
Planungsteam Co- / Inter- / Trans- Aktion
Prof. Karin Damrau, Gestaltungslehre Entwerfen, HS Rhein-Main Wiesbaden
Prof. Henning Haupt, Gestaltungslehre, TU Dresden
Benno Hinkes, Fachgebiet Bildende Kunst, BTU Cottbus
Prof. Eva Kollischan, Campus Gestaltung, HS Trier
Prof. Stefan Lausch, FB 4, Folkwang UdK, Essen
Pia Obermeyer, Institut für Darstellen und Gestalten, Uni Stuttgart
Pirmin Wollensak, Institut für Darstellen und Gestalten, Uni Stuttgart

Gastgeberin
Prof. Karin Damrau
Fachbereich Architektur Bauingenieurwesen
Gestaltungslehre, Entwerfen
Hochschule RheinMain, University of Applied Sciences

Adresse
HS Rhein Main
Kurt-Schumacher-Ring 18
65197 Wiesbaden

Veranstalterin
Gesellschaft für künstlerische Gestaltungslehren in der
Hochschulausbildung e.V.
Mail: symposium@kuenstlerischegestaltungslehren.de
Web: www.kuenstlerischegestaltungslehren.de

09.09.2024 –
11.09.2024

Co-/ Inter-/
trans-

Programm

KÜNSTLERISCHE
GESTALTUNGSLEHREN
IM DISKURS

SYMPOSIUM
GESELLSCHAFT FÜR KÜNSTLERISCHE GESTALTUNGSLEHREN

aktion

Heft



GKG E.V. SYMPOSIUM
09.–11. SEPTEMBER 2024
HS WIESBADEN

Programm

2

Welche Rolle spielen Co-, Inter- und Transakti-
on, und welche Relevanz könnte dies für die
Kunst- und Gestaltungslehre besitzen? Welche
Formen von inter- und transdisziplinärem Ar-
beiten finden in der Lehre von Kunst und Ge-
stalten statt? Welche Vor- und Nachteile erge-
ben sich aus dem Zusammenwirken unter-
schiedlicher Disziplinen? Wie steht es im Be-
reich des künstlerischen Forschens, des „arti-
stic research“ in diesem Zusammenhang aus?

Das Symposium „Co-/Inter-/Trans“ möchte
sich derartigen Fragen widmen. Im Zentrum
stehen dabei die Gestaltungslehre und die Ver-
mittlung von Kunst an Hochschulen und ver-
gleichbaren Bildungseinrichtungen. Zugleich
möchte das Symposium selbst eine Plattform
für Interaktion und Kollaboration sein. Nicht
nur Lehrende im Bereich Kunst und Gestaltung
sind daher zur Einreichung eines Beitrages
eingeladen, sondern auch Akteure*innen aus
anderen Disziplinen, die sich mit Gedanken des
„Co-/Inter-/Trans-“ befassen und mögliche
Querverbindungen aufzeigen.
Möglichkeiten, Herausforderungen und Hand-
lungsspielräume werden mit dem Fokus auf
vier Themenbereiche diskutiert:
1. CO-operative & INTER-disziplinäre

Projekte
2. TRANS- disziplinäre Medien & Methoden
3. FORMEN der künstlerischen Lehre & For-

schung

MONTAG 09.09.2024

Anreise
Hotels: Hotel Klemm, Motel one am Hbf, Ju-
gendherberge nahe HS, Schwarzer Bock

16.00 – 19.00 Uhr /
Stadtrundgang Wiesbaden
Treffpunkt vor dem Museum Reinhardt Ernst

19.00 - 22.00 Uhr /
Austausch bei Pizza und Wein
HS Rhein Main, Kurt-Schumacher-Ring 18,
65197 Wiesbaden

DIENSTAG 10.09.2024

08.30 – 09.00 Uhr / Anmeldung Teilnahme
30,- Euro für Catering an 2 Tagen

09.00 – 09.30 Uhr / Begrüßung
Präsidentin GkG Heike Kern, Gastgeberin Karin
Damrau, Vertretung der HS

