wegen 

ihrer Handlichkeit auch außerhalb 
des Ateliers entstehen, auch riffs. 
An manchen Stellen durchdringt die 
Rasierklinge das Papier. Hier hat 
sich der Rhythmus verstärkt, der am 
Anfang vorgegeben war, hat Ampli-
tuden gebildet, die die Zeichnung in 
den Folgeteilen verändert, weil das 
ganze Blatt darauf reagiert. 

Die Arbeiten von Brandis bleiben 
abstrakt, auch wenn manchmal et-
was in ihnen aufscheint, das ein 
Narrativ oder etwas Wiedererkenn-
bares sein könnte. In den Entste-
hungsprozessen gibt es manchmal 
Parallelen zu natürlichen Prozes-
sen, die sich dann in die Komposi-
tion mit einschreiben. Oder sie be-
stehen aus einem natürlichen Pro-
zess, der dann in der Komposition 
seinen unmittelbaren Ausdruck fin-
det. So wie bei dem zweiteiligen Ta-
felbild Es war das Blau. Es entstand 
durch eine viele Stunden dauern-
de, von der Künstlerin eingreifend 
beobachtete Auswaschung der ur-
sprünglichen Farbe, die sich in ihre 
Bestandteile blau und weiß zerlegte. 
Die Komposition spiegelt den Erosi-

onsprozess und weckt zugleich vie-
le Assoziationen an Bildhaftes. Der 
Titel, der der gesamten Ausstellung 
den Namen gab, verweist humorvoll 
auf die Farbe als Akteur. Und fast, 
aber nur fast, scheint es so, als wür-
de doch eine Erzählung hinter alle-
dem stecken.

1 monika Wagner, farbe als material, 
in: Das material der Kunst. Eine andere 
Geschichte der moderne, verlag C. h. 
Beck, münchen 2001, S. 46.
2 ursula Panhans-Bühler, materie 
und leidenschaft – Resonanzen zwi-
schen diskreten und gesteuerten fal-
tungen, in: Birgit Brandis, Kerber ver-
lag, Bielefeld 2016, S. 1.

Es war das Blau
Birgit Brandis
22. November 2015 bis 17. Januar 2016
Kunstverein Ulm
www.kunstverein-ulm.de
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Seiten 3 und 4:
Es war das Blau, 2015-2016, 
Kunstverein Ulm, Ausstel-
lungsansichten

rechts:
Birgit Brandis, Riff 02, 2015, 
Sgrafitto-Ölkreide auf Papier

ben sich die Formen durch das Flie-
ßen der dick aufgetragenen Farben 
in verschiedene Richtungen erge-
ben. Als Antwort auf diesen stark 
vom Zufall geprägten Vorgang hat 
Brandis die Formen im unteren Teil 
als Druck in Ölfarbe auf Acryl fort-
gesetzt, wobei sie in akribischer Ar-
beit für jede Farbe und jede Form 
einen eigenen Druckstock ange-
fertigt hat. Die Erfahrung mit dem 
Druck, vor allem dem Hochdruck, 
ist in sehr vielen Arbeiten von Bran-
dis präsent, die auch schon mal ei-
nen benutzten Druckstock als Ma-
lerei recycelt und weiterentwickelt. 
Es ist diese Erfahrung, die vor allem 
das Denken in Schichten geprägt 
hat und in Arbeiten wie sub sur II 
zur Geltung kommt. In einem umge-
kehrten Prozess entstand die relief-
artige Komposition durch das suk-
zessive Freilegen der Farbschich-
ten von der obersten (gelben) bis 
auf die unterste (schwarze), ein Vor-
gang, der beim Anlegen der Farb-
schichten schon mitgedacht wer-
den musste. Auch die Streifen- und 
Rasterbilder sind in Schichten kon-

F
ot

os
: 

M
ar

ti
n

a 
St

ri
li

c 
(S

. 3
 u

n
d

 4
),

 M
ic

h
ae

l 
P

fi
st

er
er

 (
S.

 5
)



P
r

o
j

e
k

t
e

6 D i e  u n z u g ä n g -
l i c h k e i t  d e r 
 g r i e c h i s c h e n  a n t i k e 
u n d  i h r e  fo l g e n

Der hfBK-Student Paul Spengemann und der hfBK-absolvent Gerrit frohne-Brinkmann 
sind mit ihrem film „Die unzugänglichkeit der griechischen antike und ihre folgen“ zur 
diesjährigen Berlinale (11. – 21. februar 2016) in der Sektion „Berlinale Shorts“ eingeladen 
worden. lerchenfeld sprach mit den beiden

Die Unzugänglichkeit der griechi-
schen Antike und ihre Folgen spielt 
in einem humanistischen Gymnasi-
um (dem Christianeum in Hamburg), 
dessen Gebäude nach Plänen des 
dänischen Architekten Arne Ja-
cobsen erbaut wurde. In ihrem Film 
begleiten Gerrit Frohne-Brinkmann 
und Paul Spengemann eine Gruppe 
von Schüler/innen bei zunächst rät-
selhaft erscheinenden Tätigkeiten 
durch die modernistischen Schul-
räume: Aula, Turnhalle, Café, Bib-
liothek, Flure. Die Protagonist/innen 
tragen durch die Verwendung einfa-
cher Theatermittel wie Scheinwerfer, 
Heulschlauch und Donnerblech zu 
einer Inszenierung eines griechi-
schen Textes bei.

lerchenfeld: Euer film baut sich 
über Raumveränderungen, Geräusche 
und handlungen auf. Wie habt ihr die-

se Elemente eingesetzt? Paul Spen-
gemann: Zunächst war es uns wich-
tig, die den Film konstituierenden 
Elemente als etwas Beiläufiges zu 
handhaben. Beispielsweise haben 
wir uns formal ganz bewusst da-
für entschieden, diese Architektur, 
die sehr symmetrisch und grafisch 
funktioniert, aus der Hand zu beob-
achten. Das heißt, der Film ist kom-
plett aus der Hand gedreht, wobei 
die Architektur eigentlich dazu ver-
leiten könnte, sie grafisch und ihrer 
Strenge entsprechend aufzulösen. 
Wir hatten daher Lust, sie weniger 
direkt abzubilden als hintergründig 
spürbar zu machen. 

lf: Diese Beiläufigkeit manifestiert 
sich ja auch in einem weitgehenden 
verzicht auf Technik … Gerrit Froh-
ne-Brinkmann: In dem Film gibt es 
verschiedene theatrale Handlungs-

elemente, die alle sehr „handmade“ 
sind. Es gibt nichts Kompliziertes. 
Alles ist behelfsmäßig arrangiert, 
denn wir wollten, dass sich dieses 
niedrig gehaltene Niveau an sicht-
barem Aufwand auch in den Film 
überträgt. Dass man beispielsweise 
an keiner Stelle eine spektakuläre 
Kamerafahrt sieht, sondern einfach 
mitläuft. Die Zeitlosigkeit der Effek-
te und Materialien, die im Film ge-
zeigt werden, gehört mit dazu. PS: 
Der Film bedient sich absichtlich 
keinerlei überprofessioneller Ki-
notechniken. Er verlässt den Mög-
lichkeitsraum der Schule in keinem 
Moment. Er spielt eher mit den Op-
tionen des Schulischen, auch des 
schulischen Theaters. Aus techni-
scher Sicht hätte beispielsweise 
auch die Video-AG der Schule die-
sen Film machen können.

lf: inwieweit hat die Tatsache, dass 
es sich um ein Schulgebäude handelt, 
auch eine symbolische und intendier-
te Bedeutung? GFB: Unser Ansatz 
war, die Schule als den Ort zu the-
matisieren, an dem man mit allen 
möglichen Formen von Kultur in 
Kontakt kommt. Dies ist oft auch 
der „Erstkontakt“ zum Beispiel mit 
klassischer Musik, Literatur oder 
in diesem Fall der Antike. Für uns 
sind mit dem Lernen weitere Aspek-
te verbunden, wenn man etwa dar-
an denkt, dass das Theaterspiel in 
der Schule auch trainiert, im spä-
teren Berufsleben vor Publikum zu 
sprechen und selbstbewusst auf-
zutreten. An diesem Punkt verwe-
ben sich plötzlich sehr wirtschafts-
liberale Imperative mit dieser schu-
lischen Kulturpflege. Und insofern 
hat die Gruppe, die wir im Film zei-
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sprechend agiert unser Film mit ei-
nem sehr viel spröderen Ansatz als 
jenem der totalen Hingabe an das 
Gedicht, wie man sie bei den Schü-
lern von Mr. Keating sieht.

lf: aber versteht ihr die hand-
lung eures films von anfang an als 
eine theatrale? Er bleibt ja ganz lan-
ge offen, und die aufführung zum 

gen, einen exklusiven Charakter. 
Die Aufführung, die sie vorbereitet, 
zeigt sie für sich selbst und eben 
nicht vor Eltern oder Mitschülern, 
vergleichbar mit einer Loge, einem 
Geheimbund. Es wirkt so komisch 
klüngelhaft, als würde man sich 
gegenseitig in diesem Bildungs-
vorgang, in dieser Aneignung von 
cultural skills unterstützen, aber so, 

Schluss kommt ja nicht wie ein dra-
matischer höhepunkt daher … PS: 
Es gibt keinen wirklichen dramati-
schen Höhepunkt, aber viel wich-
tiger ist, dass der Film nicht zu ei-
nem Ergebnis kommt. Das, worauf 
er in den Handlungssträngen hin-
zielt, wird nicht gänzlich in der inter-
nen Aufführungssituation auf den 

dass das Ganze einen verborgenen 
Mehrwert zu haben scheint.

lf: Wie habt ihr das Thema inhalt-
lich entwickelt? PS: Wir hatten viel 
Spaß daran, uns vorher mit Holly-
wood-Varianten der Thematik wie 
dem „Club der toten Dichter“ ausei-
nanderzusetzen, in denen es eben-
falls die Abgrenzung einer gewis-
sen Gruppe gibt, die sich selbst 

Punkt gebracht oder befriedigt. Der 
Spannungsbogen wirkt vielleicht 
ähnlich beholfen oder unbeholfen 
wie die Vorbereitungen der Gruppe 
selbst. Vielleicht hat sie sich sogar 
ein bisschen verrannt in ihrem Vor-
haben. GFB: Der Fokus lag den-
noch auf der Aufführung, die am 
Ende des Films stattfindet. Wir woll-

organisiert oder sogar als Elite be-
greift, die allerdings von der sie um-
gebenden Institution nicht als sol-
che angesehen, sondern als Stör-
faktor empfunden wird. Bei uns 
stand der Versuch im Vordergrund, 
eine unabhängige Gruppierung zu 
schaffen, die eine humanistische 
Idee von Kultur und Verantwortung 
für sich neu adaptiert. GFB: Im 

ten auch die gezeigten Handlungen 
in einem „heiligen Ernst“ schweben 
lassen, der zwar sehr gewissenhaft 
daherkommt, aber auch spieleri-
sche Komponenten hat.

lf: Wie habt ihr die Zusammen-
arbeit mit den Darstellern gestaltet, 
die ja laien sind? GFB: Die Dar-
steller/innen haben wir durch eine 

„Club der toten Dichter“ gibt es ja 
ein Versprechen von Kultur als frei-
heitsgewährendem gesellschaftli-
chen Moment. Und unser Gedanke 
war, dass Dichtung in einem repres-
siven System nicht mehr den Drang 
nach Freiheit unterstützt und ver-
körpert, sondern im Gegenteil kalt, 
kalkuliert und vielleicht auch unen-
gagiert Verwendung findet. Dement-
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Paul Spengemann, Gerrit 
Frohne-Brinkmann, Die Un-
zugänglichkeit der griechischen 
Antike und ihre Folgen, 2016, 
HD-Video, Farbe, 13 Min.; 
Filmstills
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Kunstlehrerin der Schule kennen-
gelernt, Inga Beyer, die uns ermög-
lichte, unser Vorhaben ihren Schü-
ler/innen der damals 12. Klasse zu 
präsentieren, was zu jenem Zeit-
punkt noch sehr roh war. PS: Es 
gab Ansätze zu einem Drehbuch, 
die kaum über „wir würden gerne 
an drei Wochenenden in der leeren 
Schule mit acht Schüler/innen dre-
hen“ hinausgingen. GFB: Dement-
sprechend war es für die Schüler/
innen ein Sprung ins Blaue mitzu-
machen. Aber es war uns wichtig, 
nicht mit einer gecasteten Grup-
pe von Schauspielschüler/innen zu 
arbeiten. Auch nicht mit der Thea-
ter-AG der Schule, denn wir wollten 
eine Gruppe suchen, die sich nicht 
so sehr über ein gemeinsames In-
teresse am Darstellerischen ver-
bindet, sondern ein bisschen loser 
zusammengesetzt wirkt. PS: Um 
die Darsteller/innen von der Kame-
ra zu lösen, haben wir mit sehr sim-
plen Aufgaben agiert. Diese Aufga-
ben bestanden beispielsweise darin, 
einen Scheinwerfer in der Aula auf-
zustellen und mit Kabeln zu verbin-
den, die in einer anderen Ecke lie-
gen. So einfach waren die Szenen 
gedacht. Ein Motiv aus einem Tat-
too-Buch abzuzeichnen wurde nicht 
etwa geübt. Der jeweilige Umgang 

mit den bekannten oder auch un-
bekannteren Dingen hat uns inte-
ressiert. Wie eine Zeichnung aus-
sieht, die ohne vorheriges Proben 
entsteht. Das schließt an diese sehr 
einfache Struktur des Films an. Es 
ging eben nicht um die Psychologie 
des Einzelnen, sondern um das Zu-
sammenspiel mit sich und dem Vor-
haben der Gruppe.

lf: Es gibt ja besonders ausgeklü-
gelte formen der Einfachheit in dem 
film: Die Geräuschkulisse besteht aus 
Klängen, die durch die handlungen im 
film erzeugt werden und so mit jenen 
der handlung zusammenfallen. Wenn 
man zum Beispiel sieht, wie jemand 
einen heulschlauch kreisen lässt und 
dann das entsprechende Geräusch 
dazu hört, oder jemand ein Donner-
blech herstellt. hattet ihr ein Tonkon-
zept? GFB: Jakob Spengemann, 
den wir für die Tongestaltung ge-
winnen konnten, hat zunächst den 
Ton des Gebäudes sehr akribisch 
aufgenommen. Er hat zum einen 
versucht, die Architektur auch tonal 
abzutasten – ich glaube, das spürt 
man auch sehr im Film. Zum ande-
ren kommt zu diesem „Gebäude-
ton“ hinzu, dass viele der konkreten 
Handlungen Geräusche erzeugen. 
Der Schüler mit dem Heulschlauch 
vertreibt sich genau mit diesem Ge-

genstand und dessen Geräusch die 
Zeit. Es gibt viele Momente, in de-
nen die Sounds allein neben den 
Protagonist/innen stehen, die sie 
erzeugen. PS: Wir haben uns auch 
damit beschäftigt, diese theatralen 
Momente zu verstreuen, so dass sie 
sich in verschiedene filmische Mo-
mente verwandeln. Was man sonst 
aus der Lifeaufführung kennt, ent-
steht auf einmal ganz für sich in ei-
nem Raum, streckt sich dann aber 
tonal über die zwei folgenden Bil-
der und wird plötzlich zu einer Ver-
tonung.

lf: man hat den Eindruck, dass 
ihr ironisch modernismus gegen an-
tike stellt. inwieweit arbeitet ihr in dem 
film mit diesen Begriffen? GFB: 
Die Schule selbst war so etwas 
wie ein Fundstück. Ein humanisti-
sches, altsprachliches Gymnasium 
in einem Arne-Jacobsen-Bau er-
schien uns von Anfang an grandios. 
Als wir dann in der Entwicklung so 
weit waren, dass wir wussten, wel-
cher Text am Ende gesprochen wer-
den könnte, stand Altgriechisch als 
Sprache schnell fest. Dass es sich 
um „Die Perser“ von Aischylos han-
delt, spielte dabei eine untergeord-
nete Rolle. Text und Sprache fal-
len aus der Zeit, und das Gebäude 
fällt ebenfalls aus der Zeit, wodurch 

sich der Antagonismus auch wie-
der relativiert. Die Ideen, die sich 
in einem modernistischen Schul-
gebäude und dem damit verbun-
denen Programm von Bildung ver-
körpern, sind ja durchaus überholt. 
Und wir mochten, dass dadurch 
möglicherweise auch der Abstand 
zwischen Antike und Moderne klein 
wird, weil eben aus heutiger Pers-
pektive beides überholt wirkt. PS: 
Für mich stellt das Altgriechische 
auch ein Moment dar, das dem 
Film eine fantastische Dimension 
verleiht. Ich selbst habe in meiner 
Schulzeit ein ökonomisches Ver-
hältnis zu Sprachen vermittelt be-
kommen, das mir nahelegte, Spa-
nisch zu lernen, weil es weltweit von 
sehr vielen Menschen gesprochen 
wird. Trotzdem hatte ich eine Bank-
nachbarin, die alle „Herr der Ringe“-
Bücher gelesen oder zumindest die 
Filme gesehen hatte und jetzt plötz-
lich Elbisch lernte. Bei diesen ar-
chaischen Sprachen geht es nicht 
in erster Linie um Funktionen oder 
deren Codes, sondern auch um eine 
Form von Teilhabe, weswegen ich 
hier ganz unabhängig von einer ur-
sprünglich humanistischen Idee ei-
nen sehr zeitgenössischen Fantasy-
Aspekt erkenne.
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Julia Phillips
lerchenfeld: Der Traum von einem 
Studium in new York hat auch eine 
klar materielle Seite. Wie hast du es 
geschafft, die finanziellen hürden zu 
überwinden? Julia Phillips: Ich 
wollte unmittelbar nach dem Diplom 
an die Columbia gehen, hatte auch 
schon ein DAAD-Stipendium, aber 
dann hat es leider von Seiten der 
Columbia nicht geklappt. Daraufhin 
habe ich das Jahresstipendium in 
ein Kurzstipendium umwandeln las-
sen und habe ein Summer Program 

New York auch verschulter zugeht, 
mit obligatorischen Lehrveranstal-
tungen. Deshalb habe ich das Pen-
sum im darauffolgenden Semester 
auf vier Jobs heruntergeschraubt. 
Damit war ich dann knapp unter 30 
Stunden. Letztendlich bin ich jetzt 
mit 32 000 Dollar Schulden rausge-

an der Columbia gemacht. Beim 
zweiten Anlauf hatte ich dann die 
Zusage von der Columbia und es hat 
zu meiner Überraschung noch ein-
mal mit dem DAAD-Stipendium ge-
klappt. So war ein Studienjahr vom 
Stipendium abgedeckt. Die Studien-
gebühren waren offiziell 54 000 Dol-
lar pro Jahr. Man kriegt aber, sobald 
man angenommen wird, von der Co-
lumbia ein Gegenstipendium, das 
sich auf ungefähr 24 000 Dollar be-
läuft, das heißt, es sind dann „nur“ 
noch 30 000 Dollar pro Jahr. Und 

gangen. Meine ganzen Jobs haben 
mein Leben finanziert, und für die 
Studiengebühren musste ich Schul-
den machen. Ich spreche hier so 
transparent über die finanzielle Sei-
te, weil die Frage gerade in einer so 
teuren Stadt wie New York ständig 
im Raum steht und ich es anderer-

der DAAD gibt für Studiengebühren 
27 000 Euro dazu, damit war bei dem 
damaligen Währungskurs das erste 
Jahr voll gedeckt. Lebenskosten hat 
der DAAD ebenfalls finanziert.

lf: und nach dem Ende des Stipen-
diums? JP: Im zweiten Jahr hatte 
ich dann sechs Jobs, alle auf dem 
Campus, und war dadurch recht 
gut bezahlt. Vier davon waren mit 
20 Dollar die Stunde bezahlt, die 
anderen zwei mit 25 Dollar. Ich war 
eine von vier Organisatorinnen der 
sogenannten Visiting Artist Lec-

seits für wichtig halte, die prekäre 
finanzielle Lage Kunstschaffender 
während ihrer Ausbildung sichtbar 
zu machen.

lf: Wie ist das master-Studium an 
der Columbia strukturiert? JP: Der 
Stundenplan sieht vor, dass man 
jeden Montag Gespräche mit min-

ture Series (VALS), ähnlich der Vor-
tragsreihe spiel/raum:kunst an 
der HFBK. Ich war Student Repre-
sentative, also Klassen- bzw. Pro-
grammsprecherin, ich habe in der 
Druckwerkstatt auf dem Campus 
gearbeitet und war Leiterin der Ke-
ramikwerkstatt. Außerdem habe ich 
in der Alumni-Betreuung gearbei-
tet und habe zwei Kurse (Siebdruck 
und Keramik) unterrichtet. Das war 
schon eine Herausforderung, 38 
Stunden zu arbeiten und dann Voll-
zeit zu studieren. Zumal es hier in 

destens einer/m Professor/in hat, 
es kann aber auch zu bis zu vier 
Gesprächen an diesem einen Mon-
tagabend kommen, die nach einem 
rotierenden Stundenplan organi-
siert sind. Man studiert nicht bei ei-
nem Professor oder einer Profes-
sorin, sondern es gibt einen festen 

T r y  a n d  s e e  w h a t 
h a p p e n s
Drei absolventinnen der hfBK hamburg haben sich in den vergangenen jahren nach 
new York aufgemacht. lerchenfeld sprach mit julia Phillips, nadja frank und johanna 
Tiedtke darüber, was es heißt, dort zu studieren und als Künstlerin zu leben
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10 Kern an angestellten Lehrenden, 
mit denen man über das Semester 
verteilt im Dialog steht. Und dann 
gibt es noch eine Liste von Visit-
ing Critics und Visiting Artists. Da 
kann man fünf Präferenzen aus ei-
ner Liste von 20 auswählen, und 
drei werden einem dann zugeteilt. 
Dienstags hat man ein Theorie-Se-
minar, Critical Issues, das einen 
Kanon an Kunst- und Kulturtheo-
rie abdeckt. Das ist dann gefolgt 
von den Visiting Artist Lecture Se-
ries (VALS), die ich im zweiten Jahr 
mitorganisiert habe. Am Mittwoch 
sind Gruppengespräche, und Don-
nerstag und Freitag ist von Seiten 
der Freien Kunst frei. Aber alle Stu-
dierenden wählen ein Wahlfach pro 
Semester, und das kann man über-
all auf dem Campus belegen, völlig 
frei wählbar in allen Fakultäten. Ob 
in den Naturwissenschaften, den 
Darstellenden Künsten, Jura oder 
Architektur. Das muss man irgend-
wie in den Stundenplan integrie-
ren und dann natürlich auch noch 
Zeit finden, im Atelier zu arbeiten. 
Ich habe im ersten Semester leicht 
überambitioniert drei Wahlfächer 
belegt. Da hatte ich das Stipendium 
und musste noch kein Geld verdie-

nen. Ich habe African American His-
tory im History Department belegt, 
als zweites habe ich im Women‘s 
and Gender Studies Department ei-
nen Kurs namens Race & Sexuality: 
Black Queers und als drittes Wahl-
fach in der eigenen Fakultät Bilden-
de Kunst einen Kurs in Keramik be-
legt und ganz akademisch Handmo-
dellieren gelernt. 

lf: Wo findet die künstlerische Pra-
xis statt? JP: Man hat ein eigenes 
Studio zum Arbeiten – meins war 
40 Quadratmeter groß, irre! Außer-
dem haben die Studierenden rund 
um die Uhr Zugang zu den Werk-
stätten: Metall, Holz und Keramik. 
Anders als an der HFBK dauern 
die Basis-Einführungskurse für die 
Werkstätten nur vier Stunden, dann 
aber findet der weitere Unterricht 
für das Arbeiten mit dem jeweiligen 
Material wie ein richtiges Wahlfach 
über das ganze Semester statt. Das 
heißt dann Sculpture I oder Sculp-
ture II mit dem Fokus auf Holz, Me-
tall oder wie in meinem Fall Keramik. 
In dieser Seminarstruktur realisiert 
man dann seine künstlerischen Ar-
beiten. Natürlich gibt es auch Mög-
lichkeiten, das ein bisschen offener 
zu halten. Und man muss nicht jede 

kleine Übung mitmachen, aber es 
war schon deutlich akademischer. 
Dafür bin ich mit vielen Skills dort 
abgegangen.

lf: Das hört sich so an, als ob sich 
die Studiengebühren in form von bes-
seren arbeitsbedingungen bezahlt ma-
chen? JP: Nein, das ist nicht un-
bedingt so. Zum Beispiel sind die 
Werkstätten an der HFBK von der 
Ausstattung her viel besser. An der 
Columbia ist der Kontakt mit den 
Lehrenden das Tolle, weil der viel 
intensiver ist. Dadurch, dass Bil-
dung dort wie ein Business und 
wie ein Service gesehen wird, kann 
man deutlich mehr einfordern und 
den Lehrenden auch viel selbstver-
ständlicher Leistungen abverlangen. 
Ich will damit jetzt nicht für Studi-
engebühren argumentieren, absolut 
nicht! Aber das war ein angenehmer 
Nebeneffekt. Im ersten Jahr war ich 
noch der Überzeugung, dass das 
amerikanische und verschultere 
System das eindeutig bessere sei. 
Mittlerweile erkenne ich in beiden 
Systemen die Vor- und Nachteile 
und sehe es als hohes Privileg an, 
beide Modelle durchlebt zu haben.