09.30 - 11.00 Uhr / Keynote Vortrag
Joep van Lieshout

11.00 - 12.00 Uhr / Co- / Inter- / Trans-
Stimmen aus der Orga-Gruppe
Karin für die Resonanz Gr. Forschung HS Wies-
baden
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12.00 - 13.00 Uhr / Mittagspause Mensa
(Selbstzahler)

13.00 - 15.30 Uhr / Panel 01
CO-operative & INTER-disziplinäre Projekte
1. KONFRONTATION UND VERPFLANZUNG IN

KUNST UND STÄDTEBAU /
Riccarda Cappeller und Kathrin Jobczyk

2. WHO THE FREEDOM - THEATRALE LEHR-
METHODEN IM PRODUKTDESIGN /
Natalie Weinmann

3. CAMPUSGEFLÜSTER IN BEWEGUNG /
Susanne Vogel

16.00 - 18.00 Uhr / Panel 02
TRANS- disziplinare Medien & Methoden
1. QUERVERBINDEN: VON 3D-

GRAFIKSOFTWARE ÜBER KÜNSTLICHE
INTELLIGENZ BIS HIN ZUR
PROGRAMMIERUNG /
Hanna Griepentrog

2. LABOR FÜR INTERMATERIALITÄT /
Valerian Blos

3. SPACE UNTOLD /
Christian Schmitt

20.00 Uhr / Abendessen im Restaurant

Lumen, Marktplatz Wiesbaden

MITTWOCH 11.09.2024

8.30 Uhr / Sammeln bei Café

09.00 - 11.30 Uhr / Panel 03
FORMEN der künstlerischen Lehre und For-
schung
1. KOLLEKTIVER DRIVE IM INSTITUTIONELLEN

RAHMEN /
Markus Zimmermann

2. LANDSCHAFTSKOMMUNIKATION MITTELS
KÜNSTLERISCHER FORSCHUNG /
Barbara Standke

3. MATTERS OF ACTIVITY /
Anna Kubelík

4. MIT DER WELT VERBUNDEN SEIN /
Stefan Lausch

11.30 - 12.30 Uhr / Abschlussdiskussion
Kooperation in der GKG / Ausklang

13.30 - 15.30 Uhr /
Mitgliederversammlung GKG e.V.

Ausstellung
Christina Klug / Fotografie Tonobjekte
Christian Schmitt / Filme
Barbara Standke / Textilcollagen
Susanne Vogel / Zeichnungen
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MIT DER WELT VERBUNDEN SEIN:
ÜBER KÜNSTLERISCHES TUN IN DER STILLEN KAMMER

Stefan Lausch

Stefan Lausch
Studium der Malerei / Meisterschüler Kunstakademie Düsseldorf /
Professor für Grundlagen bildnerischer Gestaltung, Folkwang UdK
Essen

In dieser Welt gibt es nichts Unverbundenes.
Nichts steht für sich allein, schon gar nicht
das Individuum, das sich allerdings häufig in
bedingungsloser Unabhängigkeit wähnt.
Junge Studierende glauben oft, dass das
Künstlerische etwas sei, in dem das Individuum
ganz aus sich selbst heraus schöpfe und damit
etwas Einzigartiges hervorbringe, das sich
grundsätzlich von den anderen Individuen un-
terscheide. Darin offenbart sich zum einen ein
gesellschaftlich-kulturelles Narrativ, das das
Künstlerische als Oase der individuellen Frei-
heit inmitten einer Gesellschaft verortet, die
auf Gesetzen, Regeln und Funktionen angelegt
ist. Zum anderen aber zeigt sich so die Nei-
gung, die Welt und damit auch die anderen
Menschen als von sich selbst unterschiedenes
und somit als Objekt wahrzunehmen. MEIN Ich
ist ein anderes als DEINES.

Ohne die Einzigartigkeit leugnen zu wollen, ver-
suche ich in meiner Arbeit mit den Studienan-
fänger:innen im Fach "Grundlagen bildneri-
scher Gestaltung", dieses Narrativ dahinge-
hend zu bearbeiten, dass das Individuelle auf
etwas beruht, dass zwar Nicht-Individuell ist,
aber ganz bestimmt auch nicht Anti-Individuell.
Andreas Weber formuliert es in "Sein und Tei-
len" (2017) so: " Das Prinzip der Wirklichkeit
besteht weder in universeller Konkurrenz noch
in allgemeiner Symbiose. Es liegt vielmehr dar-
in, dass sich das Ganze danach sehnt, in voll-
endeter Individualität zu erscheinen." ICH kann
nur sein, weil DU bist.