Ich empfinde es als politische 
Krankheit und schwerwiegenden 

Fehler, dass Bildung in den USA ein 
Business ist. Die Bildungsinstituti-
onen sind wirklich profitorientier-
te Unternehmen, die übrigens auch 
investieren und spekulieren, gan-
ze Neighborhoods aufkaufen und 
unproportional zur Größe der Stu-
dierendenschaft gentrifizieren. Ich 
habe auch versucht, mit anderen 
Graduate Workers, also Master-Stu-
dierenden, die für ihre Fakultäten ar-
beiten, eine Gewerkschaft zu grün-
den, die Graduate Workers Union. 
Die Graduate Students (also Mas-
ter-Studierenden) arbeiten alle und 
haben Lehraufträge für Undergra-
duate Students (Bachelor-Studie-
rende), oder sie arbeiten in den La-
boren in den Naturwissenschaften. 
Dabei sind mir nochmal ganz ande-
re Fakten zu Ohren gekommen. Eine 
Institution wie die Columbia Univer-
sity (eine sogenannte Ivy League 
University) saugt schon jeden Dol-
lar, den sie kriegen kann, aus ihren 
Studierenden heraus. 

lf: Du bist in Deutschland aufge-
wachsen und hast über deine mutter 
amerikanische Wurzeln, die zugleich 
afroamerikanische sind. hat das bei 
deiner verortung in new York eine Rol-
le gespielt? JP: Absolut. Ich habe 
kürzlich mein Motivationsschrei-
ben für den DAAD nochmal gelesen; 
Identität war einer der Hauptgründe, 
weshalb ich da hinwollte. Um mich 
dort mit Race und Blackness auch 
befassen zu können. Identity Poli-
tics als Begriff kam in Deutschland 
gar nicht vor, und wenn, dann habe 
ich ihn in diesem Kontext nicht ver-
standen. Race, Identity Politics 
und Post-colonialism sind komple-
xe, emotional anstrengende Diskur-
se, aber auch sehr notwendige. In 
Deutschland wird in gewissen Si-
tuationen betont, dass man weib-
lich und kunstschaffend ist. In New 
York kommt unter gewissen Um-
ständen noch zusätzlich der Fak-
tor Race hinzu. So habe ich mich 
in gewissen Situationen als „Black 
Female Artist“ identifiziert, was in 
der Umgebung Gleichgesinnter hel-
fen kann, einen politischen common 
ground abzustecken. 

lf: findest du, dass das produktiv 
ist? oder wird es doch zu sehr zu ei-
nem Schubladen-Denken? JP: Ich 
glaube beides. Vor allem auch, was 
die Vermarktung anbetrifft. Natür-
lich gibt es das Problem, dass man 
eine Vorstellung hat, was Black Art 
ist. Und dass der Markt auch ei-
nen Freiraum dafür geschaffen hat. 
Und wenn man sich als Black Ar-
tist identifiziert, kann man sich dazu 
verleitet fühlen, Kunst zu machen, 
die in diesen Freiraum passt. Ande-
rerseits stellt der Diskurs auch ein 
Vokabular bereit, mit dem es leich-
ter fällt, auf Fehler hinzuweisen, 
die häufig in einem dominiert wei-
ßen Umfeld vorkommen. Konkre-
ter gesagt habe ich es in Deutsch-
land meistens so wahrgenommen, 
dass, wenn man einen Othered 
Body (anders gesehenen Körper) 
in der Kunst repräsentiert sieht, die 

vorige Seite :
Julia Phillips, Nadja Frank 
und Johanna Tiedtke (von 
links) auf der »Terrasse« von 
Nadja Franks Wohnung in 
Williamsburg

links :
Julia Phillips, Connecter, 2015, 
Keramik, Glasur, Metall-
schrauben und Muttern, 
Gummischeiben, Metall-
struktur

rechts:
Das Studio von Julia Phillips 
auf dem Campus der Colum-
bia University
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11Kunst sofort als „politisch“ gelesen 
wird. Nach dem Motto: „Die Kunst 
muss ja um Schwarzsein gehen, 
weil man ja einen Schwarzen Men-
schen sieht.“ Das reicht überhaupt 
nicht. Und sich mit dieser subjekti-
ven und von weißer Seite dominie-
renden Sichtweise auseinanderzu-
setzen, berührt einen wirklich he-
rausfordernden Diskurs. Ab wann 
ist Kunst Identity Politics? Und wie 
lernen wir, wie lernt ihr, dass Weiß-
sein nicht selbstverständlich ist und 
wir alle eigentlich Identity Politics 
betreiben, sobald wir Subjektivität 
(auch in Form von allen Körpern) re-
präsentieren?

lf: Dich hat also die theoretische 
auseinandersetzung dazu gebracht, 
die Stereotypen in Bezug auf Gen-
der und Race bewusster wahrzuneh-
men? JP: Absolut. Ich habe die-
sen Diskurs aktiv gesucht. Das ging 
aber schon los, als ich nach dem 
Diplom nach Berlin gezogen bin 
und da in eine Szene hineingekom-
men bin von Schwarzen Feminis-
tinnen. Diese Auseinandersetzung 
wurde dann weitergeführt und viel-
leicht noch in eine amerikanische-
re Richtung getrieben, als ich nach 
New York gegangen bin. Dass ich 
mich mit Feminismus auseinander-
setzen möchte, hatte ich schon in 

der Kollaboration mit CALL (eine 
von überwiegend ehemaligen Stu-
dentinnen der HFBK gegründete 
Plattform, die unter anderem als 
Magazin in Erscheinung tritt, Anm. 
d. Red.) noch in Deutschland be-
merkt. Und gleichzeitig wusste ich 
sehr wenig über Feminismus, als 
ich anfing, mich damit zu beschäf-
tigen, und habe dann erst im Pro-
zess verstanden, dass es zahlrei-
che Feminismen gibt und dement-
sprechend diverse Perspektiven, so 
dass ich das Bedürfnis hatte, mich 
dort ganz aktiv zu verorten. 

lf: ist deine künstlerische Praxis 
dadurch und überhaupt durch new 

York anders geworden? JP: Ja. Das 
fing schon nach dem Diplom an und 
das hatte sicher auch mit dem Ver-
lassen der Institution Kunsthoch-
schule zu tun. Richtung Ende des 
Studiums bahnte sich bereits eine 
Wendekurve in meiner künstleri-
schen Auseinandersetzung und 
Praxis an, aber diese hat der Kon-
sequenz halber vor Abschluss des 
Diploms keinen Platz gefunden. Ich 
weiß noch, dass ich Sehnsucht hat-
te, mich ganz direkt mit dem Körper 
zu beschäftigen, ich das aber als zu 
starkes Aufbrechen meiner sonsti-
gen Formensprache (body of work) 
empfand. Ich habe jedoch zur Ab-

schlussprüfung eine Videoskulptur 
konzeptuell an meine geometrisch 
abstrakten Ansätze angeschlossen, 
in der es zur Abbildung von Körpern 
kam.

Sobald ich nach Berlin gezogen 
war, habe ich völlig anders weiter-
gearbeitet. Und in New York haben 
sich meine Arbeiten dann noch-
mal neuen Einflüssen ausgesetzt. 

Das fing schon damit an, dass ich 
nun plötzlich auf Englisch über 
sie sprach und dadurch eine na-
türliche Distanz aufbaute. Dazu 
kommt, dass in New York nicht so 
viele, wenn nicht keine Tabu-The-
men herrschen, wie rückblickend in 
Hamburg. An der HFBK gab es bei 
den Lehrenden viele Dinge, Themen, 
Begriffe, Entscheidungen, die nicht 

auf den Tisch gehörten. Auch wenn 
zum Beispiel die Liste von Dingen, 
die man nicht abbilden darf, nicht 
ganz ernst gemeint war, habe ich 
mich dadurch unfrei gefühlt: „Keine 
Schwangeren, keine Bettler, keine 
Schwarzen Menschen“ (Professor 
namentlich geschützt mit der Hoff-
nung auf Besserung). „Didaktisch“ 
oder „dekorativ“ durften Arbei-

ten auch nicht sein. Und das Wort 
„Frauenkunst“ wurde ganz selbst-
verständlich verwendet (diverse 
Professoren namentlich geschützt 
mit der Hoffnung auf Besserung). 
Wenn man das als Professor/in an 
der Columbia gesagt hätte, wäre 
man noch am gleichen Tag gefeu-
ert worden. An der HFBK hat man 
den Begriff bei einigen Lehrenden 
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12 ständig gehört. Damals hatte ich 
aber noch nicht das Bewusstsein, 
dagegenzuhalten. Aber es hat de-
finitiv genervt, damals schon. Mei-
ne Arbeit hat sich an der Columbia 
also auch deshalb stark verändert, 
weil es nicht so viele Tabuthemen 
gab. Und weil man in der dortigen 
Lehrstruktur mehreren (more diver-
se) Stimmen ausgesetzt ist und so-
mit auch viel globaleren Sichten, da 
der Lehrkörper an der Columbia in-
ternationaler zusammengesetzt ist.

lf: Das Studium ist nun abge-
schlossen. Was sind deine Perspek-
tiven? JP: New York reizt mich 
schon sehr, und irgendwie klap-
pen die Dinge hier für mich auch 
sehr gut. Ich habe das Gefühl, so-
lange immer irgendetwas funktio-
niert, das mich hier hält, werde ich 
auch hier bleiben. Ich bin ja auch 
amerikanische Staatsbürgerin und 
muss mir daher keine Visums-Sor-
gen machen.

lf: Gibt es denn die möglichkeit 
auszustellen? oder überhaupt wahr-
genommen zu werden? vielleicht so-
gar schon während des Studiums? 
oder machst du das jetzt erst? JP: 
Die erste Möglichkeit, auf sich auf-
merksam zu machen, ist im zwei-
ten Jahr des Studiums. Dann gibt 
es den Event Open Studios (sehr 
vergleichbar mit der HFBK-Jahres-

ausstellung, aber natürlich mit we-
niger ausstellenden Studierenden, 
nämlich 26). Die zweite Möglichkeit, 
während des Studiums auf sich auf-
merksam zu machen, ist die The-
sis-Ausstellung. Die war für mich im 
Mai 2015, und seither bin ich auch 
in Kontakt mit einigen Personen 
auf der kunstzeigenden Seite. Das 
fängt meistens an mit Studio Visits, 
bei denen man sich kennenlernt 
und ggf. anfängt, sich zu beobach-
ten. Dann habe ich das glückliche 
Privileg, zu dem vom Whitney Muse-
um geförderten Independent Study 
Program (Whitney ISP) zugelassen 
worden zu sein. Es heißt Indepen-
dent Study Program, weil man nur 
zwei Veranstaltungen pro Woche 
hat. Es gibt dienstags und donners-
tags Leseseminare oder Gastvorträ-
ge. Das Programm ist theorieorien-
tiert und bietet ein fantastisches 
Netzwerk an Interessensgruppen 
und z.T. auch berühmten Figuren 
der Kunstwelt. Zu den Theorierich-
tungen gehören (Post-)Marxismus, 
Poststrukturalismus, Feminismus, 
Postkolonialismus und Psychoana-
lyse. Das wirkt natürlich wie ein gro-
ßes Buffet, von dem man nicht alles 
haben kann. Ich habe mich mit ei-
nem Interessen-Fokus auf Postkolo-
nialismus, Feminismus und Psycho-
analyse beworben. Es wird nur eine 

Person von der Columbia pro Jahr-
gang genommen, also ist es sehr er-
freulich, dass es geklappt hat. Das 
führt natürlich zu einer gewissen 
Aufmerksamkeit. Insgesamt nimmt 
das Programm 14 Kunstschaffende, 
6 sogenannte Critical Studies Fel-
lows und 4 Kurator/innen. Das Whit-
ney ISP endet auch mit einer Grup-
penausstellung (dieses Jahr in der 
Elizabeth Foundation for the Arts).

lf: hast du Kontakte zu den 
Künstler/innen-netzwerken in new 
York? JP: Ja, schon. Vor allem die 
Teilnahme an solchen programs 
führt zu einer schnellen und guten 
Vernetzung. Was ganz schön war in 
dem Programm an der Columbia ist 
auch, dass wir ganz aktiv versucht 
haben, den Dialog mit den Art His-
tory und den Curatorial PhDs her-
zustellen. Das heißt, dass sich so 
auch ein Netzwerk von jungen Ku-
rator/innen und Kunsthistoriker/in-
nen bildet. Was ich gemerkt habe 
ist, dass in New York offensichtlich 
strategischer Netzwerke gebildet 
werden. Das war für mich anfangs 
sehr gewöhnungsbedürftig. 

lf: inwiefern strategischer? JP: 
Das fängt schon mit der Mentalität 
an. Man stellt sich hier direkter bei 
Leuten vor, ganz amtlich, manch-
mal auch mit Nachnamen, und er-
zählt auch mehr über sich, was man 

macht, wo man herkommt, so dass 
sich das Gegenüber innerhalb der 
ersten Sätze sofort ein professio-
nelles Profil erstellt. Weiter geht es 
mit der Verortung, über wen man 
hier ist, wo man studiert hat. Au-
ßerdem werden die sozialen Medi-
en ganz gezielt genutzt: Weil man 
kaum Zeit hat, sich mit Leuten zu 
treffen, und das Kontingent an Be-
kanntschaften oft ausgereizt ist, 
scheint es fast, als fände man vor-
ab heraus, ob man professionelle 
Interessen teilt. Es ist schade, oft 
hat man das Gefühl, dass die Leute 
aus einem persönlichen Business-
Interesse an einem Ort sind und we-
niger aus einem einfach privaten 
freundschaftlichen Interesse. Aber 
das Umfeld treibt einen allmählich 
zur Anpassung. Mein professionel-
les Netzwerk besteht wie bei vie-
len aus einer Mischung rein beruf-
licher Kontakte und teilweise enger 
Freundschaften und allem, was da-
zwischenliegt. Ich betrachte den 
Mangel an Freizeit und das daraus 
resultierende opportunistische Ver-
halten sehr kritisch. Andererseits ist 
es aber ja auch nicht verkehrt, wenn 
man lernt, strategisch und profes-
sionell zu handeln. Es gehört ganz 
einfach zur hiesigen „Überlebens-
strategie“.

Nadja Frank, Red Headed 
Stranger, 2013, Installations-
ansicht, Denny Gallery, New 
York
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13Nadja Frank
lerchenfeld: Du bist ja schon 2009, 
also früher als die beiden anderen 
nach new York gegangen. Was hast 
du dir von dem master-Studium an der 
Columbia erhofft? Nadja Frank: Am 
Ende meines Studiums an der HFBK 
war ich damit beschäftigt, die Gren-
zen zwischen Malerei und Skulptur 
zu erforschen. Ich habe Malerei stu-
diert, meine Diplomarbeit war dann 
eine skulpturale Arbeit. Ich war 
sehr an einem interdisziplinären 
Austausch interessiert und wusste, 
dass es den an der Columbia Uni-
versity gab. Man wird zwar für einen 
Bereich (in meinem Fall für Malerei) 
angenommen, aber alle reden mit-
einander, haben gemeinsame Kurse 
und Studiobesuche. Was bei einer 
Gesamtzahl von 50 Studierenden 
(25 im ersten Jahr und 25 im zwei-
ten Jahr) auch wichtig ist. Eigentlich 
hatte ich mich 2008 direkt nach dem 
Diplom beworben und bin auch an-
genommen worden, konnte mir das 
Studium aber nicht leisten. Ich habe 
ein Jahr lang Geld verdient und dann 
das Studium begonnen. Ursprüng-
lich wollte ich an der Yale Univer-
sity studieren, weil da eine Profes-
sorin war, Jessica Stockholder, die 
mich zu diesem Zeitpunkt sehr in-
teressierte. Aber dort herrscht eine 
striktere Aufteilung zwischen den 
Medien, und gerade der Austausch, 
den ich mir erhofft hatte, der findet 
dort weniger statt. So habe ich mich 
ganz schnell für die Columbia Uni-
versity entschieden. Außerdem fand 
ich die Tatsache, dass ich fast jeden 
Kurs an der Universität besuchen 
konnte, äußerst interessant, weil 
es viele Themen gab, mit denen ich 
mich auseinandersetzen wollte.

lf: Was waren das für The-
men? NF: Ich war sehr an Archi-
tektur interessiert und habe ein Se-
minar über Architekturgeschich-
te besucht, mich zusätzlich mit 
Landscape Architecture beschäf-
tigt und in meinem letzten Semes-
ter ein praktisches interdisziplinä-
res Seminar besucht mit Architekt/
innen und Künstler/innen. Es ging 
darum, einen Pavillon zu bauen, der 
einen Sommer lang auf dem Cam-
pus stehen sollte. Irgendwie ist das 
Projekt gescheitert, auch wenn am 
Ende ein Pavillon gebaut wurde. Es 
war sehr schwierig, alle Interes-
sen unter einen Hut zu bekommen, 
aber trotzdem habe ich es nicht be-
reut, diesen Kurs besucht zu haben, 
denn gerade aus den Konflikten 
habe ich viel gelernt. In der Kunst-
geschichte unterrichten an der Co-
lumbia sehr interessante Professor/
innen, so konnte ich z.B. noch an ei-
ner Lehrveranstaltung von Rosalind 
Krauss teilnehmen. 

Außerdem habe ich zwei Kur-
se von Rirkrit Tiravanija besucht, 
die alle mehr oder weniger um den 
Begriff der Social Sculpture kreis-
ten und hauptsächlich off-campus 
stattgefunden haben (Exkursionen, 
Kochen, Atelierbesuche, Galeriebe-
suche). 

lf: Wie hast du die enge Taktung 
von lehrveranstaltungen empfun-
den? NF: Der Arbeitsalltag war 
sehr intensiv. Man hatte in der Wo-
che ein bis drei Einzelgespräche 
oder Studio Visits. An der HFBK 
musste ich teilweise Monate auf ei-
nen Termin warten. Hier war die Zeit 
knapp, um zwischen den Terminen 
praktisch zu arbeiten. Für mich pas-
sierte viel auf einer konzeptuellen 
Ebene. Man redet ausgiebig über 
Konzepte, und ich habe in dieser 
Zeit viel geschrieben und Ideen ge-
sammelt. Und ich habe mich an den 
Gedanken gewöhnt, nicht alle Ideen 
gleich umsetzen zu können. Vorher 
war meine Arbeitsweise sehr pro-
zessorientiert, und deshalb war das 
erst mal eine Umstellung für mich, 
von der ich aber letztendlich sehr 
profitiert habe. Es war eine ganz an-
dere Intensität. 

Auf der anderen Seite ist das 
System viel verschulter, was für 
mich aber meistens in Ordnung war. 
Als ich nach New York kam, wollte 
ich Input und war wissbegierig und 
war deshalb auch dankbar über das 
umfangreiche Programm, das mir 
geboten wurde. Die festen Struktu-
ren haben mich nicht gestört. Aller-
dings war ich immer froh, dass ich 
das andere System (an der HFBK) 
auch genießen konnte, dass ich in 
Hamburg Zeit und Raum hatte, mich 
frei zu entwickeln. Im Nachhinein 
weiß ich, dass beides und auch die 
Kombination aus beidem genau 
richtig war für mich.

lf: Wie hast du das zweite Studi-
enjahr finanziert? NF: Mein Visum 
war ein reines Studentenvisum, ich 
durfte nur auf dem Campus arbei-
ten. Das habe ich von Anfang an 
auch getan, und man hat mir be-
reits im zweiten Semester ange-
boten, zu unterrichten. Ähnlich wie 
Julia habe ich Werkstätten geleitet 
(Metall- und Holzwerkstatt) und war 
in alles Mögliche involviert. All das 
hat geholfen, meine Studiengebüh-
ren zu reduzieren. Die Professor/in-
nen wissen, dass der enorme finan-
zielle Aufwand für viele Studierende 
(vor allem internationale Studieren-
de, weil diese kaum einen Kredit 
aufnehmen können) sehr schwierig 
ist und haben viele Möglichkeiten 
gefunden, ihnen irgendwie zu hel-
fen. Was aber auch dazu führt, dass 
man weniger Zeit im Atelier hat oder 
einfach sehr lange Tage, und das 
sieben Tage die Woche. So habe 
ich mein erstes Jahr finanziert. Im 
zweiten Studienjahr habe ich glück-
licherweise ein DAAD-Stipendium 
bekommen, somit waren Studien-
gebühren und Lebensunterhalt ei-
gentlich komplett abgedeckt.

lf: hast du auch auf dem Campus 
gewohnt? NF: Nein. Ich habe das 
erste Jahr in Brooklyn gewohnt. In 
einem Warehouse, in dem ich inzwi-
schen wieder wohne. Dann habe 
ich meinen Partner kennengelernt, 
der in Campusnähe wohnte, weil 
er an der Columbia University un-
terrichtete. Für mein zweites Jahr 

bin ich zu ihm gezogen - die Pen-
delzeit zwischen Brooklyn und Har-
lem war hart und hat nachts manch-
mal anderthalb Stunden gedauert 
und war auf die Dauer zu anstren-
gend für mich.

lf: hattest du das Gefühl, dass die 
Einstellung zum Studium eine ande-
re ist als in Deutschland? NF: Ja, 
schon. Die Tatsache, dass die Stu-
diengebühren so extrem hoch sind, 
bringt ganz andere Erwartungen 
mit sich, dem Lehrpersonal, aber 
auch dem Abschluss gegenüber. 
Viele Künstler wollen unbedingt ei-
nen Master, um danach zu unter-
richten. Außerdem bringt der finan-
zielle Aufwand mit sich, dass man 
sich nach dem Studium stärker am 
Markt orientiert. Ich konnte das zum 
Glück entspannter sehen, mir war 
der degree nicht so wichtig, son-
dern vielmehr der Austausch. Aber 
ich habe auch nicht so viele Schul-
den machen müssen wie meine Kol-
legen und hatte ja schon einen äqui-
valenten Abschluss. Durch diesen 
Druck, der während des Studiums 
aufgrund der Schulden entsteht, 
läuft man schnell Gefahr, auf eine 
gewisse Art und Weise überprofes-
sionalisiert zu werden.

lf: Überprofessionalisierung, ein 
interessanter Begriff. Wie passiert 
das? Dadurch, dass sehr auf Profes-
sionalisierung hingewirkt wird? NF: 
Verständlicherweise will man den 
Studierenden helfen, sich nach 
dem Studium auf dem Markt be-
haupten zu können, was aber un-
bedingt auch kritisch gesehen wer-
den muss. Es gab zum Beispiel ei-
nen Kurs, den ich anfangs belegen 
wollte, professional practice, darin 
ging es unter anderem darum, ei-
nen ordentlichen cv, ein ordentli-
ches artist’s statement zu schrei-
ben. Ich bin ein paarmal hingegan-
gen und habe dann entschieden, 
dass ich das so nicht machen will, 
sondern meinen eigenen Weg fin-
den muss. Das meine ich mit Über-
professionalisierung. 