In meinem Vortrag möchte ich einen Gedanken
entwickeln, dass die Arbeit an der Verbunden-
heit in der Welt im Wesentlichen nur in Stille
und Konzentration möglich ist. Ohne kognitive,
unterscheidende, wissenschaftliche Qualitäten
der Erkenntnisproduktion leugnen zu wollen,
bedeutet das, die anderen und das andere in
sich selbst zu entdecken, ohne die mein Selbst
und mein Individuelles nicht sein kann. Mein
Wunsch ist es, daran mitzuwirken, dass die
jungen Student:innen in der achtsamen Orga-
nisation von Formen und Farben, Räumen und
Distanzen, den Beziehungen von Baum, Berg
und Wolke die Welt als Subjekt und als großes
Verbundensein erfahren können und so einen
neuen Blick auf ihr Verhältnis als schöpfendes
Individuum finden können, das mittels Bildern
mit anderen in Kontakt treten will.

28

Co-
operative &
inter-
disziplinäre
projekte

PANEL 1



KONFRONTATION UND VERPFLANZUNG IN KUNST UND
STÄDTEBAU - KOOPERATION, GEMEINSAM RAUM DEN-
KEN UND VERMITTELN, FILM UND INSTALLATION

Riccarda Cappeller und Kathrin Jobczyk

Riccarda Cappeller
wissenschaftliche Mitarbeiterin, Dozentin und Doktorandin am Institut
für Städtebau und Entwerfen der Leibniz Universität Hannover

Kathrin Jobczyk
bildende Künstlerin / Live-Szenografin / Videokünstlerin /
Studium der Freien Kunst / Studium Kommunikationsdesign

Gedankenaustausch, Begriffssammlung, Ar-
beitsweisen und Interessen. Zusammenarbeit
– ein Prozess ins Ungewisse, bei dem 1+1
mehr als zwei ist und folglich Neues entsteht.
Was wäre ohne diese Zusammenarbeit wo-
möglich nicht entstanden? Wie können wir das
rückblickend herausfinden?

Ausgangspunkt für diesen Beitrag ist das Se-
minar „Kooperation und Verpflanzung. Urbane
Schnittstellen. Film und Installation. Es wurde
in Kooperation des Instituts für Gestaltung und
Darstellung (@kug) und des Instituts für Ent-
werfen und Städtebau (@territorialdesign) an
der Architekturfakultät der Leibniz Universität
Hannover konzipiert und umgesetzt. Ziel des
Seminars war die filmisch-essayistische Aus-
einandersetzung mit einer urbanen Situation in
Hannover.

In einem weiteren Schritt wurden die entste-
henden Filme vom Screen getrennt und in der
Städtischen Galerie KUBUS inszeniert, in Be-
wegung gebracht und öffentlich diskutiert.
Nun gilt es Fragen zu stellen, den Prozess und
die Zusammenarbeit zu reflektieren und zu
verstehen, was bei diesem kollektiven Denken
(zwischen uns Dozentinnen, aber auch im Aus-
tausch mit den Studierenden) entstanden ist.

Für das Symposium starten wir eine Reflexion
im Dialog mit den Mitteln Schrift und Bild. Wir
wählen bewusst eine offene Form, mit der wir
die Konzeption und Durchführung des Lehrfor-
mats als Experiment befragen, einzelne
Schritte rekonstruieren und „Kooperation”
bzw. das „Zusammenwirken" an der Schnitt-
stelle von Kunst und Städtebau (inhaltlich und
methodisch) diskutieren. Beim Symposium
möchten wir diese gemeinsame Auseinander-
setzung und Teile der entstandenen Installatio-
nen vorstellen.

6 PANEL 3 / FORMEN DER KÜNSTLERISCHEN LEHRE & FORSCHUNG
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MATTERS OF ACTIVITY

Anna Kubelík

Anna Kubelík
Diplom Architectural Association, London / Künstlerin / Professorin
für „künstlerisch-experimentelle Darstellung und Gestaltung“, HTWG
Konstanz / Principal Investigator am Exzellenzcluster „Matters of
Activity“, Humboldt-Universität Berlin

Von langlebigen Atommüllendlager über kur-
fristige Filmfestivals unter einer Brücke bis
hin zur Forschung von “Aktiver Materie” - Wel-
che Rolle spielt dabei künstlerische Gestal-
tung?

Nach einer kurzen Vorstellung der eigenen
künstlerischen diszplinübergreifenden Praxis
und der fakultätsübergreifenden Lehre anhand
von Beispielen wird das ExzellenzCluster “Mat-
ters of Activity. Image Space Material” vorge-
stellt: www.matters-of-activity.de
Hierbei handelt es sich um ein Cluster, dass die
Forschungmethode genau an der Schnittstelle
von unterschiedlichen Diszplinen ansetzt – und
zwar allen Disziplinen: von Natur- über Geis-
terwissenschaften bis hin zu Architektur, De-
sign und Kunst. Wie funktioniert diese Zusam-
menarbeit und wann kann man von ‘Erfolg’
sprechen? Spielt der Ort für die Forschung
eine Rolle? Nützt es der Forschung künstle-
risch zu arbeiten? Kann Kunst im Forschungs-
kontext entsehen? Ist es dann noch Kunst? Soll
die Forschung in einer Institution mit hoch-
technisch ausgerüsteten Laboren stattfinden
oder sich mit den Realitäten von Akteuren aus-
einandersetzen, die direkt mit den globalen
Herausforderungen unserer Zeit schon unmit-
telbar in Berührung kommen?

Im Idealfall würde man diese Orte und Metho-
den und damit verknüpfte Forschung kombinie-
ren. Hierfür vertrete ich die Rolle als “Principal
Investigator” innerhalb dieses Clusters und
werde meine Aufgabe als Künstlerin, Forsche-
rin und Madiatorin zwischen Forschung und
Alltag als auch dessen Herausforderungen be-
schreiben.

Beispiele aus der Zusammenarbeit bei der
Ausstellung ‘Streching Materialities’ im Tiera-
natomischen Theater an der Charité Berlin als
auch die Entwicklung des aktuellen For-
schungstandort ‘Feldbuch’ werden detailierter
gezeigt, um mittels dieser praktisch Erfahrung
die Vor- und auch Nachteile von diesen Koope-
rationen zu zeigen. Spannend ist die Frage, wo
stehen wir mit dieser Inter-Trans-disziplinä-
ren Forschung, was kann man für Schlussfol-
gerungen ziehen, um weitere Ansätze und Pro-
zesse zu gestalten?

26 PANEL 1 / CO-OPERATIVE & INTER-DISZIPLINÄRE PROJEKTE
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WHO THE FREEDOM
THEATRALE LEHRMETHODEN IM PRODUKTDESIGN

Natalie Weinmann

Natalie Weinmann
Professorin für „Produktdesign – Projekt, Praxis und Theorie“, Hoch-
schule Coburg, Integriertes Produktdesign, Fakultät Design / freie
Designerin / Forschungs- und Lehrtätigkeiten zu diversen interdiszi-
plinären Projekten und Kooperationen

Der Vortrag ist eine kritische Auseinanderset-
zung zum Einsatz theatraler Lehrformate im
Produktdesign. Im Semesterprojekt „Who the
Freedom?“, einer Kooperation des Landesthe-
aters Coburg und dem Studiengang Integrier-
tes Produktdesign an der Hochschule Coburg,
entwickelten Designstudierende in einem ite-
rativen Prozess gestalterische Konzepte für
die Emotionen und Themen, die das neu ent-
standene Stück „Versprochenes Reich“ behan-
delten. Über mehrere Monate entstand in en-
ger Zusammenarbeit mit der Autorin Lilian
Prent unter der Leitung von Prof. Natalie Wein-
mann eine interaktive Produktion, die auf
Grund des experimentellen Charakters beson-
ders für junge Menschen attraktiv sein sollte.
Ausgangspunkt des Projekts war die Idee ein
Stück zu konzipieren, dass den Studierenden
eine intensive und individuelle Auseinanderset-
zung mit dem Thema Freiheit während der
Produktion und der Aufführung ermöglicht.