Ich musste zu dieser Zeit oft an 
die HFBK denken und an meinen 
Professor Norbert Schwontkowski, 
bei dem ich immer das Gefühl hat-
te, dass er sich selbst treu war, und 
diesen Weg finde ich für mich den 
besseren. Einige meiner Kollegen 
an der Columbia haben irgendwie 
ihre Hausaufgaben gemacht, die 
sind jetzt alle bei „großen“ Galeri-
en, aber ob ich deren Arbeiten in-
teressanter finde als die von denen, 
die nicht dort gelandet sind, das sei 
dahingestellt.

lf: Wie war das nach deinem ab-
schluss? Wie war es, sich als Künst-
lerin und überhaupt in new York zu 
verorten? Das ist ja auch nach dem 
master eine Existenzfrage. NF: Ich 
glaube, ich hatte nach meinem Ab-
schluss erst einmal einen totalen 

„Downfall“. Man ist einfach ständig 
mit anderen Künstlern zusammen, 
redet die ganze Zeit über Kunst 
und ist auf diesem kreativen „High“. 
Und plötzlich ist man wieder allei-

ne. Und dann kommt erstmal eine 
Ruhephase. Viele meiner Kollegen 
und auch ich musste mich erstmal 
eine Weile zurückziehen. Und dann 
kommen diese praktischen Fragen, 
wo kriege ich ein Atelier her und wie 
bezahle ich es? Ich hatte gleich im 
ersten Jahr nach meinem Studium 
ein Atelierstipendium etwas außer-
halb New Yorks. Aufgrund der Di-
stanz zu meinem Wohnort war es 
allerdings schwierig, dort regelmä-
ßig zu arbeiten. Als das nach sechs 
Monaten zu Ende war, bin ich zu-
rück in meine alte Wohnung gezo-
gen und habe erst einmal dort gear-
beitet, was zum Glück möglich war. 
Ich hatte in dieser Zeit aber das Ge-
fühl, nicht besonders produktiv zu 
sein. Finanziell war auch alles ziem-
lich schwierig, man fängt an, sich 
über die Schulden Gedanken zu ma-
chen, und ich habe mir erst mal ei-
nen Job suchen müssen. Was mir 
grundsätzlich am meisten geholfen 
hat, waren meine Kollegen.

lf: Wenn du von „Kollegen“ 
sprichst, meinst du die mitstudieren-
den aus deinem jahrgang? NF: Aus 
meinem und den Jahren vor mir, 
es gibt da viele Überlappungen. 
Ich hatte ein bisschen mehr Kon-
takt zu dem Jahr über mir. Es sind 
großartige Künstler, die von über-
all her kommen, Israel, Frankreich, 
Irak, Armenien. Das vermischt sich 
so extrem, und man merkt auch 
schnell, dass eine Problematik, mit 
der man sich schon immer ausein-
andergesetzt hat, in anderen Län-
dern und Kulturen gar nicht so eine 
Relevanz hat. So dass man vieles 
noch mal überdenken muss.

lf: und wie bestreitest du jetzt dei-
nen lebensunterhalt? NF: Ich ar-
beite schon sehr lange in einem 
kleinen Restaurant im West Villa-
ge. Die Besitzerin hat jetzt gerade 
eine Dependance aufgemacht, und 
ich habe ihr in den letzten Monaten 
geholfen, die Eröffnung des neuen 
Restaurants vorzubereiten. Sie ist 
eine sehr interessante und kreati-
ve Frau, dadurch konnte ich mich 
schnell mit dem Job identifizie-
ren. Und man kann in New York im 
Restaurant-Business ziemlich gut 
Geld verdienen. Auf jeden Fall bes-
ser als mit Unterrichten, was ziem-
lich traurig ist. Ein Jahr nach mei-
nem MFA habe ich ein Semester an 
der Columbia University unterrich-
tet, aber mit einem Kurs konnte ich 
noch nicht mal meine Miete bezah-
len. Und das, obwohl ich beim Woh-
nen wirklich großes Glück habe. Ich 
wohne für New Yorker Verhältnis-
se sehr günstig in einer tollen Ge-
gend. Das, was wirklich teuer ist, 
sind meist die Mieten für Ateliers. 
In den letzten drei Jahren hatte ich 
ein super Atelier, was auch relativ 
günstig war, aber auch das koste-
te 700 Dollar Miete, zusätzlich zu 
dem, was man an Lebenshaltungs-
kosten hat. 

lf: Wie bist du künstlerisch aus 
der Krise nach dem Studium heraus-
gekommen? NF: Ich brauchte Zeit, 

T
R

Y
 a

n
D

 S
E

E
 W

h
a

T
 h

a
P

P
E

n
S



P
r

o
j

e
k

t
e

14 ein paar Jahre. Erstmal musste ich 
mich um den angehäuften Schul-
denberg kümmern, und dann bin 
ich langsam meine ganzen Skiz-
zenbücher durchgegangen, um zu 
gucken, wo ich bin und was ich ei-
gentlich will. Ich hatte zu dieser Zeit 
auch viele Ausstellungen, was wohl 
letztendlich dazu geführt hat, dass 
ich immer irgendwie produktiv war. 
Relativ bald, nachdem ich meinen 
Abschluss gemacht hatte, habe ich 
eine junge Kuratorin kennengelernt, 
die auch an der Columbia studiert 
hat (Curatorial Studies) und schon 
damals eine Galerie eröffnen wollte. 
Sie hat lange gebraucht, um einen 
Ort zu finden, und hat dann 2013 
ihre Galerie in der Lower East Side 
eröffnet. Seitdem arbeite ich mit ihr 
zusammen. Das war ein natürlicher 
Prozess, wir haben uns immer wie-
der getroffen und Atelierbesuche 
gemacht und über alles gesprochen.

lf: Dann hast du es ja wirklich ge-
schafft! NF: Naja … Ich kann von 
meiner künstlerischen Arbeit nicht 
leben. Meine Arbeiten sind nicht un-
bedingt leicht verkäuflich, es sind 
oft große Installationen. 

lf: Wie sieht die infrastruk-
tur bezüglich ateliers und Stipendi-
en aus? NF: Ich habe gerade ein 
neunmonatiges Atelierstipendi-
um bekommen, und das trägt auch 
dazu bei, dass ich in New York le-
ben kann und mich verankert füh-
le. Die Institution Lower Manhattan 
Cultural Council, die die Ateliersti-
pendien vergibt, bekommt leerste-
hende Bürogebäude und Etagen 
gesponsert. Die werden entrüm-
pelt und in Parzellen unterteilt. Und 
man hat den kompletten Raum, die 

ganze Etage, um zu arbeiten. Na-
türlich teilt man sich den mit den 18 
anderen Künstler/innen. Die Idee ist, 
interdisziplinär zu arbeiten und mit 
den anderen Künstler/innen in ei-
nen Austausch zu treten.

lf: und das sind wechselnde orte, 
die der lower manhattan Cultural 
Council anmietet? NF: Wie gesagt, 
es sind leerstehende Gebäude, die 
auf einen neuen Besitzer warten 
und für einen gewissen Zeitraum 
leer stehen. Meistens sind es Bü-
roetagen in und um die Wall Street. 
Die Residency hatte einen zweiten 
Frühling direkt nach 9/11, als viele 
Mieter die Gegend verlassen woll-
ten und viele Etagen plötzlich un-
genutzt waren. 

Es wird großer Wert darauf ge-
legt, dass man neben einem freien 
Arbeitsplatz auch Austausch hat. 
Es kommen Kuratoren, Museumsdi-
rektoren, Kritiker zu wöchentlichen 
Studio Visits, und es gibt Open Stu-
dios. Ich weiß noch nicht, wo genau 
mein neues Studio sein wird, aber 
die Orte sind immer sehr interes-
sant. Vor zwei Jahren war es ein Ge-
bäude direkt am Zuccotti Park, wo 
Occupy Wall Street stattgefunden 
hat. Im letzten Jahr war es in einem 
alten F.B.I. Office. 

lf: Wie sind die Künstler in new 
York untereinander organisiert? NF: 
Die Szene ist eigentlich nicht wirk-
lich groß im Verhältnis zur Stadt, ir-
gendwie kennt man sich. Was na-
türlich auch mit dem Netzwerk der 
Uni zu tun hat. Auch die ganzen an-
deren MFA-Programme sind mit-
einander vernetzt. Jeder kennt je-
manden, der an der Yale, am Bard 
oder am Hunter College studiert hat, 

und so trifft man immer neue Leute. 
Und viele Künstler tun sich zusam-
men, mieten gemeinsam Gebäude 
und gründen Ateliergemeinschaf-
ten. Man ist ziemlich gut organisiert. 
Und dann kommt dazu, dass man 
einen sehr engen Austausch mit 
den Professor/innen hat und auch 
mit denen in Kontakt bleibt. 

lf: Welche möglichkeiten gibt es für 
Künstler, selbst ausstellungen zu or-
ganisieren? NF: Eine Off-Szene wie 
hier in Deutschland existiert nicht 
wirklich. Auch deshalb, weil Raum 
so teuer ist. Weil sich niemand leis-
ten kann, so etwas wie eine Galerie 
zu haben, wo er aus eigener Tasche 
Miete zahlen muss. Freunde von mir 
haben z.B. Ausstellungen in Autos 
auf Parkplätzen organisiert. Was 
natürlich auch damit spielte, dass 
es DEN Raum nicht gibt, dass man 
sich einen Raum hier immer neu er-
finden muss. Ein paar meiner Kol-
legen haben vor drei Jahren eine 
ziemlich erfolgreiche kleine Galerie 
aufgemacht. Das fing in einen klei-
nen Raum in Brooklyn an, und mitt-
lerweile haben sie eine zweite Gale-
rie in Manhattan und sind auf vielen 
Messen vertreten.

lf: Eine Produzentengalerie? NF: 
So etwas Ähnliches.

lf: This Red Door ist ja auch so ein 
Projekt. Wie ist es entstanden? NF: 
Vor fünf Jahren hatte Jomar, mein 
Partner, eine dreimonatige Atelier-
Residency in Manhattan, in einem 
alten Galeriegebäude. Er hat sich 
überlegt, dass er eigentlich nicht 
allein in dem Raum arbeiten möch-
te, sondern gern etwas Neues pro-
bieren möchte, und hat zwei seiner 
Freunde eingeladen, mit ihm dort 

zu sein. Das Atelier war ebenerdig 
und ging zu einer belebten Straße 
im East Village. Sie haben erst ein-
mal einen Tisch hineingestellt, ein 
paar Bücher und Internet besorgt. 
Es wurde ein offener Raum, die Tür 
war immer geöffnet, sobald jemand 
dort arbeitete. Auch aus der Notla-
ge heraus, dass es in New York so 
schwierig ist, sich privat zu treffen 
(die Wohnungen sind oft klein, und 
man hat nicht immer Geld, sich in 
Bars oder Restaurants zu treffen). 
Und irgendwie hat sich das alles or-
ganisch entwickelt und gut funktio-
niert. Es kamen sehr viele Leute von 
der Straße, die Interesse an einem 
Austausch hatten, und befreundete 
Künstler, die wiederum interessier-
te Freunde mitgebracht haben. Es 
wurde viel geredet, und es hat sich 
eine kleine Community gebildet.

lf: Es ist aber ansonsten ein ortsun-
abhängiges Projekt? NF: Die Orte 
wechseln immer bzw. das Projekt 
hat keinen festen Ort. Nach den ers-
ten drei Monaten waren wir mit dem 
Projekt zweimal für zwei Monate in 
Brooklyn in einem Offspace. Auch 
hierzu wurden wir eingeladen. Da-
nach waren wir in Berlin, und jetzt 
sind wir für sechs Wochen im West-
werk in Hamburg (4. Juli bis 8. Au-
gust 2015, Anm. d. Red.). Die Idee 
von Community wird großgeschrie-
ben, und dass wir immer irgendwie 
voneinander lernen können. Hier in 
Hamburg gefällt mir besonders gut, 
dass sich die Generationen vermi-
schen. Das Westwerk ist ein Raum 
mit einer fast 30-jährigen Geschich-
te. In Berlin, wo wir vor zwei Jahren 
mit This Red Door gastierten, war 
das Publikum sehr jung. Diesmal ist 

Nadja Frank, Installation 
während der Open Studios 
(Detail), November 2010, 
Columbia University, Prentis 
Hall
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Johanna Tiedtke
lerchenfeld: Was hat dich nach dei-
nem Studium an der hfBK dazu be-
wogen, deinen master in den uSa zu 
machen? und was hat dich speziell 
ans Bard College gezogen? Johan-
na Tiedtke: Ich hatte schon seit 
meinem ersten Besuch in New York 
2002 den Traum, dort hinzugehen. 
Mit der HFBK war ich zweimal dort. 
Einmal auf einer kunsthistorischen 
Exkursion mit Michael Diers 2008, 
das zweite Mal mit Dirk Skreber für 

eine Ausstellung im Projektraum 
Silvershed 2009. Durch diese bei-
den Besuche habe ich angefangen, 
Kontakte zu jungen Künstler/innen 
in New York aufzubauen. Während 
des Diploms habe ich Jutta Koether 
nach einem möglichen Ort für ein 
Master-Studium gefragt und sie hat 
mir vom Bard College erzählt, wo sie 
selbst zehn Jahre unterrichtet hat. 
Ich war begeistert von dem interdis-
ziplinären Programm. Außerdem hat 
Jutta Koether die amerikanische Ma-

lerin Amy Sillman zu einem Vortrag 
an der HFBK eingeladen. Sie war zu 
dem Zeitpunkt Leiterin des Malerei-
Departments in Bard. Ich war von 
ihrer Energie beeindruckt, und die 
Bekanntschaft mit Amy Sillman hat 
u.a. dazu beigetragen, mich beim 
Bard College zu bewerben.

lf: Was macht das Besondere des 
Studiums am Bard College bezie-
hungsweise am master-Programm der 
milton avery Graduate School of the 
arts aus? JT: Die Interdisziplinari-

tät! Das Studium ist so aufgebaut, 
dass Studierende aus sechs Diszi-
plinen in drei Sommern jeweils acht 
Wochen im selben Programm sind: 
Malerei, Bildhauerei, Fotografie, 
Film/Video, Musik/Sound, Schrei-
ben. Und es ist wunderschön dort: 
Es ist Sommer, die Landschaft am 
Hudson Valley ist märchenhaft. Es 
ist ein bisschen wie auf einer Insel, 
als wäre man abgeladen worden 
und das nächste Schiff fährt erst in 
zwei Monaten zurück. Man ist dort 

Johanna Tiedtke (mit Daisy Atterbury), If You 
Can‘t Feel It (It Ain‘t There), 2014, Installations-
ansicht, Silvershed, New York
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es wirklich interessant, dass eine äl-
tere Generation von Künstlern sich 
mit einmischt. Es sind viele Künst-
ler aus New York angereist oder sto-
ßen nach und nach dazu, im Laufe 
des Projekts. Immer wieder kommt 
jemand dazu und macht mit. So 
wurde zum Beispiel von einem be-
freundeten Künstler aus New York, 
der gerade in Venedig im Armeni-
schen Pavillon vertreten ist, ein ar-
menischer Abend organisiert. Die 
armenische und kurdische Nach-
barschaft hat auf Einladung des 
Westwerks den Abend mitgestaltet. 

lf: Was war für dich rückblickend 
anders in new York, und welche Pers-
pektiven ergeben sich dadurch? NF: 
Grundsätzlich habe ich das Gefühl, 
in New York als weibliche Künstle-
rin mehr Respekt zu genießen. Au-
ßerdem finde ich die Mentalität des 

„let’s try and see what happens“ oft 
erfrischend. Ich habe das Gefühl, 
dort viel mehr ausprobiert zu haben 
und auch das Scheitern als Teil des 
ganzen Prozess zu sehen. 

In Bezug auf die Columbia Uni-
versity ist der enge Kontakt prä-
gend, den man mit den Professor/

innen pflegt. Liam Gillick hat mich 
nach dem Studium eingeladen, bei 
einem seiner Filmprojekte mitzuma-
chen. 2011 konnte ich dank Rirkrit 
Tiravanija eine Residency in Singa-
pur besuchen. Und vor ein paar Mo-
naten war ich bei Andrea Zittel im 
Joshua Tree National Park, und sie 
hat mich eingeladen, dort im kom-
menden Jahr ein Projekt bei ihrer 
High Desert Test Site zu machen. 
Sie kam jedes Semester als Gast-
lehrende an die Columbia, und ich 
hatte Glück, dass ich immer Studio 
Visits mit ihr hatte. 

Ich bin sehr dankbar für die-
se Möglichkeiten, aber ich glaube, 
am wichtigsten für mich und mei-
ne künstlerische Entwicklung sind 
die Künstler/innen, die ich wäh-
rend meines Studiums kennenge-
lernt habe und mit denen ich einen 
regen Austausch habe.

www.thisreddoor.com
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land zurückgeflogen, sondern hast 
dann in new York gelebt, wenn du 
nicht am Bard warst? JT: Ja, ge-
nau. Im ersten Jahr war ich durch-
gehend in New York. Und danach 
war ich dann etwa zweimal im Jahr 
in Deutschland.

lf: Wie hast du es geschafft, in new 
York fuß zu fassen? JT: Das ist ein 
Kampf. Das war mir nicht bewusst, 
als ich hingegangen bin. Erst als ich 
da war, habe ich gemerkt, wie teuer 
es ist. Das Master-Programm in den 
USA und auch das Leben in New 
York mit der Miete für ein Zimmer, 
das Atelier und die Materialkosten... 
Es ist ein großer Kraftaufwand, das 
Geld zu verdienen und zu organisie-
ren. Ich hatte ja das DAAD-Stipen-
dium und hatte mehrere Stipendien 
von Bard. Außerdem habe ich par-
allel in Deutschland gearbeitet und 
Ausstellungen gehabt. Hauptsäch-
lich haben Stipendien den Aufent-
halt ermöglicht. Ich habe wertzu-
schätzen gelernt, dass die Ausbil-
dung in Deutschland fast umsonst 
ist und verstehe, dass die Reisen, 
die mir die HFBK ermöglicht hat, mit 
dazu beigetragen haben, dass ich 
jetzt in New York bin.

lf: aber deine Perspektive ist 
schon, dort zu bleiben? JT: Ja. Ich 
bin jetzt zwei Monate in Deutsch-
land, um einen Katalog zu machen. 
Im November gehe ich wieder nach 
New York. Ich schaue weiter nach 
Stipendien und verdiene Geld durch 
Ausstellungen und den Verkauf von 
Arbeiten. Allerdings geht das zur-
zeit wegen meines Visums nur in 
Deutschland. Deswegen bewerbe 
ich mich jetzt für ein Künstlervisum, 
mit dem man drei Jahre in den USA 
leben und arbeiten darf. Das ist der 
nächste Schritt.

lf: Welche künstlerischen Per-
spektiven siehst du für dich in new 
York? JT: Ich habe großes Glück, 
dass ich in diesem Netzwerk vom 
Bard College bin. Weil das Pro-
gramm so klein ist, entsteht eine 
enge Verbundenheit, und alle sind 
extrem gut vernetzt und helfen 
sich sehr. Dadurch, dass die meis-
ten Studierenden und Professor/
innen aus Bard in New York leben, 
sieht man sich auch zwischen den 
Sommern, und nach dem Studi-
um bricht die Verbindung nicht ab, 
sondern entwickelt sich weiter. Das 
sehe ich als Riesengeschenk. Und 
dann ist es natürlich wunderschön, 
dass Nadja und Julia da sind. Weil 
wir uns gegenseitig sehr schätzen 
und an der Arbeit der anderen inte-
ressiert sind, so dass eine Zusam-
menarbeit entsteht, über die ich 
sehr glücklich bin.

lf: Gibt es konkrete ausstellungs-
kooperationen, die aus dem Bard-
netzwerk heraus entstehen? JT: Die 
Master-Ausstellung war eine öffent-
liche Ausstellung, die von Bard or-
ganisiert wurde. Sie war nicht auf 
dem Campus, sondern drei Kilome-
ter entfernt an einem Ort, an dem 
man im dritten Jahr arbeitet. Man 
bekommt größere Ateliers in einer 

für diese acht Wochen und arbei-
tet. Die Zeit ist sehr intensiv! Auch 
menschlich.

lf: Wie ist die lehre dort struktu-
riert? JT: Man hat jeden Sommer 
30 meetings, das sind einstündige 
Einzelgespräche mit unterschied-
lichen Professor/innen der sechs 
Disziplinen, und jede Woche ist ein 
dreistündiger caucus, ein Treffen 
der einzelnen Disziplinen. Dann gibt 
es die sogenannten seminar groups, 
wo in kleineren Gruppen Arbeiten 
oder Texte besprochen werden. 
Und einmal pro Sommer werden 
die eigenen Arbeiten vor der gan-
zen Schule in den all school crits 
präsentiert, und alle Student/innen 
und anwesenden Professor/innen 
haben die Gelegenheit, 30 Minu-
ten über die Arbeiten zu diskutie-
ren. Das sind dann etwa 80 Studie-
rende und etwa 40 der insgesamt 
60 Professor/innen und Gastprofes-
sor/innen.

lf: und wie läuft das ab? man ist 
die ganzen acht Wochen auf dem 
Campus – gibt es da abgesehen von 
den Gruppen- und Einzelgesprä-
chen auch ein inhaltliches Programm 
oder ein begleitendes Kulturpro-
gramm? JT: Es gibt z.B. das sum-
mer reading, da wird ein Buch von 
der ganzen Schule gelesen und in 
Seminargruppen besprochen.