Die Studierenden lernten und arbeiteten meh-
rere Monate lang mit Schauspieler*innen und
Akteur*innen des Theaters, experimentierten
mit Kommunikationsformen des Theaters und
erkundeten Formate des experimentellen Leh-
rens und Lernens von 21st-Century-Skills.
Dazu gehören unter anderem kritisches Den-
ken, die Anwendung von Wissen auf neue Situ-
ationen, die Analyse unbekannter Informatio-
nen, das Verstehen neuer Ideen, Problemlö-
sung, Entscheidungsfindung, Kollaboration und
Kommunikation.

Insbesondere, das Erleben und Bewusstwer-
den von Körper und Raum (Embodiment) sowie
die kontinuierliche Auseinandersetzung mit
dem Freiheitsbegriff waren zentral für den ge-
stalterischen Schaffens- und Reflexionspro-
zess. Durch Kurzvorträge und Workshops im
gesamten Projektverlauf erhielten die Beteilig-
ten fortlaufend neue theoretische Impulse, die
weitere Perspektiven auf den eigenen Gestal-
tungsprozess ermöglichten. Das Ergebnis des
Projekts waren unterschiedliche Produkte für
die Öffentlichkeitsarbeit, Requisiten, Lichtob-
jekte, innovative Bühnenbildkonzepte, interak-
tive Artefakte und Kostüme. Die entstanden
Entwürfe beeinflussten das Narrativ, das Ver-
halten der Schauspieler und das Publikum
während der Aufführung sowie die Entstehung
des Stücks „Versprochenes Reich“ selbst, das
im Laufe des Semesters entwickelt wurde.

Der Vortrag ermöglicht Einblicke und kriti-
schen Auseinandersetzung in die Struktur und
den Entstehungsprozess des Projekts „Who
the Freedom“ und eröffnet einen Diskurs zu
theatralen Methoden als experimentelle Lehr-
methode im Produktdesign, die das Erlernen
von 21st-Century-Skills fördert.

8 PANEL 3 / FORMEN DER KÜNSTLERISCHEN LEHRE & FORSCHUNG
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LANDSCHAFTSKOMMUNIKATION MITTELS KÜNSTLERI-
SCHER FORSCHUNG

Barbara Standke

Barbara Standke
M.Sc. an der Hochschule Weihenstephan-Triesdorf im international
ausgerichteten Studiengang Climate Change-Management / M.A. an
der Universität Regensburg, Osteuropastudien und Bildende Kunst

Ausgangspunkt:
Gemäß der Europäischen Landschaftskonven-
tion stellen Landschaften einen essenziellen
Bestandteil des europäischen Natur- und Kul-
turerbes dar. In diesem Kontext wird Land-
schaft als ein vom Menschen wahrgenomme-
ner Raum definiert, dessen Charakter durch
natürliche und menschliche Einflüsse geprägt
ist. Landschaft wird sozial konstruiert und un-
terliegt einem fortlaufenden Transformations-
prozess. Der globale Klimawandel beschleunigt
diesen Vorgang. Um die damit einhergehenden
Veränderungen adäquat analysieren zu kön-
nen, ist ein Austausch mit Ländern außerhalb
Europas erforderlich.
Diese Erkenntnis basiert auf dem formulierten
Slogan "Only art will change climate change!"
von Künstlern wie Hermann Josef Hack
(*1956) und Andreas Pohlmann (*1959). Die
Kunst wird dabei als erweiterte Position zum
wissenschaftlichen und politischen Diskurs ge-
setzt, wobei eine enge Zusammenarbeit mit
den Naturwissenschaften von entscheidender
Bedeutung ist, um deren Erkenntnisse in kon-
krete Maßnahmen umzusetzen.

Künstlerische Forschung:
In Kooperation mit der Deutschen Botschaft in
Algier wurden Online-Workshops mit algeri-
schen Studierenden und Lehrenden durchge-
führt. Die aktive Teilnahme am Landschaftsdis-
kurs wird in Video- und Sprachbeiträgen re-
flektiert, wodurch ein Video entstanden ist.
Die künstlerische Forschung sowie die Work-

shop-Formate, welche die Teilnehmenden dazu
ermutigt haben, eigene Landschaftsbeobach-
tungen zu formulieren und mit Videobeiträgen
festzuhalten, können mit den von Best u. a.
entwickelten Modellen der "Architecture of In-
teraction" einer produktiven Diskussion unter-
zogen werden. In diesem Kontext wird künstle-
rische Forschung zu einem Erkenntnisraum, in
dem die Rollen der Initiatorinnen und Initiato-
ren sowie der Teilnehmerinnen und Teilnehmer
ausgehandelt und wechselseitig eingenommen
werden können. Dies begünstigt die Entwick-
lung einer prozessorientierten Landschafts-
kommunikation.
Dies erfolgt in Anlehnung an die Auffassung
von Wahrnehmung als Prozess, wie sie von
Maurice Merleau-Ponty (1908–1961) dargelegt
wurde. Der dargestellte Ansatz beinhaltet so-
wohl konstruktiveals auch responsive Elemen-
te. Demnach ist der Mensch nicht nur Empfän-
ger von Sinnesdaten, sondern aktiv an der Ge-
staltung der Wahrnehmungswelt beteiligt.
Das angeführte Beispiel veranschaulicht, dass
künstlerische Forschung nicht nur bei den
Forschenden, sondern bei allen Beteiligten zu
Erkenntnissen führt und zu einer internationa-
len und sich weiterentwickelnden Kommunika-
tion über Landschaftsveränderungen anregt.

24 PANEL 1 / CO-OPERATIVE & INTER-DISZIPLINÄRE PROJEKTE
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CAMPUSGEFLÜSTER IN BEWEGUNG
EXPERIMENTELLES SEMINAR

Susanne Vogel

Susanne Vogel
Wissenschaftliche Mitarbeit, Fakultät Architektur, Darstellungslehre,
TU Dresden / Mitarbeit in verschiedenen Architekturbüros in Berlin,
Dresden und Liechtenstein / Diplom Architektur, TU Dresden.

Gestaltung braucht Verständigung. Zeichnen
bedeutet zu kommunizieren. - Aber wie zeich-
nen wir üblicherweise? Allein, unbeobachtet,
sitzend, den Stift auf wenigen Quad- ratzen-
timetern mit dem Arm bewegend? – Kann Öf-
fentlichkeit und Kollektivierung die- sen Pro-
zess so verändern, dass er wirkungsvolleren
Austausch zulässt?
Im Rahmen eines Seminars haben Studierende
in einem der Flure der Architekturfakul- tät
nacheinander in sieben Gruppen die mit Papier
tapezierten Wände als Zeichengrund benutzt
und mit ihren grafischen Notizen gefüllt.
Große Formate regen den Ausbruch aus der
Komfortzone der täglichen Körperhaltung an.
Der zeichnende Körper bewegt sich im Raum
der Öffentlichkeit und hinterlässt les- bare
Spuren. In mehreren Schichten überlagern
sich hier Botschaften seiner Nutzer und begin-
nen miteinander zu reden. Öffentlichkeit wirkt
als Projektionsfläche, Anker und Korrektiv der
individuellen inneren Welt.
Der Versuchsaufbau war von drei wesentli-
chen Fragen inspiriert:
Welches Potential hat öffentlicher Raum als
Ort des analogen Austauschs?
Wie gehen wir kollektiv mit individuellen grafi-
schen Spuren und Informationen
um?
Wie verändert körperliche Bewegung visuelle
Kommunikation und das Lernen im
Allgemeinen?

Die individuelle und kollektive Bewegung im
Raum, sowie deren grafische Spuren, erzeu-
gen eine verstärkte Selbstwahrnehmung und
Motivation. Sie sind damit eine Quelle der Er-
fahrung von Selbstwirksamkeit, die intrinsisch
motiviertes, „agiles“ Lernen und damit Aspekte
der Bildung für nachhaltige Entwicklung unter-
stützt.
Der Prozess vom leeren, weißen Untergrund
bis hin zu visuell stark gefüllten Flächen be-
reitet zudem unterschiedliche grafische Her-
ausforderungen, mit denen die Studieren- den
umgehen mussten. Dabei kann man auch er-
fahren, wie ein – visuelles - Miteinander ver-
handelt werden kann.
Das Experiment fand vor dem Hintergrund
meines persönlichen Forschungsfeldes statt,
in dem ich, mit dem Ziel zu einer Beschleuni-
gung der ökologischen Bauwende beizutra-
gen, untersuche, welche Formen des Aus-
tauschs die Kollektivierung von aktuell notwen-
digem individuellen intrinsischen Wissen för-
dern und wie mit körperlicher Verinnerli-
chung der massiven Fragmentierung des Ge-
staltungsprozesses entgegengewirkt wer-
den kann.