Ich war während keiner der drei 
Studienphasen zwischendurch in 
New York, obwohl es nur einein-
halb Stunden entfernt ist. Ich bin 
auf dem Campus geblieben und 
glaube, das haben die meisten ge-
tan. Auf dem Campus ist das CCS 
Hessel Museum mit einer fantas-
tischen Sammlung und Bibliothek, 
das Hannah Arendt- und das John 
Cage-Archiv. Und dann ist da auch 
noch das Fisher Centre for the Per-
forming Arts mit Konzerten, Opern 
und Theateraufführungen, aber die 
konnte ich nicht wirklich besuchen, 
weil ich zeitlich zu eingespannt 
war. Das ganze Master-Programm, 
das zum Beispiel an der Columbia 
zwei Jahre dauert, wird in diese drei 
mal acht Wochen gepackt. Man be-
kommt am Anfang des Sommers 
einen Stundenplan und hat dann 
jeden Tag von 9 bis 20 Uhr volles 
Programm. Abends sind oft noch 
Ausstellungen, Konzerte, Filmvor-
führungen oder Vorträge, und da-
nach wird im Atelier gearbeitet und 
am Wochenende auch.

lf: Wie setzt sich dieses Programm 
zusammen? JT: Da sind die Einzel-
gespräche, Seminare und diese all 
school crits. Man ist also auch da-
mit beschäftigt, sich jeden Abend 
die Arbeiten der Mitstudierenden 
anzusehen und darüber mit der 
ganzen Schule zu sprechen. Dann 
der caucus der Disziplinen einmal 
die Woche, in dem ausgewählte Tex-
te gelesen, Arbeiten der Studieren-
den besprochen und Vorträge von 
Lehrenden gegeben werden. Au-
ßerdem gibt es die Möglichkeit, den 
caucus der anderen Disziplinen zu 
besuchen. Und natürlich gibt es re-

Halle, in der auch die Ausstellung 
stattfindet. Und ansonsten gibt es 
viele Projekte und Ausstellungen, 
die durch das Bard-Netzwerk ent-
stehen und die oft interdisziplinär 
sind. Zum Beispiel hatten wir 2014 
eine Ausstellung im Silvershed mit 
einigen Studierenden von Bard, wo 
ich Arbeiten gezeigt habe, die in Zu-
sammenarbeit mit der Schriftstel-
lerin Daisy Atterbury entstanden 
waren, mit der ich in Bard studiert 
habe. Und ich hatte im August eine 
Ausstellung zusammen mit Bernd 
Klug, einem Musiker und Künstler 
von Bard, im Austrian Cultural Fo-
rum in New York.

lf: Welche theoretischen impulse 
hat du über das master-Studium und 
durch den Wechsel nach new York 
bekommen? JT: Mir ist die Gen-
der-Politik sehr wichtig, und das ist 
auch ein Grund, weshalb ich nach 
New York und ans Bard College 
wollte. Weil es einfach eine viel grö-
ßere Offenheit gibt, über bestimmte 
Probleme zu sprechen. Es gibt ein 
größeres Bewusstsein für die Fra-
gen, wie man über bestimmte Din-
ge redet und wie man miteinander 
umgeht. In den USA gibt es eine an-
dere Tradition, darüber zu sprechen. 
Außerdem ist mir mehr bewusst ge-
worden, was es bedeutet, deutsch 
zu sein, deutsche Künstlerin zu 
sein. Ich habe viel über die Identität 
als Deutsche, als Europäerin nach-
gedacht und mehr verstanden oder 
kann andere Fragen stellen.

lf: Was bedeutet es denn? Über 
die Differenz stellt man es ja im-
mer erst fest. JT: Da ist zum ei-
nen diese sehr patriarchale, män-
nerdominierte Malerei-Tradition in 
Deutschland. Und es gibt ganz all-
gemein bestimmte Verhaltenswei-
sen, die deutsch sind. Ich verste-
he jetzt mehr über die Vereinbarun-
gen, die man innerhalb einer Kultur 
hat, nicht nur im Verhalten, son-
dern auch philosophisch, und was 
das vielleicht für Probleme mit sich 
bringt oder Fragen aufwirft. Aber 
auch was das Besondere daran ist, 
das ich weitertragen und weiterent-
wickeln möchte. Und dann ist mir 
erst in den USA klar geworden, wie 
Deutschland und Europa von den 
Kriegen immer noch traumatisiert 
sind und sich diese Traumata in die 
nächsten Generationen weiter ver-
erben. New York beschäftigt mich 
auch als Metropole von Immigran-
ten, in der Menschen aus der gan-
zen Welt zusammenkommen, aus 
allen Kulturen und Religionen, und 
dort gemeinsam leben, und wo zum 
Beispiel das jüdische Leben Teil 
des Alltags ist. Das ist alles sehr 
aufregend und eine andere Erfah-
rung als in Deutschland. Das be-
wegt mich sehr, die Idee von Immi-
gration und was sie heute bedeutet.

Die Gespräche mit julia Phillips, nadja 
frank und johanna Tiedtke führte julia 
mummenhoff zwischen juni und Sep-
tember 2015 in hamburg.

gelmäßig Gastvorträge von Künst-
ler/innen aller Disziplinen.

lf: Genauso wie man an der Co-
lumbia theoretisch auch Kurse in 
atomphysik besuchen kann? JT: Im 
Sommer ist auf dem Campus aus-
schließlich das MFA-Programm. 
Die Bachelor-Studiengänge sind 
alle in den Ferien. Das wäre in den 
acht Wochen auch zeitlich schwie-
rig. Da ist man wirklich nur mit die-
sem Programm beschäftigt. Man 
hat aber zwischen den Sommern 
zwei mal zehn Monate Zeit, um frei 
zu arbeiten. Ich glaube, dass diese 
Zwischenzeit – die sogenannten in-
dependent studies – hauptsächlich 
genutzt wird, um an eigenen künst-
lerischen Projekten zu arbeiten und 
um Geld zu verdienen oder Geld zu 
organisieren, weil das Programm so 
teuer ist.

lf: Gibt es dort auch die möglich-
keit, als studentische hilfskraft zu ar-
beiten, um die Kosten niedrig zu hal-
ten? JT: Es gibt Stipendien für 
teaching assistants. Für internatio-
nale Studierende, die zum Beispiel 
mit dem F1 Visum in den USA sind, 
geht das nicht. Mit meinem Visum 
hatte ich nicht die Möglichkeit zu 
arbeiten. Hinzu kommt, dass man 
von Bard kein Visum für die vollen 
zwei Jahre bekommt, sondern sich 
in den Monaten dazwischen eigen-
ständig um ein weiteres Visum küm-
mern muss.

lf: Wie wird der interdisziplinä-
re anspruch am Bard College umge-
setzt? JT: Es ist zum Beispiel oft 
so, dass man mit 25 Leuten in ei-
nem Raum sitzt und über Arbeiten 
oder bestimmte Texte spricht, die 
aus den unterschiedlichen Diszip-
linen und Jahrgängen kommen. Es 
sind auch Professor/innen aus den 
sechs Disziplinen dabei. Meistens 
sind es etwa 16 Studierende und 
etwa sechs Professor/innen. In der 
all-school-crit zeigt ein Studieren-
der Arbeiten und die ganze Schule 
ist dabei, und jeder hat die Möglich-
keit, etwas dazu zu sagen. Dadurch 
entsteht eine bewegte, vielseiti-
ge Diskussion. Das hat mich sehr 
beeindruckt. Im ersten Jahr zeigt 
man nur seine Arbeiten, ohne et-
was zu sagen, und sitzt dann vor 
diesen 120 fremden Leuten. Dann 
fangen erst die Studierenden an 
zu sprechen in den ersten 10 Mi-
nuten, und in weiteren 20 Minuten 
kommen auch die Professor/innen 
dazu. Das war ein sehr schönes Er-
lebnis, weil Leute ohne mich zu ken-
nen und ohne etwas über mich zu 
wissen zu meiner Arbeit wunderba-
re Sachen gesagt haben. Im zweiten 
Jahr zeigt man in einer kleineren 
Seminargruppe die Arbeiten, und 
im dritten Jahr dann wieder vor der 
ganzen Schule und gibt auch ein 
Statement dazu ab. Jedes der drei 
Jahre ist anders strukturiert, und es 
ist auch jedes Jahr eine andere Zu-
sammensetzung von Professor/in-
nen und Studierenden.

lf: Du bist aber in den zehn mona-
ten Zwischenzeit nicht nach Deutsch-
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Franz Ehrlich ist kein unbekannter 
Architekt und Designer. Zum Werk 
des Bauhäuslers zählen wichti-
ge Bauten der DDR-Moderne, wie 
z. B. das DDR-Funkhaus (1951 – 56) 
in der Berliner Nalepastraße, die 
Franz-Volhard-Klinik (1956/57) in 
Berlin-Buch sowie die Botschaft 
der DDR in Brüssel (1973). 1 Beson-
ders bekannt ist seine Möbelserie 
602, die von den Deutschen Werk-
stätten Hellerau ab 1956 in großen 
Stückzahlen produziert wurde und 
heute als DDR-Designklassiker gilt. 2 
Zu seinem Werk zählen aber auch 
der während seiner Zeit als Häftling 

im KZ Buchenwald entstandene 
Schriftzug „Jedem das Seine“ im 
Eingangstor des dortigen Häftlings-
lagers sowie Gebäude und Innenein-
richtungen für die SS.

Trotz dieser spannungsvollen 
Bandbreite an Werken und der da-
mit verbundenen Biografie ist die 
Forschung zu Franz Ehrlich bisher 
lückenhaft und insgesamt nur un-
zureichend.

Die umfangreichste Arbeit zu 
Ehrlich ist noch immer die Diplom-
arbeit von Lutz Schöbe, die 1983 
an der Humboldt-Universität Berlin 
vorgelegt wurde. 3 In ihr wird Franz 

Ehrlich als „einer der vielseitigs-
ten und profiliertesten Architekten 
unseres Landes“ dargestellt, 4 der 
nach seiner Ausbildung am Bau-
haus, dem Widerstand gegen den 
Nationalsozialismus und seiner KZ-
Haft in der DDR sehr erfolgreich 
war und ein umfangreiches Werk 
schaffen konnte. Dieser Text the-
matisierte aber weder die Konflikte 
und Ausgrenzungen im Zusammen-
hang mit der Formalismus-Debat-
te, die Ehrlichs Schaffen und sei-
ne Karriere in der DDR stark behin-
derten, noch seine Tätigkeiten als 
Häftling (1937 – 39) und „dienstver-

pflichteter“ Zivilarbeiter im KZ Bu-
chenwald (1939-41) sowie in Ber-
lin (1941 – 1943), zuletzt im SS-Wirt-
schaftsverwaltungshauptamt.

Im Bezug auf die Forschung der 
1980er Jahre ist dies verständlich, 
da weder die umfangreichen Über-
lieferungen aus NS-Zeiten noch 
die der Ministerien und sonstiger 
staatlicher Einrichtungen, für die 
Ehrlich zu DDR-Zeiten tätig war, 
gesichtet werden konnten. Selbst-
redend konnte Schöbe auch nicht 
auf die mehr als 20 Jahre währen-
de Tätigkeit von Ehrlich als inoffizi-
ellem Mitarbeiter der Staatssicher-

f r a n z  E h r l i c h .  a r-
c h i t e k t ,  D e s i g n e r 
u n d  K ü n s t l e r

friedrich von Borries, Professor für Designgeschichte an der hfBK ham-
burg, und jens-uwe fischer erarbeiten in einem von der DfG geförderten 
forschungsprojekt in den kommenden zwei jahren eine Biografie des 
Designers, architekten und Künstlers franz Ehrlich (1907 – 1984)

Schreibtisch aus der Möbelserie 602 von 
Franz Ehrlich und Seminar-Stuhl von Selman 
Selmanagić
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statieren, dass sie die relevanten 
Archivbestände, die heute zugäng-
lich sind, in ihre Analyse nicht oder 
nur unzureichend mit einbezogen.

Die einzige historisch-kritische 
Aufarbeitung eines Abschnitts von 
Ehrlichs Schaffen und Leben er-
folgte im Rahmen der von der Stif-
tung Gedenkstätten Buchenwald 

heit eingehen. Bis heute wurde die 
rund 1 000 Seiten umfassende Sta-
si-Akte nicht wissenschaftlich aus-
gewertet. Dennoch ist Schöbes Ar-
beit, die den Untertitel „Beitrag zu 
einer Monographie“ trägt, heute von 
Nutzen, da er Ehrlichs Privatarchiv 
erstmals aufarbeitete und sicherte 5 
sowie durch Interviews mit Ehrlich 
die Quellenbasis erweiterte. 

Auch Heinz Hirdina, einer der 
wichtigsten Designtheoretiker der 
DDR, würdigte Ehrlich in seinem 
Überblickswerk „Gestalten für die 
Serie“ von 1988. Sein architektoni-
sches Werk, so Hirdina, suche eine 

„Einheit von Architektur und In-
nenarchitektur“ herzustellen, wo-
bei letztere für Ehrlich „erst beim 
textilen Belag des Fußbodens, das 
Mobiliar gehörte selbstverständ-
lich dazu“, ende. 6 Seine gesamte 
gestalterische Arbeit sei von der 
Suche nach einem stimmigen Ge-

und Mittelbau-Dora 2009 organi-
sierten Ausstellung „Franz Ehrlich. 
Ein Bauhäusler in Widerstand und 
Konzentrationslager“ im Neuen Mu-
seum Weimar. Sie stellte die Tätig-
keiten Ehrlichs im Konzentrations-
lager Buchenwald dar. Hier wurde 
herausgearbeitet, wie Ehrlich 1937 
nach Verbüßung einer mehrjährigen 

samtkunstwerk und vom Bauhaus 
geprägt gewesen. Auch bei Hirdina 
findet sich – nachvollziehbarer Wei-
se – kein Hinweis darauf, dass Ehr-
lich aufgrund seiner inneren Ver-
pflichtung auf Ideen und Stil des 
Bauhauses in der DDR als Forma-
list denunziert und benachteiligt 
wurde. Wenn das Bauhaus ab Mit-
te der 1970er Jahre auch als „pro-
letarisches Erbe“ und damit als Vor-
läufer von Stadtplanung, Architek-
tur und Formgestaltung in der DDR 
galt und eine Beschäftigung der 
Forschung beispielsweise mit dem 
Bauhäusler Ehrlich dadurch auch 
möglich wurde, konnten dennoch 
bestimmte Zusammenhänge nicht 
ausreichend thematisiert werden 
bzw. sie waren tabu.

Doch auch nach 1990 wurden 
das Gesamtwerk und die Biografie 
dieses vielschichtigen Gestalters 
nicht umfassend kritisch aufgear-

Zuchthausstrafe wegen „Vorberei-
tung zum Hochverrat“ als „Schutz-
häftling“ in das im Aufbau befindli-
che KZ Buchenwald überführt und 
dort im Baubüro des Lagers einge-
setzt wurde, wo er auch nach sei-
ner Entlassung aus dem KZ 1939 als 

„dienstverpflichteter“ Zivilarbeiter 
weiter tätig sein musste. 12 Im Kon-

beitet. 1996 wurde Ehrlich vom Ar-
chitekturkritiker Dieter Hoffmann-
Axthelm „wiederentdeckt“, zumin-
dest suggeriert dies der Titel seines 
Aufsatzes „Eine Entdeckungsreise“, 
der als Sonderheft der Bauwelt er-
schien. 7 In diesem stellte er der 
Fachöffentlichkeit drei Bauten Ehr-
lichs in Berlin vor. In den vergange-
nen Jahren fanden Ehrlichs bekann-
te Projekte und sein Lebensweg im-
mer wieder Berücksichtigung in 
Überblicksdarstellungen. Weitere 
Bekanntheit erlangte er nicht zu-
letzt auch durch die von der Stif-
tung Bauhaus Dessau 2008 veran-
staltete Ausstellung „Franz Ehrlich. 
Der moderate Funktionalist“. Neu-
ere Forschungsarbeiten zu Ehrlich 
sind jedoch rar. Erwähnt sei hier 
eine 2003 eingereichte kunsthisto-
rische Magisterarbeit, 8 die sich mit 
Ehrlichs Tätigkeiten als Referent 
für den Aufbau des Rates der Stadt 

text der Ausstellung wurde erstmals 
der „subtile Einfluss der Moderne 

... im System der ‚absoluten Macht’“ 
durch Ehrlichs Schaffen im Kon-
zentrationslager Buchenwald the-
matisiert. Es wurde herausgear-
beitet, dass der Schriftzug „Jedem 
das Seine“ im von Ehrlich gestal-
teten Eingangstor des Häftlingsla-

Dresden (1946-48) und für die Deut-
schen Werkstätten Hellerau ausei-
nandersetzt. Jüngere Arbeiten be-
schäftigen sich mit einzelnen Wer-
ken Ehrlichs, wie die Beiträge über 
seine Perspektivplanungen als 
Chefarchitekt der Leipziger Messe 
(1963 – 66) von der Dresdner Bau-
historikerin Tanja Scheffler 9 und 
über seinen nicht realisierten Ge-
neralbebauungsplan für den Wie-
deraufbau der Universität Leipzig 
als geschlossene Universitätsstadt 
(1949/50)10.

Bislang nicht aufgearbeitet sind 
hingegen Ehrlichs Tätigkeiten als 
technischer Direktor von „Indus-
trie-Entwurf Berlin“ (1950-52), dem 
ersten zentralen Planungsbüro der 
DDR, sowie als freier Architekt und 
Designer mit eigenem Büro 11 (1948 
bis Anfang der 1980er Jahre). Aber 
auch in Bezug auf die bisher vorlie-
genden Untersuchungen ist zu kon-
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grafie aufweist. Auch wurde gezeigt, 
dass sowohl der Umfang der Arbei-
ten als auch der Einfluss Ehrlichs 
auf die Architektur des Konzentra-
tionslagers bisher unterschätzt wur-
de. 13 Ehrlich habe, so der Tenor der 
Ausstellung, keinen ‚Widerstand’ im 
engeren Sinne geleistet, „aber sein 
Bemühen um Ehrlichkeit in der ei-
genen kreativen Arbeit verdient Be-
achtung.“ 14 Letztlich seien seine 
Entwürfe für die SS, die einer Über-

1 Weitere Großaufträge betrafen 
Entwurf, Projektierung und ober-
bauleitung von neuen Großbetrieben, 
Kraftwerken, Werften und handelsver-
tretungen der DDR. 
2 Ehrlich erwarb sich auch einen 
guten Ruf als Gestalter von messen, 
ausstellungen, museen und innenein-
richtungen; so stattete er all seine gro-
ßen Bauprojekte immer auch mit selbst 
entworfenen möbeln aus, die von den 
Deutschen Werkstätten hellerau her-
gestellt wurden.
3 lutz Schöbe: franz Ehrlich. Beitrag 
zu einer monographie, Berlin, Diplom-
arbeit an der humboldt-universität, 
1983.
4 Ebd., S. 1.
5 Der nachlass von franz Ehrlich 
wird heute von der Stiftung Bauhaus 
Dessau verwahrt.
6 heinz hirdina: Gestalten für die Se-

lebensstrategie geschuldet waren, 
Zeugnisse der Selbstbehauptung, 
nicht der -verleumdung. 

An Werk und Leben von Franz 
Ehrlich – Bauhausschüler, Wider-
ständler gegen den Nationalsozi-
alismus, unfreiwillig im Dienst der 
SS und schließlich nicht unange-
fochtener, aber letztlich erfolgrei-
cher Architekt und Designer in der 
DDR – lassen sich exemplarisch 
die Verwerfungen der deutschen 
Geschichte im 20. Jahrhundert dar-

rie. Design in der DDR 1949 – 85, Dres-
den, 1988, S. 52.
7 Dieter hoffmann-axthelm: „Eine 
Entdeckungsreise. Drei Bauten von 
franz Ehrlich“, in: Bauwelt 87.1996, nr. 
26 (Sonderheft), S. 1518 – 1539.
8 nadine mehlhorn: franz Ehrlich. 
arbeiten für Dresden und die Deut-
schen Werkstätten hellerau, unver-
öffentlichte magisterarbeit an der Tu 
Dresden, 2003.
9 vgl. Tanja Scheffler: Die leipziger 
messe während der DDR-Zeit. franz 
Ehrlichs Perspektivplanungen, in: Kul-
turstiftung leipzig (hg.), 100 jahre alte 
messe. leipzig 2013, S. 42 – 46.
10 michaela marek/Thomas Topf-
stedt (hrsg.): Geschichte der universi-
tät leipzig, Bd v: Geschichte der leip-
ziger universitätsbauten im urbanen 
Kontext, leipzig 2009, S. 450 ff.
11 Ehrlich bekam immer wieder 

stellen und auf grundlegende Weise 
das komplizierte Verhältnis von Ge-
staltung und politisch-gesellschaft-
lichen Rahmenbedingungen reflek-
tieren. Ziel des Forschungsvorha-
bens ist, eine umfassende Biografie 
des Architekten, Designers und 
Künstlers Franz Ehrlich zu erar-
beiten, die Werk und Leben erfasst 
und kritisch in den jeweiligen zeit-
geschichtlichen Kontext einordnet. 
Die Ergebnisse des Forschungs-
projekts werden der Öffentlichkeit 

Großaufträge u.a. von verschiedenen 
ministerien, der Deutschen akademie 
der Wissenschaften, dem Kulturbund 
zur Erneuerung Deutschlands sowie 
weiteren staatlichen institutionen.
12 1939 wurde er aus dem KZ ent-
lassen, heiratete seine langjähri-
ge freundin Elisabeth und kam als 
dienstverpflichteter Zivilarbeiter nach 
Buchenwald zurück bzw. ab 1941 ins 
SS-hauptamt haushalt und Bauten in 
Berlin.
13 Carsten liesenberg: vom subti-
len Einfluss der moderne. Zum archi-
tektonischen Schaffen franz Ehrlichs 
im System der „absoluten macht“, in: 
volkhard Knigge/harry Stein: franz 
Ehrlich. Ein Bauhäusler in Widerstand 
und Konzentrationslager, Eine aus-
stellung der Stiftung Gedenkstätten 
Buchenwald und mittelbau-Dora in 
Zusammenarbeit mit der Klassik-Stif-

in Form einer Monografie zugäng-
lich gemacht. 

jens-uwe fischer ist historiker und 
wissenschaftlicher mitarbeiter im 
forschungsprojekt zu franz Ehrlich 
an der hfBK hamburg. Gemeinsam 
mit friedrich von Borries verfasste er 
bereits mehrere Bücher, u.a. „heimat-
container. Deutsche fertighäuser in is-
rael“ und „Sozialistische Cowboys. Der 
wilde Westen ostdeutschlands“.

tung Weimar und der Stiftung Bauhaus 
Dessau, Weimar 2009, S. 74 – 100.
14 Ehrlich schuf als KZ-häftling 
und ab 1939 als dienstverpflichteter 
Zivilmitarbeiter repräsentative Kasi-
no- und Büroräume mit gehobener in-
nenausstattung. Er entwarf „Schrän-
ke, Buffets, Beschläge, metallene 
Geländer, Schreibtische, Esstische, 
Stühle, hocker, leuchter, vasen und 
Schalen“ (ebd., S. 90). im mittelpunkt 
der ausstellung stand das von Ehrlich 
gestaltete Tor des häftlingslagers mit 
der inschrift „jedem das Seine“. um-
rahmt wurde dieses von Ehrlichs in den 
1930er jahren im Zuchthaus Zwickau 
entstandenen künstlerischen arbeiten 

„Blätter aus der haft“ und zeitgenössi-
schen künstlerischen Positionen.

linke Seite :
Franz Ehrlich, Inschrift am Tor des KZ 
Buchenwald

unten :
Franz Ehrlich, Großer Sendesaal 1 des Funk-
hauses in der Berliner Nalepastraße
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im Dezember wurden bei den open Studios in den aSa-Wohnateliers die 
neu hinzugekommenen Räume in haus 5 als ausstellungsfläche einge-
weiht. Ein Rundgang durch die ausstellung 

oben :
Besucherinnen vor einer 
Arbeit aus der Snapshot Series 
von Yulin Gu

unten :
Die neuen Räume im 
zweiten Stock von Haus 5, im 
Hintergrund Arbeiten von 
Goscha Steinhauer und Paul 
Spengemann

rechts :
Julien Renard, Foundations of 
Burden, 2015, Detail
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ditionelle Verfahren der Handarbeit 
an, die im Wandel der letzten Jahr-
hunderte zunehmend an Bedeutung 
verloren haben. Wohingegen eine 
durchaus fragwürdige Textilbran-
che unter oft menschenunwürdi-
gen Bedingungen massenkompa-
tible Ware produzieren lässt. Zer-
fetzte Markenpullover, geflickt mit 
narbenartigen Nähten, erinnern an 
solche globalen Problematiken. 

Yulin Gu, 23, studiert bei dem 
chinesischen Künstler Shijian Jing 
an der China Academy of Art in 
Hangzhou. Sie arbeitet aktuell an ei-
ner Serie von Ölmalereien mit dem 
Titel Snapshot Series. Die Malereien 
in altmeisterlicher Farbgebung ver-
halten sich konträr zu ihren Titeln 
und Inhalten. Yulin Gu porträtiert 
ihre Kommiliton/innen, mit denen 

sie während des ASA-Programms 
Atelier und Wohnraum teilt und so 
unweigerlich deren verschiede-
ne Wesenszüge und Temperamen-
te kennenlernt. Während solch ein 
alltägliches Zusammenleben für 
gewöhnlich mittels digitaler Foto-
grafien und in sozialen Netzwer-
ken festgehalten wird, wählt Yulin 
Gu ein traditionelles und langwie-
riges Medium. Vor diffusen räumli-
chen Hintergründen werden die Sti-
pendiat/innen alleine oder zu zweit 
in ihrer jeweils charakteristischen 
Art festgehalten. Statt auf Keilrah-
men gespannt, hängen die Leinwän-
de direkt an der Wand und lappen 
teilweise auf den Boden. Das reale 
Atelier und seine Abbildung in der 
Malerei überschneiden sich und ge-
hen eine paradoxe Verbindung ein.