10 PANEL 3 / FORMEN DER KÜNSTLERISCHEN LEHRE & FORSCHUNG

Platz für Notizen



KOLLEKTIVER DRIVE IM INSTITUTIONELLEN RAHMEN
AUSSTELLUNGSARCHITEKTUR „TRANSFORMER“ IM
SENCKENBERG MUSEUM IN FRANKFURT AM MAIN

Markus Zimmermann

Markus Zimmermann
Bildender Künstler, Ausstellungsarchitekt und Mitglied des
Künstler*innenkollektivs Art Ashram / Lehrbeauftragter am Institut
für Kunstpädagogik der Justus–Liebig–Universität Gießen

Von März 2021 bis Januar 2024 war ich Teil ei-
nes von BMBF-Mitteln geförderten For-
schungsprojektes am Naturmuseum Sencken-
berg in Frankfurt. Ein Ziel von „Temporäre Per-
manenz“ war es, die Besucher*innen auf em-
pathische Weise mit den Bedrohungen durch
die schwindende Biodiversität vertraut zu ma-
chen.

Als Ausgangspunkt diente die Dauerausstel-
lung um das Korallenriff und dessen Lebens-
raum. Diese sollte mit Perspektiven aus Gesell-
schaft, Kunst und Wissenschaft ergänzt und
somit aktualisiert werden.

Meine Aufgabe war es, für die Interventionen
der genannten drei Perspektiven ein flexibles
Ausstellungsdisplay zu entwickeln. Der Grund,
warum ich gefragt wurde und nicht ein Archi-
tektur- oder Designbüro, liegt in meiner künst-
lerischen Praxis begründet, welche stets von
den Ressourcen des jeweiligen Ortes ausgeht.
Die Ausstellungsmöbel sollten das Thema des
Projektes reflektieren, gleichzeitig wurde je-
mand gebraucht, der die komplexen und teil-
weise etwas starren Strukturen der Instituti-
on zum Schwingen bringen kann. Zusammen
mit Kurator*innen, Wissenschaftler*innen und
Vermittler*innen entwickelte ich eine mehrtei-
lige, modulare und stets erweiterbare Ausstel-
lungsarchitektur, die den Namen TRANSFOR-
MER erhielt.

Für den Bau des TRANSFORMERS verwendete
ich fast ausschließlich Material aus den Lagern
und Archiven oder kaufte bei diversen Materia-
linitiativen der Republik ein. Ich bekam ein gro-
ßes Studio im Museumskomplex und einen 24h-
Stunden-Zugang-Chip. Auf einmal war ich Teil
der Intuition. Als initiativ und selbstbestimmt
agierender Künstler löste meine Anwesenheit
die unterschiedlichsten Reaktion aus und setz-
te neue Prozesse in Gang. Dieses fast dreĳäh-
rige Projekt am Senckenberg Naturmuseum
mit etlichen darin involvierten Personen hätte
ich ohne meine Erfahrungen aus kollektiver Ar-
beit innerhalb Künstler*innenkollektive so nicht
meistern können.
Im ersten Teil des Vortrags werde ich von der
Entstehung des TRANSFORMERS berichten und
davon, wie sehr meine Erfahrung als in Kollek-
tiven arbeitender Künstler in den Prozess hin-
einwirkte. In einem
zweiten Teil frage ich, wie eben dieser Prozess
um die Entstehung des TRANSFORMER selbst
als Prototyp für die Zusammenarbeit in der
gestalterischen Lehre verstanden werden
kann.
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Studierende im Prozess des kollektiven Zeichnens im öffentlichen Raum der
Universität, Foto: Susanne Vogel, 2024.
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QUERVERBINDEN:
VON 3D-GRAFIKSOFTWARE ÜBER KÜNSTLICHE INTELLI-
GENZ BIS HIN ZUR PROGRAMMIERUNG