Binbin Zhang, ebenfalls Studen-
tin der China Academy of Art, wid-
met sich gleichfalls der besonde-
ren Situation des geteilten Wohna-
teliers. Mit ihrer Handykamera filmt 
sie ununterbrochen den gemeinsa-
men Alltag und fokussiert dessen 
Beiläufigkeit. Einzig Zhang öffnet 
während der Ausstellung ihr priva-
tes, einfach eingerichtetes Zimmer, 
an dessen Wand ihre Filme fortlau-
fend gezeigt werden. Angelehnt an 
eine in musealen Institutionen häu-
fig zu findende Situation, wird so 
die Schwelle zwischen Öffentlichem 
und Privatem befragt. Im anderen 
Teil ihrer Arbeit mit dem Titel the ta-
ble wird dieser Gedanke fortgesetzt 
und das alltägliche Leben — das ge-
meinsame Essen, Unterhaltungen, 
am Tisch sitzen — zum Gegenstand 

der künstlerischen Betrachtung. An 
einem gedeckten Tisch befinden 
sich in den Suppenschalen statt ei-
ner Mahlzeit Kopfhörer, mittels de-
rer die Besucher Mitschnitte alltägli-
cher Diskussionen anhören können.

Emma Wilson, geboren 1993, 
studiert am Goldsmiths in London. 
Ihre Arbeit AQM Point erstreckt 
sich über alle drei Etagen der Aus-
stellung. Jeweils am Eingang der 
Geschosse sind Automaten ange-
bracht, an denen die Besucher War-
tenummern ziehen können. In der 
obersten und untersten Etage zei-
gen zwei Monitore den Fortschritt 
der Nummern an, wobei sie jedoch 
nicht kontinuierlich zählen, son-
dern zufällige Sprünge vollziehen. 
Ansonsten passiert nichts. Die Be-
sucher ziehen entsprechend ihrer F
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Vor fast sechs Jahren startete die 
HFBK Hamburg gemeinsam mit der 
Alfred Toepfer Stiftung F.V.S. und 
mit Unterstützung der Karl H. Ditze 
Stiftung und der Berenberg Bank 
das internationale Austauschpro-
gramm Art School Alliance mit in-
zwischen sieben renommierten 
internationalen Kunsthochschulen. 
Das California Institute of the Arts 
(CalArts) kam 2014 als neue Part-
nerhochschule hinzu. Zweimal im 
Jahr, einmal im Winter- sowie im 
Sommersemester, stellen die inter-
nationalen Stipendiat/innen des je-
weiligen Semesters gemeinsam mit 
den HFBK-Studierenden aus, die sie 

lungstitel, visuell von diversen hy-
pothetischen Sponsoren-Logos un-
termalt, spielt auf einen Aspekt der 

„Zurschaustellung“ von Kunst und 
dessen Produzenten an und persi-
fliert in dieser Hinsicht eine gewis-
se Erwartungshaltung und gängige 
Strukturen des Kunstmarkts. Vor al-
lem die Arbeiten der internationalen 
Gäste haben wir uns näher ange-
sehen und mit den Stipendiat/innen 
gesprochen.

Die 1986 geborene Künstlerin 
Birke Gorm zeigt Arbeiten in Kolla-
boration mit Viktor Lundgaard. Bei-
de studieren an der Akademie der 
Bildenden Künste in Wien und ver-

als Pat/innen betreuen. Das Format 
Open Studios öffnet die Ateliers der 
Studierenden und gibt einen umfas-
senden Einblick in ihre gegenwärti-
ge Arbeit. 2015 gelang es, in dem 
ehemaligen Fabrikgebäude im Ham-
burger Karolinenviertel, in dem die 
ASA-Wohnateliers untergebracht 
sind, eine weitere Etage anzumieten 
und zwei weitere Studios dort einzu-
richten, so dass die Open Studios 
vom 10. bis zum 13. Dezember 2015 
erstmals auf drei Etagen in Haus 5 
stattfanden. ASA PANIC hatten die 
aktuellen Stipendiat/innen und ihre 
HFBK-Pat/innen ihre gemeinsame 
Ausstellung genannt. Der Ausstel-

knüpften ihre Arbeiten bereits in der 
Vergangenheit in mehreren Projek-
ten. An der gemeinschaftlichen Ar-
beit interessiert sie dabei, wie sich 
ihre verschiedenen Positionen ver-
binden und einander akzentuieren. 
Das Zusammentreffen, vergleich-
bar mit einem Gespräch, Spiel, 
Streit oder gemeinsamen Aktivitä-
ten, wird dergestalt zur grundlegen-
den künstlerischen Auseinanderset-
zung. Die Arbeit sweater/sweater ist 
Teil einer fortlaufenden Serie von 
handbestickten Wollpullovern der 
Marke Benetton. Gorm, die in Wien 
Schülerin von Monika Bonvicini ist, 
und Lundgaard spielen hier auf tra-
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Gewohnheit eine Nummer, werden 
dann jedoch weder aufgerufen noch 
mit einem Anliegen betreut und da-
mit die Funktion solcher aufoktroy-
ierten Systeme ad absurdum ge-
führt. Emma Wilson beschäftigt 
sich zudem mit der neuesten Ge-
staltung der Hamburger HafenCity. 
Mit künstlichen Methoden wie etwa 
dem Bau der HafenCity Universität 
wird hier versucht, eine lokale Ge-
meinschaft und Kultur zu generie-
ren. 

Holly Hunter, 22, studiert eben-
falls am Goldsmiths und beschäftigt 
sich mit verschiedenen, oft zufäl-
ligen Prozessen. Fiktive Geschich-
ten, kulturelle Strukturen oder ver-
störende Nachrichten können sich 
dabei mit architektonischen Aspek-
ten vernetzen und eine subjektive 
Verbindung eingehen, die Hunter in 
Gedichten oder kurzen Erzählungen 
festhält. Am Eröffnungsabend liest 
sie wiederholt drei Texte über ein-
zelne Personen und kleinere Grup-
pen vor. Zwei skulpturale Arbeiten 

bilden eine Art visuelle Ergänzung 
zu den Lesungen: Ein Autoreifen, 
dekoriert mit Schmetterlingen und 
im Inneren mit einem karierten Kis-
sen und einer Art Aschenbecher 
ausstaffiert, steht neben einer etwa 
gleichgroßen, runden Betonplatte. 
Auf der Platte brennen zwei Kerzen 
ab. Die Prozesshaftigkeit der ver-
schiedenen Arbeiten wird damit un-
terstrichen. 

Julien Renard, 1991 geboren, 
Student der Ecole Nationale Su-
périeure des Beaux Arts in Paris, 
bezieht sich sowohl in seiner Ma-
lerei als auch in seinen Skulpturen 
und Installationen auf Methoden der 
»Appropriation Art«. Eigene oder im 
Internet gefundene Fotografien die-
nen ihm als Vorlagen, von denen er 
in der künstlerischen Aneignung 
originalgetreue oder vom Original 
abstrahierende Reproduktionen an-
fertigt. Drei verrostete Briefkästen 
mit aufgeklebten Postkarten in ih-
rem Inneren funktionieren wie klei-
ne Schaukästen. Auf einer hochwer-

tigen Marmorplatte präsentiert und 
mit Miniaturhäusern geschmückt, 
stellen sie gängige Sehgewohnhei-
ten und die inflationäre Verwendung 
von Bildern zur Disposition. Eine 
weitere Arbeit, aus einer Vielzahl 
ungeordneter Zeichnungen beste-
hend, spielt in ähnlicher Weise auf 
die Bilderflut des Internet an. Ren-
ard wie die anderen fünf Stipendiat/
innen setzen sich in ihren Arbeiten 
alle mit Fragen des künstlerischen 
Abbilds – von Gegenständen, Men-
schen, Einrichtungen – auseinander 
und versuchen in dessen differenti-
ellem Verhältnis zur konkreten Wirk-
lichkeit der jeweils eigenen Sicht 
auf Dinge, Menschen und gesell-
schaftliche Zustände und Entwick-
lungen Ausdruck zu verschaffen. 

Rosa Windt studiert Kunstge-
schichte und Germanistik an der uni-
versität hamburg. Sie schreibt regel-
mäßig Beiträge für das Kunstforum in-
ternational und kuratiert verschiedene 
ausstellungsprojekte.

OpEn studiOs
11. – 13. Dezember 2015
Karolinenstraße 2a, Haus 5, 
Hamburg
Laura Franzmann, HFBK Hamburg; 
Pachet Fulmen, HFBK Hamburg; Birke 
Gorm, Akademie der bildenden Künste 
Wien; Yulin Gu, China Academy of Art 
Hangzhou; Holly Hunter, Goldsmiths, 
University of London; Nina Kuttler, 
HFBK Hamburg; Julien Renard, École 
Nationale Supérieure des Beaux 
Arts, Paris; Paul Spengemann, HFBK 
Hamburg; Goscha Steinhauer, HFBK 
Hamburg; Emma Wilson, Goldsmiths, 
University of London; Binbin Zhang, 
China Academy of Art Hangzhou

links :
Binbin Zhang, the table, 2015, 
Teilansicht

unten :
Holly Hunter, Installation, 
2015, Teilansicht
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Es gibt im Deutschen in Bezug auf 
den Rang und Status von Bildern 
eine Reihe aufschlussreicher Rede-
wendungen. Man sagt zum Beispiel, 
man sei im Bilde, nachdem man sich 
gehörig über eine Sache informiert 
hat; man sagt auch, man setze je-
manden ins Bild, wenn man sein Ge-
genüber über einen Vorgang aus-
führlich unterrichten möchte. Vor-
aussetzung ist in beiden Fällen, dass 
man sich selber zuvor ein Bild von 

a l l e s  a u s  e i n e r 
h a n d  o d e r  
D i e  w i e d e r g e f u n -
d e n e  l a n g s a m -
k e i t  b e i m  a k t  d e s 
Z e i c h n e n s 

dem in Rede stehenden Ereignis ge-
macht hat. Ausgangspunkt für diese 
idiomatischen Ausdrücke, die erst 
zu Beginn des 20. Jahrhunderts ge-
läufig werden, ist jeweils das Militär. 
Aus taktischen oder strategischen 
Gründen ist man dort vielfach ge-
halten, sich über eine prekäre Sach-
lage genau ins Bild zu setzen. Vom 
Feldherrnhügel aus blickte man zum 
Beispiel mit Feldstechern in die wei-
te Landschaft, um sie zu erkunden; 

heute übernehmen häufig Satelliten 
oder Drohnen dieses Geschäft der 
Aufklärung. 

Längst sind die genannten Rede-
wendungen dem militärischen Kon-
text entkommen. Sich ein Bild zu 
machen, heißt heute ebenso allge-
mein wie schlicht – und völlig unab-
hängig von der Art der Quelle –, sich 
über etwas Klarheit zu verschaf-
fen, sei es mittels verbaler, schrift-
licher oder visueller Daten. Ande-

rerseits leben wir in einem Zeital-
ter der Visualität, und sich ein Bild 
von etwas zu machen könnte daher 
konkret auch heißen, ein Bild anzu-
fertigen oder, ausdrucksvoller ge-
sagt, zu schaffen. Technisch ist dies 
heute ein Kinderspiel, da die Foto-
grafie jedermann jederzeit erlaubt, 
Bilder von allem und jedem zu ma-
chen. Und die Ergebnisse stehen im 
Handumdrehen, das heißt unmittel-
bar vor Augen. Das heißt, es geht 

michael Diers über die Serie „Winterbilder“ von Sho hasegawa
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Die Rezeption von Tiger & Turtle – Magi c Mountain begann 
schon, bevor die Arbeit errichtet war. So diente die Achterbahn 
als Motiv auf einem Plakat, das fü r die Kulturhauptstadt Es-
sen im Jahr 2010 warb. Man erstellte dafü r e ine Fotomontage 
mit Material aus dem Wettbewerbsentwurf, den Heike Mutter 
und Ulrich Genth 2009 eingereicht hatten. Die Künstler berich-
ten ferner davon, dass ihnen bereits vor Baubeginn „einige 
Bekannte aus dem Rheinland“ erzählt hätten, „sie hätten die 
Achterbahn von der Autobahn aus gesehen“. 1 Die Bilder von Ti-
ger & Turtle, die infolge des Wettbewerbs veröff entlicht wur-
den, waren off enbar so einprägsam, dass sie zu der Annahme 
verfü hrten, ihr Sujet müsse längst real existieren, ja dass sie 
fü r Erlebnisse sorgten, die an eine Fata Morgana erinnern.

Dies war gewiss ein gutes Omen fü r den öff entlichen 
Erfolg der Landmarke, vor allem dafü r, dass sie in medial repro-
duzierter Form stimulierend auf die Einbildungskraft vieler 

T I G E R  &  T U R T L E  – 
M A G I C  M O U N T A I N 

U N D  D I E  Z W E I 
Ö F F E N T L I C H E N  R ÄU M E

E I N  L E H R S T ÜC K  Ü BE R 
A N E IG N U NG 

U N D  E N T E IG N U NG

W O L F G A N G  U L L R I C H
•

T IG ER  &  T U RT L E25
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im Nu, im Augenblick. Und eben-
so rasch können die Bilder wie-
der gelöscht und zum Verschwin-
den gebracht werden. Eine rasante, 
atemberaubende Beschleunigung 
in Sachen Bildproduktion und -re-
zeption, von der man vor einem 
halben Jahrhundert bestenfalls in 
Anbetracht von Polaroid-Fotogra-
fien zu träumen wagte und an die 
man vor einem halben Jahrtausend 
nicht einmal denken konnte, weil es 
die Vorstellungskraft der Maler und 
Zeitgenossen weit übertraf. 

Wie aber kommt dann in unseren 
Tagen ein junger Künstler, nennen 
wir ihn Sho Hasegawa (geb. 1987 
in Gunma, Japan), dazu, den Pro-
zess der Bildentstehung wieder un-
endlich zu verlangsamen und tech-
nisch dermaßen zu komplizieren, 
dass man in Anbetracht seiner po-
etischen Blätter denkt, er habe bei-
de Gattungen, die Kunst der Zeich-
nung und jene der Fotografie, je-
weils noch einmal neu erfunden? 

Sho Hasegawa ist ein eben-
so gründlicher wie geduldiger und 
phantasiebegabter Mensch. Er ist 
ein Bastler und Tüftler, der nicht 
vor technischen Problemen zurück-
schreckt, sondern sie als Herausfor-
derung begreift.

Die Serie seiner „Winter Land-
scapes“, die seit 2011 entstanden 
ist, ist dafür ein hervorragendes 
Beispiel. Den Ausgangspunkt bildet 
eine kleine kulturelle Irritation. Von 
Japan zum Studium nach Deutsch-
land übergesiedelt, entdeckt der 
junge Mann eines Tages, dass man 
in Europa nicht nur in überdachten 
Eishallen, sondern auch im Freien, 
auf zugefrorenen Seen und Flüssen, 
Schlittschuh läuft. Dieser Umstand 
fasziniert ihn, und er beschließt, wie 
es sich für einen Künstler gehört, 
sich Schlittschuhe nicht zu kaufen, 
sondern selbst anzufertigen, das 
heißt zu entwerfen und anschlie-
ßend auch zu realisieren, das heißt 
sie kunstfertig gießen zu lassen 
und danach zu erproben. Bis hier-
her handelt es sich um zwei metal-
lische Kleinskulpturen, geziert von 
eindrucksvollen Ornamenten, die 
den Eisenschuhen einen „orienta-
lischen“ und somit eher unmoder-

nen Charakter verleihen. Hier be-
reits produziert die künstlerische 
Phantasie eine gehörige Portion äs-
thetischen Überschuss, man könn-
te auch sagen: Extravaganz. Mit 
diesen Schlittschuhen gleitet man 
übers Eis und die Kufen ziehen wie 
üblich ihre Bahnen. Es entstehen 
gut sichtbare Spuren, die man auch 
geometrische Eiszeichnungen nen-
nen könnte. Doch diese Ritzungen 
interessieren nur bedingt. Aber viel-
leicht haben sie zur nächsten und 
übernächsten Idee geführt. 

Denn mit den Schuhen ist es 
nicht genug. Seine technische Er-
findungsgabe führt den Künstler in-
tuitiv zu einer Assoziation, die sich 
rückblickend in folgende Fragen 
kleiden lässt: Wie wäre es, wenn 
ich mit den Schlittschuhen auf dem 
Wege einer sogenannten galvani-
schen Kette, welche bekanntlich 
die Umwandlung von chemischer 
in elektrische Energie besorgt und 
für kurze Zeit einer Batterie ähnlich 
speichert, Strom erzeugen wür-
de, den ich gleich darauf zu einer 
Art Foto-Zeichnung nutzen könn-
te? Wie wäre es schließlich, wenn 
ich die Landschaft rings um den 
See, auf dem ich schlittschuhlau-
fend hin und her gleite, mit Hilfe ei-
ner eigens gebauten abgewandel-
ten Camera obscura porträtieren 
könnte? Und wie wäre es schließ-
lich, wenn ich mir ein hölzernes Ge-
häuse aus geräucherter Eiche bau-
en würde, in das ich das Rückteil ei-
ner Mittelformat-Kamera lichtdicht 
einsetze, das Objektiv entferne und 
mit einem Lichtstift direkt auf den 
Film (Mittelformat, hochempfindlich, 
3 200 ASA) zeichnete? Den Strom 
für den Lichtstift könnte mir das 
Paar Schlittschuhe liefern, wobei 
der eine Schuh aus Bronze, der an-
dere aus Aluminium gefertigt wäre. 
Mittels Klemmen und Elektrodraht 
würde ich nach dem jeweiligen Lauf 
mittels zweier Kabel den Strom, der 
im Verein von Reibung und Wasser 
chemophysikalisch entsteht, auf 
meinen durch ein Messingschar-
nier immer lotrecht geführten Stift 
leiten, in dessen Schaft aus Eben-
holz eine winzige Leuchtdiode und 
am oberen Ende ein winziger Mag-

net angebracht wäre. Die Lichtspur 
in 0,5 mm Spaltbreite belichtete den 
Film, und prompt wäre als Negativ 
die Zeichnung auf dem Film fertig. 
Damit ich aber sehen kann, was ich 
im Dunklen zeichne – die Hand fährt 
dabei in einen Handschuh, der in die 
Blackbox eingestülpt ist –, montier-
te ich oben auf das Gehäuse ein 
streichholzschachtelgroßes Mem-
branfeld aus einer von mir eigens 
gefertigten Porzellantafel, gäbe et-
was Öl darauf und könnte dort im 
Takt meiner Handbewegung dank 
des erwähnten Magneten ein Metall-
kügelchen synchron meine Hand-
zeichnung im Kleinen wiederho-
len lassen. Dadurch müsste ich in 
etwa nachvollziehen können, was 
ich auf der Filmebene im dunklen 
Inneren der Box soeben im Blind-
flug zeichne.

Dies das Konzept zu einer sehr 
ungewöhnlichen Zeichenmaschi-
ne, einer Erfindung, die im Zeitalter 
des Digitalen das analoge Zeichnen 
indirekt und auf Umwegen mit der 
Fotografie bzw. dem fotografischen 
Filmmaterial verbindet und in einen 
neuen ästhetischen und künstleri-
schen Einklang bringt. Bewegung 
ist dabei als Antrieb im Spiel, Che-
mie und Physik spielen bei diesem 
bildgebenden Verfahren eine tra-
gende Rolle, aber auch die Dunkel-
kammer und das elektrische Licht 
kommen zum Zuge. Selbstverständ-
lich ist die Hand im Spiel, sie zeich-
net nach, was die Natur vor Augen 
stellt, und versucht sich an einem 
Schwarzweiß-Porträt – Buntfarbig-
keit spielt im Winter schließlich kei-
ne elementare Rolle –, das hier ei-
ner Kinderzeichnung und dort ei-
ner Comic-Zeichnung ähnelt und 
sich von beiden Medien die schöns-
te Wirkung leiht. Dass es sich je-
weils um Porträts handelt, ist aus-
gemacht. Zu jeder der bislang im 
Winter 2013 in Finnland und 2015 in 
Norwegen entstandenen 30 Zeich-
nungen der Serie lässt sich nicht 
nur das Datum, sondern auch der 
Ort der Entstehung topographisch 
exakt angeben. Dass die Zeichnun-
gen technisch auch misslingen kön-
nen, indem sie etwa überbelichtet 
und demnach völlig schwarz wer-

den, steht auf einem anderen Blatt 
der komplexen Technik. 

Bei den Zeichnungen, die in un-
terschiedlichen, je nach Motiv dien-
lichen Formaten vergrößert werden, 
handelt es sich ausschließlich um 
Unikate. Wiewohl die Negative meh-
rere Abzüge erlauben würden, hat 
sich Sho Hasegawa für das Einzel-
bild entschieden – schließlich han-
delt es sich um Zeichnungen, nicht 
um Knipserfotos. Und auch da-
für, den jeweiligen (Künstler-)Rah-
men auch gleich selbst anzuferti-
gen, und zwar aus finnischer Birke, 
jener schwarzweiß gesprenkelten 
Baumart, die auch die finnischen 
Seen säumt und auf seinen Bildern 
schemenhaft mannigfach Revue 
passiert. 

Am Anfang war das Staunen. 
Das Schlittschuhlaufen in und vor 
der Natur hat am Ende zu gezeich-
neten Landschafts-Fotografien oder 
fotografischen Landschafts-Zeich-
nungen  geführt, die nicht nur tech-
nisch, sondern auch ästhetisch und 
künstlerisch ihresgleichen suchen. 
Das Schwarzweiß der Bilder reflek-
tiert den Winter und die skandina-
vische Landschaft mit ihren unbun-
ten Bäumen und schneebedeckten 
Bauten ebenso wie die Ästhetik der 
klassischen Zeichnung und Foto-
grafie. Andererseits wirken die Bil-
der sehr modern, sprich gegenwär-
tig und zeitgenössisch, und sie ma-
chen auch dann größten Eindruck, 
wenn man ihre nahezu märchenhaf-
te (Entstehungs-)Geschichte nicht 
kennt. Denn sie sind ebenso origi-
nell wie schlicht und faszinierend 
schön.  Und beleben nicht zuletzt 
die Idee des Bildes und Bilderschaf-
fens neu.

PS. Ich danke dem Künstler für die 
Informationen zur Geschichte der 
Entstehung, insbesondere zur Tech-
nik seiner Bilder; vgl.  ferner: Sho 
Hasegawa, Metamorphose II, Privat-
druck Hamburg 2015

Dr. michael Diers ist Professor für 
Kunstgeschschichte an der hfBK 
hamburg.

vorige Seite :
Sho Hasegawa, Winter Land-
scapes, HFBK-Absolventenaus-
stellung 2015

links :
Sho Hasegawa, Schlittschuh-
batterie



Die Rezeption von Tiger & Turtle – Magi c Mountain begann 
schon, bevor die Arbeit errichtet war. So diente die Achterbahn 
als Motiv auf einem Plakat, das fü r die Kulturhauptstadt Es-
sen im Jahr 2010 warb. Man erstellte dafü r e ine Fotomontage 
mit Material aus dem Wettbewerbsentwurf, den Heike Mutter 
und Ulrich Genth 2009 eingereicht hatten. Die Künstler berich-
ten ferner davon, dass ihnen bereits vor Baubeginn „einige 
Bekannte aus dem Rheinland“ erzählt hätten, „sie hätten die 
Achterbahn von der Autobahn aus gesehen“. 1 Die Bilder von Ti-
ger & Turtle, die infolge des Wettbewerbs veröff entlicht wur-
den, waren off enbar so einprägsam, dass sie zu der Annahme 
verfü hrten, ihr Sujet müsse längst real existieren, ja dass sie 
fü r Erlebnisse sorgten, die an eine Fata Morgana erinnern.

Dies war gewiss ein gutes Omen fü r den öff entlichen 
Erfolg der Landmarke, vor allem dafü r, dass sie in medial repro-
duzierter Form stimulierend auf die Einbildungskraft vieler 
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ihre Bilder von Tiger & Turtle hochladen, ebenso dient die Landmarke 
als Ziel von Fotoworkshops, in denen die Teilnehmer ihre Fähigkeiten 
schulen. 2 [Abb. 3, 4]

Diese Online-Präsenz ist alles andere als marginal, kann man 
doch gerade die von den Social Media konstituierte Infrastruktur als 
zweiten öff entlichen Raum beschreiben: als Ort, an dem Menschen 
in Erscheinung treten, miteinander kommunizieren, sich inszenieren 
und beobachten, Diff erenzen austragen. Die Diskussion über Kunst 
im öff entlichen Raum, die vor allem in den 1980er und -90er Jahren sehr 
lebhaft gefü hrt wurde, dann jedoch an Intensität einbüßte, erfä hrt da-
durch eine neue Dimension; unter diesem Label laufende Werke müssen 
sich heute, anders als früher, doppelt bewähren: im virtuellen Raum 
genauso wie im geographischen.

Das Sich-Bewähren fi ndet jedoch in beiden öff entlichen Räu-
men unterschiedlich statt. Im geographischen Raum werden die Men-
schen mit dem Werk konfrontiert. Sie können sich davon provoziert 

2 Vgl. z.B. http://www.halden.ruhr/angerpark.html. – http://www.niederrhein-foto.
de/tiger_and_turtle_landmarke.
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Menschen wirken kann. Tatsächlich ebbt seit der Eröff nung im Novem-
ber 2011 der Strom an Bildern nicht mehr ab, der von Tiger & Turtle 
über die diversen Bildmedien verbreitet wird. Insbesondere in den So-
cial Media ist die Arbeit von Mutter/Genth zu einem vielfach gepos-
teten und rebloggten Ereignis geworden. Auf Plattformen wie Flickr, In-
stagr am und Tumblr [Abb. 2] besitzt sie, im Vergleich zu den meisten 
anderen Werken zeitgenössischer Kunst, beachtliche Prominenz; auf 
zahlreichen Foren und Blogs wird Tiger & Turtle, in immer neuen An-
sichten und Ausschnitten präsentiert, mit den unterschiedlichsten Bild-
eff ekten aufb ereitet, zum herausfordernden Sujet fü r Fotofreaks. Es 
gibt sogar eigens eingerichtete Webseiten, auf denen Amateurfotografen 

1 »›Vergangenheit, Gegenwart und Zukunft  gleichermaßen zur Diskussion stellen‹ – Heike 
Mutt er und Ulrich Genth im Gespräch mit Wolfgang Ullrich«, in: Söke Dinkla/Peter 
Greilich/Karl Janssen (Hrsg.): Tiger & Turtle – Magi c Mountain. Eine Landmarke in Duis-
burg, Ostfi ldern 2012, S. 121 – 125, hier S. 125.
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[Abb. 5]. Hier haben die Reaktionen – gerade auch in ihrer Unterschied-
lichkeit – ihrerseits eine Form gefunden, ja lösen selbst wiederum Emo-
tionen oder Assoziationen aus, setzen das Werk also in transformierter 
Weise fort. Das Werk zeigt sich in ihnen jeweils anders: überhöht oder 
parodiert, auf ein Icon reduziert oder mit zusätzlichen Motiven aufwen-
dig kombiniert, in zeitgemäße oder milieuspezifi sche Bildästhetiken 
übersetzt oder verfremdet [Abb. 6].

Die mit Kunst im öff entlichen Raum oft assoziierte Idee einer 
Partizipation erfä hrt im virtuellen Raum der Social Media also neue Im-
pulse, ja fi ndet hier sogar ihre Erfü llung. Immerhin handelt es sich bei 
den Reproduktionen und Reinszenierungen auf den Internet-Plattfor-
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fü hlen und es im äußersten Fall zerstören, sie können es ignorieren 
oder aus ihrer alltäglichen Wahrnehmung ausblenden, sie können sich 
damit identifi zieren, daran erfreuen, darüber diskutieren, davon ge-
langweilt sein, sie können es eigens aufsuchen oder beiläufi g daran vor-
beikommen. Die meisten Reaktionen darauf werden jedoch fü r Dritte 
nicht manifest; ein belangloses Werk bleibt auf einem Platz genauso prä-
sent wie eines, das starke Emotionen weckt. Noch viel zu selten werden 
die Werke, die wenig Resonanz fi nden oder sogar nur als Versperrung 
eines Platzes empfunden werden, auch wieder entfernt, weshalb sich 
viele öff entliche Räume im Lauf der Jahrzehnte unschön angefü llt haben.

Im öff entlichen Raum der Social Media hingegen taucht ein 
belangloses Werk gar nicht auf, während ein (wie auch immer) heraus-
forderndes Werk nicht nur auf eine Weise sichtbar wird, sondern in 
beliebig vielen fotografi erten, beschriebenen, gezeichneten Versionen, 
als Clip, Bilderstrecke oder Blogeintrag, zudem in den unterschied-
lichsten Kombinationen mit anderen Bildern, zur Erscheinung kommt 
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die Teilhabe, sobald die wechselnden Eindrücke mit Fotoapparat oder 
Smartphone festgehalten werden. Tiger  & Turtle verleitet dazu, immer 
noch eine andere Position zu entdecken, auf einen bestimmten Son-
nenstand zu warten oder einen speziellen fotografi schen Eff ekt auszu-
probieren.

Die Verfü hrungskraft fü r Fotografen ergibt sich vor allem, weil 
Mutter/Genth bei ihrer Achterbahn ein Stilmittel, das schon in Eng-
lischen Gärten des 18. Jahrhunderts beliebt war, ins Dreidimensionale 
übersetzen. So fü hrte man die Wege in den Gärten bevorzugt mit leich-
ten Kurven durch die Landschaft, damit die Spaziergänger die jeweilige 
Umgebung abwechslungsreich in den Blick nehmen konnten. War es 
damals üblich, mit einem Lorrain-Glas oder einem Motivsucher durch 

3 Vgl. Martin Warnke: »Vom Denkmal zur Landmarke«, in: Dinkla/Greilich/Janssen, 
a. a. O. (Anm. 1), S. 73 – 85, hier S. 80.
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men um Formen der Aneignung von Kunst. Da die User der Social Media 
sich dabei aus eigener Initiative engagieren, fä llt auch die bei vielen 
partizipativen Kunstaktionen beklagte pädagogische Implikation, ja die 
Gefahr eines Eindrucks von Zwangsbeglückung weg. Vielmehr reizt 
die Rezipienten die Auseinandersetzung mit einem fotogenen, überra-
schenden, unverwechselbaren Werk, das Spielraum zur eigenen krea-
tiven Auseinandersetzung – und damit zur Profi lierung – lässt.

Sichtet man die tausende von Bildern, die von Tiger & Turtle 
mittlerweile online zu fi nden sind, bekommt man eine Ahnung von den 
Möglichkeiten heutiger Kunst im öff entlichen Raum. Geradezu bei-
spielhaft haben Mutter/Genth mit ihrer Achterbahn ein Werk geschaf-
fen, das zu vielfä ltiger Aneignung herausfordert. Da Tiger & Turtle nicht 
befahrbar, dafü r aber begehbar ist, ist den Besuchern auf jeder Treppen-
stufe eine etwas andere Perspektive geboten. Dabei kann jeder aber 
selbst über das Tempo des Rundgangs, die Orte des Innehaltens, die 
Richtung des Ausblicks auf die umliegende Landschaft bestimmen. 
Lässt sich schon das Erklettern von Tiger & Turtle als Aneignungserleb-
nis begreifen, das zudem in einer Tradition der Besuchereinbindung 
wie etwa beim Leipziger Völkerschlachtdenkmal steht 3, so steigert sich 

A
bb

 5
: S

cr
ee

ns
ho

t d
er

 L
ife

st
yl

e-
W

eb
si

te
 h

ey
bi

tc
ha

ch
os

.

tu
m

bl
r.c

om



33 WOL F G A NG  U L L R IC H

bemerkt man ebenfalls eine Diff erenz. So heben die Künstler das »kri-
tische Potenzial der Arbeit« hervor, das sich etwa am »nicht begehba-
ren Looping« zeige, »dessen Erwanderung unmöglich« ist. 4 Sie ver-
weisen auch auf den Titel der Arbeit, der die üblichen Erwartungen 
an eine Achterbahn oder einen Vergnügungspark parodiert, denn so 
kraftvoll-dynamisch-aggressiv »Tiger« klingt, so langweilig-träge-be-
haglich »Turtle«: Eine nach einer Schildkröte benannte Achterbahn 
ist gegen die Steigerungsdynamik einer »Erlebniskonsumgesellschaft« 
gerichtet, damit aber auch – als Landmarke in Duisburg – ein skepti-
scher Kommentar zum Strukturwandel des Ruhrgebiets 5; im Kontrast 
zu anderen Achterbahnen geht es bei ihr darum, so Mutter und Genth, 
»entschleunigt zu werden«. 6 Viele Fotos erwecken jedoch den Eindruck, 
man habe es bei Tiger & Turtle sogar mit einer besonders schnellen, 
futuristischen, hoch-technisierten Unterhaltungsattraktion zu tun: Der 
Loop wird fotografi ert, als bereite er Nervenkitzel [Abb. 7]; die Trasse 
aus verzinktem Stahl erscheint dank dramatisierender Lichteff ekte als 
High-Speed-Bahn [Abb. 1]; die Achterbahn wird in Szene gesetzt, als 
stehe sie nicht auf einer Halde, sondern schwebe im Weltraum [Abb. 8]. 

Solche Fotos stehen aber nicht nur im Kontrast zu Äußerun-
gen der Künstler, sie unterscheiden sich genauso von der Rezeption, die 
Tiger & Turtle innerhalb des Diskurses der Kunstwissenschaft erfä hrt. 
Hier wird geradezu selbstverständlich vorausgesetzt, dass ein Werk 
zeitgenössischer Kunst ein Unwohlsein mit dem Status quo der Ge-

4 »Tiger & Turtle – Magi c Mountain. Heike Mutt er und Ulrich Genth im Gespräch mit Julia 
Mummenhoff «, in: Lerchenfeld #13 (2012), S. 17 – 19, hier S. 17.
5 Wie Anm. 1, S. 122.
6 Wie Anm. 4, S. 18.
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einen Englischen Garten zu gehen, um die gebotene Vielfalt bewusst 
und als Summe von Bildern wahrzunehmen, so lassen sich diese dank 
fortgeschrittener Fototechnik heutzutage leichter denn je fi xieren und 
zudem sogleich online stellen oder digital versenden. Damit verspricht 
nicht nur das Erlebnis vor Ort besondere Intensität, sondern man darf 
infolge der geposteten Bilder zudem mit Aufmerksamkeit und sozialer 
Anerkennung rechnen. Kein Wunder also, wenn ein Sujet wie Tiger & 
Turtle in all seinen ästhetischen Möglichkeiten ausgelotet wird und auch 
nach etlichen Jahren engagierter fotografi scher Aneignung immer 
noch neue Bildvarianten präsentiert werden. Dies geschieht häufi g ge-
mäß der fü r die Social Media üblichen Überbietungslogik: Um aufzu-
fallen, braucht es ein noch extravaganteres Bild, zugleich liefern bereits 
vorhandene Bilder Ideen, die nachfolgende User in gesteigerter oder 
präziserer Weise umzusetzen versuchen. 

 Für die Künstler selbst ist ein derartiger medialer Erfolg je-
doch nicht immer nur ein Indiz fü r die künstlerische Qualität ihrer Ar-
beit. Vielmehr müssen sie bei etlichen dieser aktiven – und erst recht 
bei den übersteigerten – Formen von Rezeption auch erkennen, wie 
wenig ihre dem jeweiligen Werk zugrundeliegenden Intentionen und 
Konzepte berücksichtigt werden. Jener Spielraum fü r Aneignungen ist 
viel zu groß, um ihn von vornherein defi nieren zu können, und je mehr 
ein Werk andere zu Aktivitäten stimuliert, desto stärker ist es Neuinter-
pretationen – oder vielleicht sogar Missverständnissen – ausgesetzt. 
Das kann so weit gehen, dass die ursprünglich damit verbundene Idee 
verblasst und sich ein anderes Bild durchsetzt, ja sich das Image des 
Werkes irreversibel verändert.

Vergleicht man die Aussagen von Mutter/Genth zu Tiger  & 
Turtle mit dem Großteil der in den Social Media zirkulierenden Fotos, 
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sellschaft zum Ausdruck bringt und in Opposition zu herrschenden 
Bedingungen zu begreifen ist. So bringt etwa Karen van den Berg die 
»Verstrickung und fehlende Trennung« von »Arbeit und Freizeit« in 
der New Economy in Zusammenhang mit Tiger & Turtle, liest den Unter-
titel Magi c Mountain vor dem Hintergrund, dass es sich bei dem Stand-
ort der Landmarke um »eine geschlossene Deponie«, also ein chemisch 
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kontaminiertes Gelände handelt, oder spricht von einer »Landschaft 
voller zivilisatorischer Wunden und Unzulänglichkeiten«, die sich von 
der Achterbahn aus zeige. 7

Wie anders, ja wie aufregend und aller kritischen Dimensionen 
entkleidet die Arbeit von Mutter/Genth jedoch auch wahrgenommen 
werden kann, verdeutlichen einige Werbespots, in denen sie als Kulis-
se dient. Das Pariser Modelabel Surface to Air präsentierte einen Teil 
seiner Winterkollektion 2012 mit Models auf den Stufen von Tiger & Tur-
tle. Genauso fand die fi nnische Lebensversicherung Mandatu m Life die 
Kunst-Achterbahn passend, um, hinterlegt mit einem Gewitter, auf die 
Gefä hrlichkeit des Lebens – und die eigenen Sicherheitsdienstleistun-
gen – aufmerksam zu machen. 

Auf andere Weise geriet Tiger & Turtle bei Sony in das Feld von 
Werbung und Kommerz. Das Unternehmen schrieb nämlich einen in-
ternationalen Fotowettbewerb aus, und das Siegerbild mit dem Motiv 
der Landmarke wird seither als Key-Visual in Handy-Trailern verwendet. 
Hier wie auch bei den Werbespots wurden die Künstler vorab nicht 
um ihre Erlaubnis gefragt. Daher verlangten sie von der Stadt Duisburg, 
die den Wettbewerb ausgelobt hatte und nun Eigentümer des Werks 
ist, eine Ergänzung des Vertrags. In ihm ist mittlerweile festgelegt, dass 
fü r Tiger & Turtle, sofern es um Werbeaufnahmen geht, grundsätzlich 
keine Film- oder Fotografi ererlaubnis erteilt werden darf.

Die Künstler verhalten sich damit gegenüber semantischen 
Übergriff en auf ihre Arbeit kaum anders als viele Unternehmen, die mit 

7 Karen van den Berg: »Schausteller der Posti ndustr ie. Zu Heike Mutt ers und Ulrich 
Genths Tiger & Turtle – Magi c Mountain«, in: Dinkla/Greilich/Janssen, a. a. O. (Anm. 
1), S. 111 – 119, hier S. 111, 117, 118.
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dern sorgen genauso dafü r, dass Bilder von Tiger & Turtle in Umlauf 
kommen, die ihren eigenen Vorstellungen von der Bedeutung dieser 
Landmarke entsprechen. Auf der von ihnen verantworteten Website 10 
fi nden sich also etwa Fotos, auf denen zu sehen ist, dass Menschen die 
Achterbahn auf Stufen emporsteigen, man hier somit kein Hochge-
schwindigkeitserlebnis haben kann. Auf anderen Bildern ist die Lage 
von Tiger & Turtle auf einer künstlich aufgeschütteten Anhöhe zu er-
kennen; Phantasien von Schweben und Schwerelosigkeit ist auf diese 
Weise von vornherein die Grundlage entzogen. 

Insgesamt zeigt das Beispiel von Tiger & Turtle, wie sehr die ge-
rade im Diskurs über Kunst im öff entlichen Raum oft beschworene 

9 Vgl. Anne Breucha: Die Kunst der Postp rodukti on. Jeff  Koons in seinen Interviews, Wil-
helm Fink Verlag, Paderborn 2014.
10 Vgl. http://www.phaenomedia.org/landmarkeaktuell.htm#.
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Abmahnungen gegen Personen vorgehen, die ihr Logo, das Erschei-
nungsbild ihrer Produkte oder Elemente ihres Markenauftritts verwen-
den oder variieren. Dabei spielt es oft nicht einmal eine Rolle, ob eine 
Aneignung in kritischer Absicht oder von Seiten eines Fans stattfi ndet; 
vielmehr versuchen die Unternehmen, die Kontrolle über ihr Image 
zu bewahren. Auch hier jedoch wird es infolge der zunehmenden Macht 
der Social Media fü r die Marken immer schwerer, Inhalte und Charak-
ter ihres eigenen Images selbst zu bestimmen. Sie können kaum noch 
mehr als Moderatoren der Prozesse sein, in denen sich ihr Image bil-
det und verändert. 8

Übertragen auf den Bereich der Kunst bedeutet das, dass 
auch fü r Künstler die Arbeit nicht getan ist, wenn sie ihr Werk vollendet 
haben. Je mehr andere Akteure – vor allem jene aktiven Rezipienten 
in den Social Media – auf die Erscheinungsweisen von Kunst einwirken, 
desto eher kann es geboten sein, dass die Künstler gegensteuern oder 
zumindest einige Eindrücke zu korrigieren versuchen, die von ihrer Ar-
beit entstehen. Dazu können sie etwa ihrerseits verschiedene Abbil-
dungen (online) publizieren, ebenso aber in Interviews oder Katalogen 
ihre eigene Sicht artikulieren. Ein Meister einer derartigen künstleri-
schen Postproduktion ist etwa Jeff  Koons, der es versteht, seine Werke 
vor allem im Medium des Interviews immer wieder in andere Kontex-
te zu bringen und so nach und nach mit jeweils weiteren – und aktuel-
len – Bedeutungen aufzuladen. 9

Aber auch Mutter/Genth kümmern sich weiter um ihr Werk. 
Dabei verhindern sie nicht nur kommerzielle Indienstnahmen, son-

8 Vgl. Wolfgang Ullrich: Alles nur Konsum. Kriti k der warenästheti schen Erziehung, Klaus 
Wagenbach Verlag, Berlin 2013, S. 159 f.
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sellschaft zum Ausdruck bringt und in Opposition zu herrschenden 
Bedingungen zu begreifen ist. So bringt etwa Karen van den Berg die 
»Verstrickung und fehlende Trennung« von »Arbeit und Freizeit« in 
der New Economy in Zusammenhang mit Tiger & Turtle, liest den Unter-
titel Magi c Mountain vor dem Hintergrund, dass es sich bei dem Stand-
ort der Landmarke um »eine geschlossene Deponie«, also ein chemisch 

A
bb

 7
: L

oo
pi

ng
, T

ig
er

 &
 T

ur
tle

 –
 M

ag
ic

 M
ou

nt
ai

n;
 F

ot
o:

 H
en

dr
ik

 H
ag

el
ue

ke
n



39 WOL F G A NG  U L L R IC H

Dr. Wolfgang Ullrich, Kunsthistoriker und Kulturwissenschaftler, ist als freier 
Autor in Leipzig und München tätig. 2015 legte er seine Professur fü r Kunstwis-
senschaft und Medientheorie an der Hochschule fü r Gestaltung Karlsruhe nieder.
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und propagierte Idee der Partizipation zu einer zusätzlichen Heraus-
forderung fü r die Künstler fü hren kann. Je mehr ihre Werke in Prozessen 
der Rezeption von anderen angeeignet werden, desto mehr drohen 
die Künstler selbst enteignet zu werden und nicht länger bestimmen zu 
können, über welche Eigenschaften das von ihnen Geschaff ene letzt-
lich verfü gt. Mit der in den Social Media zusätzlich entfalteten Dynamik 
der Wechselspiele von Aneignung und Enteignung verschiebt sich die 
Auseinandersetzung mit Kunst zudem vom Diskurs zum Bild. Zwar mag 
in etlichen Blogs auch über Kunstwerke debattiert werden, relevanter 
fü r ihre Wahrnehmung sind jedoch die vielen Fotografi en (und anderen 
Bilder), die davon in Umlauf kommen. Da die aktiven Rezipienten in 
ihnen vornehmlich ihre Freude über ein ungewöhnliches Seherlebnis 
oder einen besonderen Moment artikulieren oder es genießen, ihr fo-
totechnisches Knowhow unter Beweis zu stellen, nimmt die angeeigne-
te Kunst fast durchweg affi  rmativen Charakter an. Die herkömmlich 
in Texten über Kunst verhandelten gesellschaftskritischen Fragen, ja 
das dort beschworene oppositionelle künstlerische Bewusstsein ver-
schwindet also aus dem Zentrum der Aufmerksamkeit.

Doch kann man es nicht auch anders formulieren? Bedeutet 
die Partizipation vieler nicht vor allem, dass die Kunst, die lange rand-
ständig war, in der Mitte der Gesellschaft ankommt? Dass die Mythen, 
wonach Kunst immer ein Ausnahmezustand zu sein habe, endlich ent-
kräftet werden? Und ergeben sich fü r Künstler schließlich nicht auch 
neue und vermehrte Möglichkeiten, mit ihren Arbeiten zu wirken? Ti-
ger & Turtle ist ein Beispiel, das trotz aller in der Rezeption stattfi nden-
den Umcodierungen vor allem davon zeugt, wie lebendig und engagiert 
ein Kunstwerk in beiden öff entlichen Räumen aufgenommen und wei-
tergefü hrt werden kann.
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Klausurtagung in Wedendorf trifft 
Weitreichende Beschlüsse zur ent-
WicKlung der hochschule

 zehn Jahre nach der letz-
ten Klausurtagung der hfBK hamburg 
zogen sich vom 13. bis 15. Januar 
2016 rund 50 Mitglieder der hoch-
schule, lehrende, Werkstattleiter/
innen, Verwaltungsmitarbeiter/innen 
sowie Vertreter/innen der studie-
renden in ein tagungshotel zwischen 
lübeck und Wismar zurück, um über 
die zukünftige inhaltliche ausrich-
tung und personelle ausstattung der 
hochschule zu diskutieren. 
anlass für solch eine konzentrierte 
auseinandersetzung war die zuwei-
sung von geldern aus dem hochschul-
pakt iii für den zeitraum zwischen 
2016 und 2023. Mit den zusätzlichen 
Mitteln reagieren Bund und län-
der auf die engpässe an universitä-
ten und hochschulen, wie sie durch 
die deutlich gestiegenen studieren-
denzahlen entstanden sind, verur-
sacht durch den Wegfall des allge-
meinen Wehr- und zivildiensts und 
durch die doppelten abiturjahrgänge 
der vergangenen Jahre. an die ver-
gebenen Mittel ist deshalb auch die 
aufnahme von weiteren studierenden 
pro akademischem Jahr geknüpft.
 
 in einer einleitenden Präsen-
tation verdeutlichte der Präsident 
Martin Köttering die gegenwärtige 
situation der hochschule: die aktu-
ellen studierendenzahlen, die Ver-
teilung der studierenden auf die 
einzelnen studienschwerpunkte, das 
Betreuungsverhältnis von studie-
renden zu Professor/innen sowie die 
Verteilung der atelierarbeitsplätze 
auf die studienschwerpunkte. aus 
diesen zahlenmäßigen aufstellungen 
ließen sich folgende schlussfolge-
rungen ziehen: 
• Schon  jetzt  weist  die  HFBK  vor 
allem in den studienschwerpunkten 
Malerei, Bildhauerei und zeitbezo-
gene Medien einen erheblichen fehl-
bedarf an atelierarbeitsplätzen auf, 
der sich in den kommenden Jahren 
weiter verstärken wird.

• In einzelnen Studienschwerpunkten 
(z.B. Malerei, Fotografie/Typogra-
fie/Grafik und Zeitbezogene Medien) 
kommt es zu sehr hohen Bewerberzah-
len für den Master-studiengang. 
• Die angespannte Arbeitsplatzsi-
tuation erweist sich für die stu-
dierenden in mehrfacher hinsicht 
als problematisch. eine große zahl 
an studierenden ist darauf ange-
wiesen, außerhalb der hochschule 
nach arbeitsräumen zu suchen, was 
für sie angesichts der hohen Miet-
preise in hamburg nahezu unmöglich 
ist, da sie bereits durch ihre teu-
ren  Arbeitsmaterialien  finanziell 
belastet sind. somit sind hier die 
grundlagen für einen studienver-
lauf im rahmen der regelstudienzeit 
nicht gewährleistet. daraus erge-
ben sich zusätzliche räumliche eng-
pässe für alle studierenden, beson-
ders für die anfängerstudierenden, 
die nach dem grundjahr in das ler-
chenfeld-gebäude wechseln. 
aufgrund dieser angespannten lage 
wird ein großer teil der gelder aus 
dem hochschulpakt iii zusammen mit 
rücklagen der hfBK für einen erwei-
terungsbau genutzt werden. auf dem 
gelände zwischen dem lerchenfeld-
gebäude und der flüchtlingsunter-
kunft soll in den kommenden drei 
Jahren ein weiteres gebäude ent-
stehen, das vor allem den studien-
schwerpunkten Malerei, Bildhauerei 
und zeitbezogene Medien zugute-
kommen wird. Bis zur nutzung der 
neuen räumlichkeiten soll als zwi-
schenlösung das gebäude finkenau 42 
bezogen werden. in diesem will die 
hfBK mit zusätzlichen Mitteln der 
Behörde für Wissenschaft, forschung 
und gleichstellung auch ein zentrum 
für “artistic and cultural orien-
tation“ für internationale studie-
rende und Migrant/innen etablieren.
Weitere Mittel werden für die Berei-
che Weiterbildung, Professionali-
sierung, internationalisierung und 
digitales in der Verwaltung ver-
wendet. das hauptaugenmerk lag in 
Wedendorf aber auf der erhöhung der 
lehrkapazität, für die der größte 
teil des geldes zur Verfügung 
steht. folglich konzentrierte sich 
die Klausurtagung auf die frage, 
wie die gelder hierfür wirksam ein-
gesetzt werden können: sollen stark 
nachgefragte studienschwerpunkte 
personell entlastet oder neue 
inhaltliche Bereiche aufgebaut wer-
den? in der konstruktiv wie offen 
geführten diskussion formulierten 
Professor/innen, Werkstattleiter/
innen und die anwesenden studieren-
den ihre Vorschläge und ideen für 
eine künftige entwicklung der hoch-
schule. aus all den eingebrachten 

Vorschlägen und ideen kristalli-
sierte sich am ende ein mehrheits-
fähiger Kompromiss heraus, der von 
den senatsmitgliedern einstimmig 
angenommen wurde. darin sind fol-
gende stellen und Maßnahmen vorge-
sehen: 
• Die Studienschwerpunkte Malerei 
und Bildhauerei erhalten je eine 
zusätzliche Professur. der studi-
enschwerpunkt zeitbezogene Medien 
erhält eine Professur, die sich den 
Bereichen des „digitalen“ widmet 
sowie eine Professur (50%) für „Per-
formance“, die auch in eine gast-
professur umgewandelt werden kann. 
für die drei genannten studien-
schwerpunkte gibt es weiterhin eine 
rotierende gastprofessur.
• Im Studienschwerpunkt Theorie und 
geschichte wird es zwei zusätzliche 
Professuren (je 50%) geben, für die 
„einführung in die Kunstgeschichte“ 
sowie für „aktuelle Kunstdiskurse 
(englischsprachig)“.
• Um der Entwicklung des Digitalen 
auch auf der konkreten arbeitsebene 
Möglichkeiten zu eröffnen, wird 
eine Werkstatt „digitales/Material“ 
mit einer Werkstattleitung und 2 
lehraufträgen für Programmierung 
und 3d eingerichtet.
• Die  zwei  im  Studienschwerpunkt  
film um je 50% gekürzten künstleri-
schen assistentenstellen werden um 
je 25 % aufgestockt. 
• Um in der Zukunft möglichst früh 
zu erfahren, warum studierende 
den abschluss ihres studiums ver-
schieben, wird das Prüfungsamt 
alle studierenden im 7. fachsemes-
ter über die Möglichkeit der anmel-
dung zur abschlussprüfung infor-
mieren. dem schreiben wird ein 
formular beigefügt, über welches 
alle studierenden, die sich nicht 
zur abschlussprüfung anmelden, ein 
Beratungsgespräch mit der/dem jewei-
ligen Professor/in nachweisen müs-
sen. das von Professor/in und stu-
dierenden unterschriebene formular 
wird im Prüfungsamt eingereicht. 

 Mit diesem ergebnis endete die 
dreitägige tagung, die von ernst-
haften gesprächen in einer offenen 
und freundlichen atmosphäre geprägt 
war. so unterschiedlich die jewei-
ligen interessen auch sein mochten, 
führten sie doch zu einer gemein-
schaftlich tragfähigen Weichenstel-
lung für die kommenden herausforde-
rungen der hfBK. 

↑ Prof. Martin Köttering 
moderiert die gespräche.
← Klausurtagung in Wedendorf.

Neue Perspektiven
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die ag internationales Wählte aM 
4. noVeMBer 2015 unter 23 BeWerBer/
innen die daad-Preisträgerin 2015 
und die leistungsstiPendiaten 2016 
aus

 der daad-Preis 2015 ging an 
shira lewis, Bachelor-studentin von 
Prof. thomas demand. die israelin 
überzeugte die Kommission mit ihrer 
künstlerischen arbeit ebenso wie 
mit ihrem engagement für internati-
onale studierende an der hfBK.

DAAD-Preis und 
Leistungs stipendien 

für ausländische 
 Studierende 

Ein Leistungsstipendium, finanziert 
aus Mitteln der Behörde für Wissen-
schaft, forschung und gleichstel-
lung, für den zeitraum eines Jah-
res erhielt shuchang Xie, der bei 
Prof. angela schanelec und Prof. 
Michaela Melián studiert. aufgrund 
der gleichermaßen hohen Qualität 
der gezeigten Arbeiten von Jeffrey 
Wallner aus der Klasse von Prof. 
Jeanne faust und carlos león aus 
der Klasse von Prof. Pia stadtbäu-
mer entschied sich die Kommission, 
das zweite leistungsstipendium, 
finanziert aus Mitteln der Karl H. 
ditze stiftung und des daad, zu 
teilen und für jeweils ein halbes 
Jahr zu vergeben. 

 shira lewis
shira lewis befasst sich mit der 
stimulativen natur der gegenstände. 
Von gegenständen fraglos umgeben, 
und doch würde das fragen nicht 
aufhören, wollten antworten dar-
auf gefunden werden, warum diese so 
sind, wie sie sind, und welch neuen 

↗ hfBK-
Präsident Prof. 
Martin Köttering 
überreicht die 
daad-Preis-
urkunde an 
shira lewis; 
foto: imke 
sommer
↑ shira 
lewis, Baby 
Proof, 2014
→ shuchang 
Xie, Per song, 
chn/de 2015, 73 
Min.; filmstill
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gegenstände und strukturen ihre 
entwicklung so mit sich brachte. 
Warum etwa hat ein tisch ecken, 
die, um Babys nicht zu verletzen, 
die Produktion eines neuen gegen-
stands provozieren, der schutz vor 
solchen gefährdungen bietet? shira 
lewis markiert in ihren skulptu-
ren, die auch Möbel abbilden, sol-
che folgeerscheinungen und besetzt 
sie durch die Wahl der farbe und 
des Materials mit emotionalen Qua-
litäten.

 shuchang Xie
shuchang Xie befasst sich neben 
seiner fotografischen Arbeit glei-
chermaßen  intensiv  mit  filmischen 
Projekten. sein fokus liegt auf 
übersetzungs- und übertragungspro-
zessen zwischen sprachen, zwischen 
Medien, zwischen den zeiten und vor 
allem zwischen Menschen. so entwi-
ckelt sich etwa sein im vergange-
nen Jahr abgeschlossener film Per 
song (73 min.) entlang von Gesprä-
chen zwischen den freunden sloth, 

↑  Jeffrey Wallner, dog, 2015
→ carlos león zambrano, 
installation, 2015

Shrek, Yoyo, Shark und Pomeranian 
in chongqing - die heimat auch von 
shuchang Xie -, die sich wie bei-
läufig beim Essen entspinnen. Sie 
sind eine melancholische auseinan-
dersetzung mit dem erwachsenwerden 
auf  der  Suche  nach  (un)möglichen 
formen von liebe und glück.

  Jeffrey Wallner
Der U.S.-Amerikaner Jeffrey Wallner 
arbeitet in Fotografie, Text, Perfor-
mances und installationen vorwie-
gend mit seinen freunden und seinem 
persönlichen umfeld. oft wird eine 
prekäre situation inszeniert, die 
dem/der Betrachter/in eine voyeu-
ristische Position zuweist. die 
intimität der situation wird jedoch 
zugleich durch die ikonenhafte dar-
stellung in schranken gehalten. 

 carlos león 
carlos león zambrano interessiert 
sich für gegenstände. in deutsch-
land sind diese häufig mit anderen 
kulturellen codes versehen und in 

andere Kontexte eingelassen als in 
seiner heimat Venezuela. er for-
ciert diese differenz in seiner 
arbeit, indem er die gegenstände 
in seinen Konstellierungen derart 
dekontextualisiert und entsemanti-
siert, dass sie wie in ein „Sys-
tem freier Beziehungen“ entlassen 
erscheinen. dass er das Moment der 
Balance nicht nur im spiel mit kul-
turellen codes und deren Verwirrung 
zu strapazieren weiß, wird in sei-
nen skulpturen deutlich. deren form 
setzt er so unter spannung, dass es 
wirkt, als könnten sie jederzeit in 
sich zusammenfallen. 
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Ohne Geschmacks-
verstärker, aber 
mit  Nachschlag

seit oKtoBer 2015 Kocht ein neues 
Mensa-teaM für die hfBK haMBurg: 
hirn und Wanst aus haMBurg-Wil-
helMsBurg

 den meisten wird es schon 
aufgefallen sein: zu Beginn die-
ses semesters hat ein neues Päch-
ter-team die Mensa übernommen. nach 
einer anlaufzeit hat sich die crew 
nun richtig eingespielt und es wird 
höchste zeit, sie endlich vorzustel-
len. Bei den neuen Betreibern han-
delt es sich um die hirn und Wanst-
Küchenbrigade in Kooperation mit 
der Wilhelmsburger Kaffeeklappe. 
Die Produktionsfirma hirn und Wanst 
mit sitz in hamburg-Wilhelmsburg 
wurde 2011 von drei Kulturwissen-
schaftlern (eva ritter-steindorf, 
Kerstin Britta schaefer, Marco anto-
nio Reyes Loredo) gegründet. hirn 
und Wanst  hat  den  Dokumentarfilm 
„die Wilde 13“ (filmfest hamburg/
NDR) produziert und hat die zwei-
mal für den grimme-Preis nominierte 
kulinarische Kunstmusikkochshow 

Konspirative KüchenKonzerte (zdf.
kultur) konzipiert. Aktuell organi-
siert hirn und Wanst unter ande-
rem den Kulturflohmarkt FlohZinn mit 
livebands, produziert mit hamburger 
schüler/innen professionelle Musik-
videos, dreht Videos für die ham-
burger Museen im rahmen des Pro-
jekts „Kultur macht stark“ sowie 
für die lange nacht der Museen in 
hamburg, betreut das Bürgerfern-
sehen-Format „Inselflimmern“ (Tide) 
und betreibt mit Volker von Witz-

leben-Wurmb den Verpflegungsbetrieb 
Kaffeeklappe.
 auch in der hfBK-Mensa soll es 
künftig Projekte rund um die Wech-
selwirkungen von Kunst, Kochen, 
essen und Wissenschaft geben, dafür 
hatten sich die studentischen Ver-
treter/innen in der Mensafindungs-
kommission mit ihrem Votum aus-
drücklich stark gemacht. doch in 
erster linie gibt es dort etwas 
zu essen. täglich stehen vegeta-
rische, vegane sowie animalische 
gerichte auf der speisekarte. das 
hirn und Wanst-team verspricht, 
vor allem saisonales und regiona-
les zu verwenden und Biolebensmit-
tel, wo es sinn macht. dieser nach-
haltige ansatz drückt sich unter 
anderem in der auswahl der verwen-
deten Produkte aus: die stullen-
Brote kommen von rettungsbrot, der 
kleinsten Bio-Backstube hamburgs 
in Borgfelde, der Kaffee stammt 
aus der fairen altonaer Kaffeerös-
terei Black delight, und die Milch 
liefert der Milchhof reitbrook. 
egal, wieviel hundert essen pro tag 
gekocht werden, fertigprodukte oder 
geschmacksverstärker sind tabu, der 
suppenfond wird in der Küche auf-
gesetzt und der Parmesan von hand 
geraspelt.
 damit möglichst wenig wegge-
worfen wird, teilen die Mitarbei-
ter lieber kleinere Portionen aus – 
dafür gibt es auf Wunsch gern einen 
nachschlag. seit anfang des Jahres 
hat die Mensa eine facebook-seite, 
auf der neben allerhand Wissenswer-
tem auch jeden Montag die speise-
karte der Woche gepostet wird. 

Öffnungszeiten: Mo bis fr, 12 bis 15 
Uhr (Mensa), 9 bis 18 Uhr (Kaffee-
klappe)
www.hfbk-hamburg.de/mensa

↑ das hirn und Wanst-team, von 
links: die schwestern svenja und 
Tanja... (Foto: Tim Albrecht)
←  sowie Heidi, Alexander, 
thomas, thomas „frankie“, rizo, 
eva mit carl, Marco, Kerstin und 
André (Foto: Imke Sommer)
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Manfred Kroboth
25. Januar 1966 –  
25. Oktober 2015

der langJährige hfBK-Professor 
 ANDREAS BRANDT IST IM ALTER VoN 80 
Jahren gestorBen

 Professor andreas Brandt lei-
tete von 1983 bis 2001 die Klasse 
für  Textildesign  im  Fachbereich 
industrial design an der hfBK ham-
burg. in halle geboren, begann er 
ein studium der Biologie, bevor er 
nach Berlin übersiedelte und dort 
von 1955 bis 1961 an der heutigen 

der hfBK-aBsolVent Manfred KroBoth 
starB PlÖtzlich und unerWartet Mit 
NUR 49 JAHREN

 Manfred Kroboth studierte von 
1989 bis 1996 bei Claus Böhmler an 
der hfBK hamburg. im anschluss an 
sein diplom absolvierte er darü-
ber hinaus ein Master-studium an 
der Jan van Eyck Akademie in Maas-
tricht. seine arbeiten sind von 
einem feinen humor geprägt, sowohl 
die Klanginstallationen, die er als 
einzelkünstler realisierte, als 
auch die aktionen mit Jutta Konjer 
als Künstlerduo kroko. gemeinsam 
arbeiteten die beiden performativ 
im öffentlichen raum und erfan-
den neue deutungsmöglichkeiten für 
denkmäler, landschaften oder sperr-
müll. leidenschaftlich engagierte 
sich Manfred Kroboth im Berufsver-
band Bildender Künstler (BBK), für 
den er – zuletzt als 2. Vorsitzen-
der – neue ausstellungsformate kon-
zipierte und kuratierte. die vielen 
Texte, die zu seinem Tod erschienen 

universität der Künste studierte. 
zuletzt lebte und arbeitete er in 
niebüll, nordfriesland. als Maler 
zählt er zu den Vertretern der Kon-
kreten Kunst. im Mittelpunkt seiner 
minimalistischen Bildsprache steht 
die Bildfläche selbst, die „mit ele-
mentaren Mitteln – also mit flä-
che und farbe – in ihrer Begrenzt-
heit und ausdehnung in Bewegung 
gesetzt werden und so im Bild auto-
nomen raum“ schaffen soll. für sein 
Werk wurde andreas Brandt mehrfach 

sind, zeigen, wie groß die lücke 
ist, die Manfred Kroboth in ham-
burgs Kunstszene hinterlässt. 

Andreas Brandt
29. Dezember 1935 – 

4. Januar 2016

↓ Manfred Kroboth beim aufbau 
der kroko-arbeit Wer nicht zu 
hoch steigt über sich für die 
ausstellung Macht, Kunsthaus ham-
burg, Juni 2014; foto: Jutta Konjer

← andreas Brandt; foto: david 
Brandt

ausgezeichnet, unter anderem mit 
dem camille-gräser-Preis, zürich 
(1990), dem Fred-Thieler-Preis, Ber-
lin (1995) sowie dem Nordfriesischen 
Kulturpreis für literatur, Musik 
und Kunst (2000). 
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Eröffnungen Ausstellungen

5. februar 2016 
- 21.30 uhr
Oel-Früh Cabinet 
XVI: Jennifer Ben-
nett
ausstellung bis 
5. März 2016
galerie oel-
früh, hamburg
oelfrueh.org 

10. februar 2016 
- 19 Uhr
Wie aus weiter 
Ferne
Jenny Schäfer
ausstellung bis 
26. februar 2016
einstellungs-
raum, hamburg
www.einstellungs 
raum.de 

11. februar 2016 
- 18 Uhr
Kiss Tomorrow 
Goodbye
cordula ditz
ausstellung bis 
19. März 2016
galerie conradi, 
hamburg
www.galerie- 
conradi.de 

19. Februar 2016
TeleGen. Kunst und 
Fernsehen
thomas demand, 
christian Jan-
kowski u.a.
ausstellung bis 
16. Mai 2016
Kunstmuseum 
liechtenstein
www.kunst 
museum.li 

19. Februar 2016 
- 19 Uhr
The local studio 
presents
Jr Wallner und 
Matthias schu-
bert, Jennifer 
Bennett u.a.
local studio, 
eiffestraße 422, 
hamburg 

24. februar 2016 
- 19 Uhr
HFBK Jahresaus-
stellung 2016
studierende und 
absolventen 
stellen aktuelle 
arbeiten aus
ausstellung bis 

28. Februar 2016
hfBK hamburg, 
lerchenfeld 2, 
Wartenau 15
www.hfbk- 
hamburg.de 

24. februar 2016
International Pop
sigmar Polke 
u.a.
ausstellung bis 
15. Mai 2016
Philadelphia Mu-
seum of art
www.philamuseum.
org  

25. februar 2016
Dada anders
ulla von Bran-
denburg u.a.
ausstellung bis 
8. Mai 2016
Museum haus Kon-
struktiv, zürich
www.hauskonstruk 
tiv.ch 

4. März 2016 - 
20 uhr
Big Girls
mit Videos von 
Mariola Bril-
lowska, Kathari-
na duve, luise 
omar u.a.
ausstellung bis 
13. März 2016
frappant galerie 
in der Viktoria-
kaserne, hamburg
frappant.org 

8. März 2016
Electric Ladyland
Michaela Melián
ausstellung bis 
12. Juni 2016
städtische gale-
rie im lenbach-
haus, Kunstbau, 
München
www.lenbachhaus.
de  

6. april 2016 - 
19 Uhr
Oel-Früh Cabi-
net XVIII: Studio 
C.A.R.E.
sebastian Ku-
bersky u.a.
ausstellung bis 
30. april 2016
galerie oel-
früh, hamburg
oelfrueh.org 

noch bis 6. feb-
ruar 2016
HFBK Hugs: 
Rosanna Graf & 
Paulina Nolte
Karolinenstra-
ße 2a, haus 5, 
hamburg
hfbk-hamburg.de/
hugs/  

noch bis 6. feb-
ruar 2016
Proxemia - The Co-
Creation of Space
Monika Grzymala 
u.a.
galleria Marie-
laure fleisch, 
rom
www.galleriamlf.
com  

noch bis 7. feb-
ruar 2016
B1
lea Burkhalter, 
Yi-Jou chu-
ang, Marlene 
lockemann, anna 
Mieves, andrea 
rickhaus, dusko 
ruljevic, anja 
zihlmann 
ausstellung im 
rahmen der les-
singtage
thalia theater, 
festivalzentrum, 
hamburg
thalia-theater.
de  

noch bis 7. feb-
ruar 2016
Die Kunst der 
Flucht
frieder Bohaumi-
litzky, Mar-
the fock, ronja 
ophelia hassel-
bach, corinna 
hoff, nicole 
lichtenegger 
Künstlerische 
aktion im rahmen 
der lessingtage, 
die sich mit der 
situation der 
flüchtlinge aus-
einandersetzt
thalia theater, 
hamburg
thalia-theater.
de  

noch bis 7. feb-
ruar 2016
In Place Of

Julia Phillips 
u.a.
Miguel abreu 
Gallery, New 
York
www.miguelabreu 
gallery.com 

noch bis 12. fe-
bruar 2016
ort_m [migration 
memory]
naho Kawabe, 
Vanessa nica Mu-
eller u.a.
galerie frap-
pant, Viktoria-
Kaserne, hamburg
www.ort-m.de 

noch bis 14. fe-
bruar 2016
Tokyo Art Meeting 
VI: Sensing the 
Cultural Magma of 
the Metropolis
thomas demand 
u.a.
Mot Museum of 
Contemporary Art 
Tokyo
www.mot-art- 
museum.jp 

noch bis 14. fe-
bruar 2016
Camera of Won-
ders
annette Kelm 
u.a.
centro de la 
Imagen, Mexico
www.centrode-
laimagen.cona-
culta.gob.mx 

noch bis 14. fe-
bruar 2016
Tuchfühlung. Kos-
tas Murkudis und 
die Sammlung des 
MMK
franz erhard 
Walther u.a.
Museum für Mo-
derne Kunst, 
frankfurt am 
Main
www.mmk- 
frankfurt.de 

noch bis 14. fe-
bruar 2016 
Kapitalistischer 
Realismus
sigmar Polke 
u.a.
trondheim art 
Museum, oslo

www.tkm.museum.
no  

noch bis 20. fe-
bruar 2016
No one knows what 
it means but it’s 
provocative
lukasz furs
galerie 7türen, 
hamburg
www.7tueren.de 

noch bis 21. fe-
bruar 2016
Homebase. Das 
Interieur in der Ge-
genwartskunst
Marjetica Potrč 
u.a.
KunstKulturQuar-
tier, Kunsthalle 
nürnberg
www.kunstkultur 
quartier.de 

noch bis 21. fe-
bruar 2016 
Figure on Display
stephan Balken-
hol und Jeff 
Wall
leopold hoesch 
Museum, düren
www.leopold 
hoeschmuseum.de 

noch bis 21. fe-
bruar 2016
Rabenmütter. 
Zwischen Kraft und 
Krise: Mütterbilder 
von 1900 bis heute
Jonathan Meese 
u.a.
lentos Kunstmu-
seum, linz
www.lentos.at 

noch bis 26. fe-
bruar 2016
Matt Mullican
rosenwald-Wolf 
Gallery, The 
University of 
the arts, Phila-
delphia
www.uarts.edu 

Noch bis 28. Fe-
bruar 2016
Die Kalte Libido. 
Sammlung Goetz 
im Haus der Kunst
Jeanne faust 
u.a.
haus der Kunst, 
München
www.hausder 
kunst.de 

Noch bis 29. Fe-
bruar 2016
Jonas Burgert at 
Pivot Art + Culture
Jonas Burgert
Pivot art + cul-
ture, seattle
www.produzenten 
galerie-hamburg.
de  

Noch bis 29. Fe-
bruar 2016
Picasso.mania
Martin Kippen-
berger u.a.
grand Palais, 
Paris
www.grandpalais.
fr  

noch bis 4. März 
2016
House of Card-
boards
Martin Kippen-
berger u.a.
Van horn, düs-
seldorf
www.van-horn.net 

noch bis 5. März 
2016
Christian Jan-
kowski. Retro-
spektive
Contemporary 
fine arts, Ber-
lin
www.cfa-berlin.
com  

noch bis 5. März 
2016
Lines of Tangency 
Monika Grzymala
MsK gent
www.mskgent.be 

noch bis 6. März 
2016
Vom Verbergen
annika Kahrs 
u.a.
Kuratiert von 
friedrich von 
Borries u.a.
Museum für an-
gewandte Kunst, 
frankfurt am 
Main
www.museumange 
wandtekunst.de 

noch bis 6. März 
2016
I Got Rhythm. Art 
and Jazz Since 
1920
Jutta Koether 
u.a.
Kunstmuseum 
stuttgart
www.kunstmuseum-
stuttgart.de 

noch bis 6. März 
2016
Franz Erhard 
 Walther
Henry Art Galle-
ry, Seattle
henryart.org 

noch bis 6. März 
2016
Nollpunkt
Jonathan Meese 
u.a.
Växjö Konsthall, 
stockholm
www.vaxjo.se/
konsthall 
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noch bis 6. März 
2016
A Constellation
Julia Phillips 
u.a.
the studio Mu-
seum in harlem, 
new York
www.studio 
museum.org 

noch bis 6. März 
2016
Isa Genzken: Mach 
Dich hübsch!
stedelijk Muse-
um, amsterdam
www.stedelijk.nl 

noch bis 12. 
März 2016
Line
Monika Grzymala 
u.a.
drawing room, 
Lisson Gallery, 
london
www.lisson 
gallery.com 

noch bis 20. 
März 2016
Demonstrating 
Minds
Jonathan Meese 
u.a.
Kiasma - Museum 
of Contemporary 
art, helsinki
www.kiasma.fi 

noch bis 24. 
März 2016
Albert Oehlen
gagosian galle-
ry, London
www.gagosian.com 

noch bis 27. 
März 2016
POM‘ PO PON PO 
PON PON POM 
PON
isa genzken, 
christian Jan-
kowski u.a.
Middelheimmuse-
um, antwerp
www.middelheim 
museum.be 

Noch bis 28. 
März 2016
Cosa mentale. 
Imaginaries of 
Telepathy of the 
20th-Century Art
sigmar Polke 
u.a.
centre Pompidou-
Metz
www.centrepompi 
dou-metz.com 

Noch bis 28. 
März 2016
Disegno. Zeichen-
kunst für das 21. 
Jahrhundert
santiago sier-
ra, franz erhard 

Walther u.a.
staatliche 
Kunstsammlungen 
dresden
www.skd-dresden.
de  
 

Noch bis 9. Ap-
ril 2016 
Envoi
Monika Grzymala
Hafnarhús, Reyk-
javik art Museum
www.artmuseum.is 

noch bis 10. ap-
ril 2016
Walkers: Hollywood 
Afterlives in Art and 
Artifact
John Bock,  gre-
gor hildebrandt,  
Martin Kippen-
berger u.a.
Museum of the 
Moving image, 
astoria
www.movingimage.
us  

noch bis 16. ap-
ril 2016
Expanded Fields
Ceal Floyer, 
franz erhard 
Walther u.a.
Nymphius Projek-
te Berlin
www.nymphius 
projekte.de 

noch bis 30. ap-
ril 2016
Geniale Dilletan-
ten. Subkultur der 
1980er-Jahre in 
Deutschland
f.s.K. (Michae-
la Melián u.a.), 
Palais schaum-
burg, Werner 
Büttner, Martin 
Kippenberger, 
albert oehlen 
u.a.
Museum für Kunst 
und gewerbe, 
hamburg
mkg-hamburg.de 

noch bis 30. ap-
ril 2016
Painting 2.0. Male-
rei im Informations-
zeitalter
Martin Kippen-
berger, Jutta 
Koether, Matt 
Mullican, albert 
oehlen, sigmar 
Polke u.a.
Museum Brand-
horst, München
www.museum-
brandhorst.de 

Noch bis 28. Mai 
2016
No Man’s Land
isa genzken, 

Jutta Koether 
u.a.
rubell fami-
ly Collection, 
Miami
www.rubellfamily 
collection.com 

Noch bis 29. Mai 
2016
Gerhard Richter. 
Birkenau
sigmar Polke 

u.a.
Museum frieder 
Burda, Baden-
Baden
www.sammlung-
frieder-burda.de 

7. februar 2016 
- 14 uhr
Vom Bildermachen 
II. Filme von der 
Hochschule für 
bildende Künste 
Hamburg
mit filmen von 
irina aleksan-
drova, rosana 
cuellar, Victor 
orozco, laura 
reichwald, andré 
siegers, adnan 
softic, Philip 
Widmann
gastkurator: 
Bernhard hetze-
nauer
Blickle Kino im 
21er haus, Wien
www.21erhaus.at 

9. Februar 2016 
- 15 uhr
Zu Gast: Johan 
Grimonprez (Regis-
seur, Belgien)
hochschulöffent-
liche filmvor-
führung »dial h-
i-s-t-o-r-Y« (B 
1997, 60 min.)
einführung und 
gespräch mit 
robert Bramkamp 
in englischer 
sprache
hfBK hamburg, 
Kino finkenau
anschließend 19 
uhr, Metropolis 
Kino, »doub-
le take« of (B 
2009, 80 min.) 

28. April 2016 - 
19 Uhr
Final Cut
screening von 
ausschnitten aus 
aktuellen ab-
schlussfilmen mit
Jonas schaul, 

Kingston cross-
roads; Maya Con-
nors trees and 
other surfaces; 
Yannick Kaftan, 
coming or going; 
arne Körner, the 
Bicycle; Marko 
Mijatovic, stadt 
der elefanten; 
henning tho-
mas, Hallux; Jan 
eichberg, Jule; 
Benjamin Wöl-
fing, Der Pfleger; 
thomas hartmann, 
Pfirsich; ele-
na friedrich, 
orangen Mann; 
Pablo narezo, 
casi Paraíso; 
stephan Kipke, 
Meine unsicht-
bare heimat; 
chinook ulrich 
schneider, die 
frösche sprin-
gen auch unter 
das tempeldach, 
nicht nur durch 
den regen; Vero-
nika engelmann, 
insel; Marcela 
Braak, entre 
Vistas zwischen_ 
ansichten; 
aaron sekelj, 
landschaften 
des Krieges, 
landschaften 
des friedens; 
Katharina Malik, 
hartz iV gala; 
Benjamin shach-
man, die vage 
idee von frei-
heit
ca. 22 uhr Ver-
gabe Berenberg-
filmpreis der 
hfBK
Metropolis Kino, 
hamburg
hfbk-hamburg.de/
finalcut 

Bühne

Ausschreibungen

5. bis 6. febru-
ar 2016
Visualität und 
Abstraktion – Über 
die Effekte von Ab-
straktionen im Feld 
des Sichtbaren
Symposium im 
rahmen des gra-
duiertenkollegs 
„ästhetiken des 
Virtuellen“
mit Beiträgen 
von nana adusei-
Poku, toni 
hilde brandt,  
Marietta Kes-
ting, knowbotiq, 
Verena Kuni, 
Karolin Meunier, 
Roland Meyer, 
erich Pick,  
Judith raum, 
simon rothöhler, 
Kerstin schroe-
dinger
hfBK hamburg, 

lerchenfeld 2, 
aula
hfbk-hamburg.de/
graduierten 
kolleg 

27. februar 2016 
- 13 uhr
Schüler-Informati-
onstag der HFBK
13 uhr informa-
tionsveranstal-
tung
14 uhr führungen 
durch die Jah-
resausstellung, 
durch ateliers 
und Werkstätten
hochschule für 
bildende Künste 
hamburg, ler-
chenfeld 2
www.hfbk- 
hamburg.de 

29. April 2016 - 
19.30 Uhr
Anders (UA). 
Bühnen stück nach 
dem Roman von 
Andreas Steinhöfel
Premiere
Bühne: fabian 
Wendling
staatstheater 
Mainz
www.staatsthea 
ter-mainz.com 

7. Mai 2016
Clockwork Orange. 
Bühnenstück nach 
Anthony Burgess
Premiere
Bühne: Jonathan 
Mertz
Bockenheimer 
depot, frankfurt 
am Main
www.schauspiel 
frankfurt.de 
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Festivalteilnahmen

Sziget Festival 
Budapest: Kunstin-
stallation
Bewerbung bis 
15. Februar 2016
das sziget fes-
tival auf einer 
insel mitten in 
Budapest zieht 
im august bis zu 
400.000 fans aus 
über 70 län-
dern an. hast du 
eine idee für 
eine freiluf-
tinstallation, 
ein Konzept oder 
sogar ein ferti-
ges stück? das 
sziget ist offen 
für einreichun-
gen von desig-
nern, Künstlern, 
lichtdesignern 
etc. das kom-
plette Budget 
beträgt 120.000 
euro.
de.sziget 
festival.com 

Junge Kunst in der 
Aula
Bewerbung bis 
15. Februar 2016
alle zwei Jahre 
veranstaltet 
der Kunstverein 
sulzbach saar 
eine dreiwöchi-
ge gruppenaus-
stellung in der 
großen galerie 
in der aula, die 
der förderung 
des künstleri-
schen nachwuch-
ses dienen soll. 
ein hauptpreis 
in höhe von 500 
euro wird verge-
ben, in Verbin-
dung mit einer 
einzelausstel-
lung im folge-
jahr. transport- 
und reisekosten 
werden nicht 
übernommen.
www.kunstverein 
sulzbach.com 

Pinkdot Gestal-
tungswettbewerb
Bewerbung bis 
16. Februar 2016
der Wettbe-
werb will junge 
designer/innen 
präsentieren und 
Partnerschaften 
mit herstel-
lern aufbauen, 
um so gemeinsam 
zeitgemäße ideen 
zu realisieren. 
initiatoren sind 
die gestalter 
des studio oort. 
Pinkdot ruft 
dazu auf, sich 
seinem »ding-
verhältnis« zu 

stellen. die 
durch eine unab-
hängige Fachjury 
prämierten Pro-
dukte werden auf 
dem salone del 
Mobile 2016 in 
Mailand gezeigt.
www.pinkdot.de 

Atelierstipendi-
um der Otmar Alt 
Stiftung
Bewerbung bis 
28. Februar 2016
die otmar alt 
stiftung ermög-
licht es jun-
gen Künstler/
innen, von ca. 
april bis sep-
tember 2016 in 
hamm-norddinker 
zu wohnen und 
zu arbeiten. 
Bewerben können 
sich bildende 
Künstler/innen 
mit abgeschlos-
senem studium 
in den sparten 
Malerei, zeich-
nung, druckgra-
fik, Fotografie 
und Bildhauerei. 
das stipendium 
umfasst freie 
unterkunft, 
monatlich 800 
euro, arbeitsma-
terial und eine 
ausstellung mit 
Katalog.
www.otmar-alt.de 

kuratieren 2017/18
Bewerbung bis 
29. Februar 2016
die arthur 
Boskamp-stiftung 
vergibt zum 8. 
Mal die Position 
der künstleri-
schen leitung 
des M.1 in ho-
henlockstedt von 
Januar 2017 bis 
Juni 2018.
gesucht wird 
eine Person, die 
die gestaltungs-
möglichkeiten 
der Position und 
die Vor- und 
nachteile des 
standorts dazu 
nutzt, eine 
eigenständige 
und auch eigen-
willige haltung 
weiter zu entwi-
ckeln oder neues 
auszutesten.
die stelle wird 
wie ein Kurator/
innen-stipendium 
verstanden und 
mit 1500 euro 
monatlich vergü-
tet. ein grund-
budget steht 
zur Verfügung, 

weitere gelder 
müssen einge-
worben werden. 
eine mietfreie 
Wohnung sowie 
ein Büro wer-
den gestellt, es 
besteht keine 
Residenzpflicht.
arthurboskamp-
stiftung.de 

Stipendium der 
Werkstatt Altena
Bewerbung bis 
29. Februar 2016
die Werk-
statt altena 
e.V. schreibt 
ihr jährliches 
stipendium für 
junge Bilden-
de Künstler/
innen aus, die 
ihr studium nach 
dem 1. Januar 
2014 abgeschlos-
sen haben. das 
stipendium läuft 
vom 1. Juni bis 
zum 30. novem-
ber 2016. der/
die stipendiat/
in erhält einen 
monatlichen un-
terhaltszuschuss 
in höhe von 700 
euro, unterkunft 
und arbeitsräume 
sowie eine ein-
zelausstellung.
www.werkstatt-
altena.de 

Begabtenförderung 
der Heinrich-Böll-
Stiftung
Bewerbung bis 
1. März 2016
die »grüne, po-
litische« hein-
rich-Böll-stif-
tung möchte den 
anteil der von 
ihr geförderten 
Kunsthochschul-
studierenden er-
höhen. deswegen 
findet einmalig 
und ausnahmswei-
se ein Extra-
auswahlverfahren 
für inländische 
studierende bis 
zum 3. fachse-
mester im erst-
studium statt, 
die sich um ein 
stipendium be-
werben können.
www.boell.de/
studienwerk 

Designpreis der 
IKEA Stiftung
Bewerbung bis 
31. März 2016
die aufgaben-
stellung ist 
bewusst offen: 
ideen für das 
Wohnen von heu-
te und morgen. 

der Wettbewerb 
richtet sich an 
alle studieren-
den des Produkt- 
und industrie-
designs sowie 
der innenarchi-
tektur. teilneh-
men kann, wer 
an einer deut-
schen hochschule 
mindestens im 3. 
semester stu-
diert. als Preis 
gibt es entweder 
eine Präsentati-
on in der Münch-
ner Pinakothek 
der Moderne, ein 
gastsemester im 
ingvar Kamprad 
design centrum 
oder einen Work-
shop.
www.designpreis-
ikeastiftung.de 

Filmwettbewerb der 
Deutschen Post
Bewerbung bis 
31. März 2016
„Warum heute 
noch Brief?“ 
antwort auf 
die Preisfrage 
soll ein Video 
geben. Phanta-
sie und tech-
nik sind keine 
grenzen gesetzt. 
der film darf 
nicht länger als 
5 Minuten und 
die Musik muss 
lizenzfrei sein. 
die einsendun-
gen werden von 
einer Experten-
Jury und durch 
ein Public Vo-
ting prämiert. 
die drei besten 
Beiträge werden 
ausgezeichnet 
mit 4.000, 2.000 
und 1.000 euro 
sowie 500 euro 
für den Publi-
kumsliebling. 
die kreativsten 
filme werden 
dauerhaft im 
Museum für Kom-
munikation in 
Berlin ausge-
stellt.
www.warum-brief.
de  

St. Leopold Frie-
denspreis
Bewerbung bis 
30. April 2016
der st. leopold 
friedenspreis 
des stiftes 
Klosterneuburg 
für humanitäres 
engagement in 
der Kunst hat 
dieses Jahr das 
thema »die Macht 

der gier«. der 
Preis wird für 
arbeiten aus 
den Bereichen 
Malerei, Grafik, 
Fotografie und 
Bildhauerei ver-
liehen. Bewer-
ben können sich 
Künstler/innen 
jeder nationali-
tät, politischer 
und religiöser 

überzeugung, 
auch gruppen. 
der Preis ist 
mit  12.000 euro 
dotiert.
www.stift- 
klosterneuburg.
at  
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18. bis 24. Januar 
2016
37. Filmfestival 
Max-Ophüls-Preis, 
Saarbrücken 
christian hor-
nung, Manche 
hatten Kroko-
dile, d 2016, 
Dokumentarfilm, 
87 Min. (Urauf-
führung) 
www.max-ophuels-
preis.de 

21. bis 31. Januar 
2016
Premiers Plans – 
le festival des 
premiers films 
européens, Angers, 
Frankreich
Willy Hans, das 
satanische di-
ckicht - zWei, d 
2015, 30 Min.
www.premiers 
plans.org 

3. bis 7. Februar 
2016
Transmediale, 
Berlin
hana Kim, der 
bittere apfel 
vom stamm, d/Kor 
2014, 30 Min.
www.trans 
mediale.de 

11. bis 21. Februar 
2016
66. Internationale 
Filmfestspiele Ber-
lin / Berlinale Shorts
Paul spengemann, 
gerrit frohne-
Brinkmann, die 
unzugänglichkeit 
der griechischen 
antike und ihre 
folgen, 2016, 
hd-Video, farbe, 
13 Min.
www.berlinale.de

German Short 
Films Katalog 2016
Pia lamster, 
franz an locke 
2, d 2015, 14 
Min.; leon dani-
el, Wie erkläre 
ich dem toten 
frettchen die 
Flexibilität, d 
2015, 30 Min.; 
Willy Hans, das 
satanische di-
ckicht - zWei, d 
2015, 30 Min.; 
Paul spenge-
mann, Philoso-
phieren, d 2015, 
15 Min.; almuth 
anders, famulus, 
d 2015, 25 Min.; 
timo schier-
horn (und till 
nowak, christian 
Uwe Hartmann), 
denken sie groß, 
d 2015, 3 Min.; 
Vanessa nica Mu-
eller, Plateau, 
d 2015, 12 Min.; 
Karsten Wie-
sel, hochbrücke 
Brunsbüttel, d 
2015, 12 Min.
www.ag-kurzfilm.
de  

German Short 
Films DVD 2016
Willy Hans, das 
satanische di-
ckicht - zWei, d 
2015, 30 Min.; 
Karsten Wie-
sel, hochbrücke 
Brunsbüttel, d 
2015, 12 Min.
www.ag-kurzfilm.
de  
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Publikationen

Heike Mutter/Ulrich 
Genth, Kultivierte 
Konflikte
Essays von Karen 
van den Berg, 
Ben Kaufmann, 
ann Kristin 
Kreisel, Baptist 
ohrtmann und 
Wolfgang ull-
rich,200 sei-
ten, 160 abb., 
distanz Verlag, 
Berlin 2015
www.distanz.de 

Jesko Fezer & Stu-
dio Experimentelles 
Design, Öffentliche 

Gestaltungsbe-
ratung – Public 
Design Support 
2011 – 2016
400 seiten, 231 
abbildungen, 
sternberg Press, 
Berlin 2016
www.sternberg-
press.com 

Jörg Heiser, Dop-
pelleben. Kunst 
und Popmusik
608 Seiten, Phi-
lo fine arts, 
FUNDUS Band 219, 
hamburg 2016
www.philo-fine-
arts.de 

DER PFEIL FIVE, 
Anja Maria Diet-

Preis des Family 
Film Project 
die hfBK-absol-
ventin hana Kim 
ist beim Family 
film Project in 
Porto, Portu-
gal (8. bis 12. 
Dezember 2015) 
für ihren film 
der bittere ap-
fel vom stamm 
mit dem 1. Preis 
ausgezeichnet 
worden. die aus 
Korea stammende 
hana Kim stu-
dierte bei Prof. 
robert Bramkamp 
an der hfBK ham-
burg und absol-
vierte im som-
mersemester 2014 
den Bachelor of 
fine arts. 
www.familyfilm 
project.com 

Camera-Austria-
Preis 2015 
die hfBK-absol-
ventin annette 
Kelm (diplom 
2004) wurde am 
10. dezember 
2015 in graz mit 
dem camera-aus-
tria-Preis für 
zeitgenössische 
Fotografie 2015 
ausgezeichnet. 
der mit 14.500 
euro dotierte 
Preis wird alle 
zwei Jahre ver-
geben. annet-
te Kelm, 1975 
in stuttgart 
geboren, lebt 
und arbeitet in 
Berlin. Von 1998 
bis 2004 stu-
dierte sie an 
der hfBK hamburg 
bei Wolfgang 
tillmanns, Wieb-
ke siem, cosima 
von Bonin und 
stephan dille-
muth.
www.camera- 
austria.at 

Poitiers Film Fes-
tival – Preis für die 
beste Regie
der hfBK-ab-
solvent (B.f.a. 
2014) und 

Master-student 
Willy Hans ist 
beim filmfesti-
val in Poitiers, 
frankreich (27. 
november bis 4. 
Dezember 2015) 
mit dem Preis 
für die beste 
regie ausge-
zeichnet worden. 
die auszeichnung 
erhielt er für 
seinen 30-minü-
tigen Spielfilm 
das satanische 
dickicht - eins. 
www.poitiersfilm 
festival.com 

Rolf Mares Preis 
2015
raimund Bauer, 
Professor für 
Bühnenraum an 
der hfBK, hat 
den rolf Mares 
Preis der ham-
burger theater 
erhalten. die 
Preisverleihung, 
bei der raimund 
Bauer für das 
Bühnenbild zu 
der Vater am st. 
Pauli theater 
ausgezeich-
net wurde, fand 
am 26. oktober 
2015 im ernst-
deutsch-thea-
ter statt. Mit 
dem rolf Mares 
Preis zeichnen 
die hamburger 
theater jedes 
Jahr die besten 
Künstlerinnen 
und Künstler für 
herausragende 
künstlerische 
leistungen auf 
den Bühnen der 
hansestadt aus.
www.rolf-mares-
preis.de 

Arbeitsstipendien 
2016 der Kulturbe-
hörde Hamburg
neun der zehn 
diesjährigen 
arbeitsstipen-
dien der Kultur-
behörde gingen 
an absolvent/
innen der hfBK 
hamburg: Johan-
na Bruckner, 

suse itzel, rosa 
Joly, Anik La-
zar, ida lenn-
artsson, hannah 
rath, swen erik 
scheuerling, 
Yann-Vari schu-
bert und nina 
Wiesnagrotzki. 
Seit 1981 werden 
von der Kultur-
behörde hamburg 
zehn arbeitssti-
pendien für bil-
dende Kunst an 
Künstler/innen 
vergeben, die 
ihren hauptwohn-
sitz in hamburg 
und ihr studium 
bereits abge-
schlossen haben. 
die stipendiat/
innen werden für 
die dauer eines 
Jahres mit mo-
natlich 820 Euro 

unterstützt. zum 
ende des stipen-
dienjahres wird 
eine abschluss-
präsentation 
ausgerichtet, zu 
der ein Katalog 
erscheint. 

mann, Janina Kre-
part (Konzeption)
Beiträge von 
chloe stead, 
gina fisch-
li, niclas 
riepshoff, sung 
tieu, Katharina 
trudzinski u.a., 
74 seiten, Mon-
tez Press, 2016
www.montezpress.
com 
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Anmeldung  
Raumplan  

Jahres ausstellung

Erasmus+

für den beglei-
tenden raumplan 
zur Jahresaus-
stellung (er-
öffnung am 24. 
Februar 2016) 
senden sie bitte 
alle notwendi-
gen informati-
onen aus ihren 
Klassen/studios 
(raumnummer und 
liste der aus-

stellenden) bis 
zum 5. februar 
2016 an 
swaantje.benson@
hfbk.hamburg.de

anmeldefrist  5. 
März 2016
Wer sich bis 
zum 5. März 
2016 für einen 
auslandsstudi-
enaufenthalt 
anmeldet, kann 
im Wintersemes-
ter 2016/17 oder 
sommersemester 
2017 aufbrechen. 
das erasmus-
Programm fördert 
auslandsstudi-
enaufenthalte 
sowie -prakti-
ka für hfBK-
studierende und 
-absolvent/innen 
aller studien-
schwerpunkte.
die anmel-
deunterlagen 
(teilnehmer-
datenblatt, 
empfehlungs-
schreiben und 
Grant Agreement) 
stehen auf der 
Webseite zum he-
runterladen zur 
Verfügung: www.
hfbk-hamburg.
de/erasmus/

die hfBK ham-
burg hat Part-
nerhochschulen 
in folgenden 
städten: 

• Brüssel
• Gent
• Kopenhagen
• Helsinki
• La Réunion
• Lyon
• Marseille
• Paris
• Thessaloniki
• London
• Reykjavik
• Rom
• Riga
• Amsterdam
• Eindhoven
• oslo
• Wien
• Warschau
• Lissabon
• Cluj-Napoca
• Göteborg
• Barcelona
• Madrid
• Istanbul
• Basel
• Lausanne
• Zürich

international 
office
Tel. 428989-265, 
sprechzeiten:
di + do 10-12 + 
13-14.30 uhr,
fr 10-12 uhr,
raum 144a,
lerchenfeld 2.
international 
office@hfbk.ham 
burg.de
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st. Pauli
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Nächste Ausgabe
das nächste heft 
erscheint am 7. 
april 2016

für die richtig-
keit der ankün-
digungen und 
termine überneh-
men wir keine 
gewähr.

V. i. S. d. P. :  andrea 
Klier

ISBN : 978-3-
944954-22-6

Materialverlag 
300, edition 
hfBK

die pdf-Version 
des lerchenfeld 
können sie abon-
nieren unter :
hfbk-hamburg.
de /  newsletter