Hanna Griepentrog

Hanna Griepentrog
Diplom in Mathematik in Berlin / Studium der Bildenden Kunst in Dres-
den / wissenschaftliche Mitarbeiterin an der Professur für Darstel-
lungslehre, Fakultät Architektur, Technische Universität Dresden

Die digitale Technologie hat den Gestaltungs-
prozess revolutioniert, indem sie neue Werk-
zeuge zur Verfügung stellt, kollektive Kreativi-
tät ermöglicht und die Art und Weise beein-
flusst, wie Gestalter*innen mit der Natur und
mit Rechenprozessen interagieren. In dem ak-
tuellen Seminar der Darstellungslehre unter
dem Titel „Kunst und Kommunikation“ begleiten
wir Studierende der Architektur und Land-
schaftsarchitektur dabei, ein Künstlerportfolio
mit einem frei gewählten Thema und auf Basis
einer großen Bandbreite an Medien und Dar-
stellungsformen zu entwickeln. Gerade im Hin-
blick auf digitale Gestaltungswerkzeuge
scheint es dabei endlos viele Möglichkeiten zu
geben. Allein im Bereich des digitalen dreidi-
mensionalen Gestaltens ließen sich neben der
exakten, manuellen Konstruktion viele weitere
Optionen nennen: 3D-Scans, generative Algo-
rithmen, Text-to-3D KIs, kostenfreie 3D-Model-
le, im VR gezeichnete oder designte Modelle,
GIS-Daten, u.v.m.

Um im digitalen Feld originelle und passende
Lösungen zu finden, benötigen Gestalter*innen
einen weitreichenden Überblick und besten-
falls auch die Fähigkeit zu einem gewissen
Grad in fachfremde Fachbereiche wie IT, Ma-
thematik oder Geografie einzusteigen. Als Leh-
rende können wir diese Prozesse unterstüt-
zen, indem wir eine Art Kartierung des digita-
len Werkzeugraums vornehmen und den Stu-
dierenden zur Orientierung an die Hand geben.
Dabei spielt auch die Art der Darstellung der

Kartierung eine Rolle: Kann sie Berührungs-
ängste mit neuen Technologien vermindern?
Lädt sie dazu ein, sich in bestimmten Berei-
chen zu vertiefen? Erleichtert sie es, eigene
Verknüpfungen zu finden?

In meinem Vortrag möchte ich einen Kartie-
rungsvorschlag unterbreiten, der im vergan-
genen Semester entstanden ist und durch
kontinuierliches Sammeln weiter anwächst.
Klar ist, dass dieser Vorschlag keinen An-
spruch auf Vollständigkeit erhebt: Sowohl zu-
fällige Entdeckungen, als auch mein persönli-
cher Erfahrungs- und Denkhorizont liegen ihm
zugrunde. Vielmehr möchte ich dazu anregen,
über sinnvolle Darstellungsformen, potenzielle
Kategorisierungen und möglicherweise sogar
über eine gemeinsam organisierte „Open Map“
für den digitalen Werkzeugraum nachzuden-
ken.
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Studio Space Untold, Prof. Christian Schmitt
Studierende: Bishoy Tarek, Malak Ayman, Omar El Remissy
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SPACE UNTOLD
EINE IMMERSIVE TRANSKÜNSTLERISCHE/ TRANSDISZI-
PLINÄRE ENTWURFSMETHODIK (+ FILME)

Christian Schmitt

Christian Schmitt
Associate Professor GUC Deutsche Universität in Kairo/Berlin /
Alumni ETH Zürich / Architekturstudium, Technische Universität
Darmstadt

SPACE UNTOLD integriert die facettenreiche
Perspektive eines Filmemachers oder -Mache-
rin. Erzählung, Storyboard und Film etablieren
einen transdisziplinären und transkünstleri-
schen Denk- und Gestaltungsansatz. Durch
diese Zusammenarbeit wird der Schwerpunkt
auf das erweiterte Konzept, sowie auf das
räumliche und zeitliche Denken gelenkt, um
eine immersive und spekulative Grundlage für
den Entwurf zu schaffen. Mit drei immersiven
Strategien widmet sich Space Untold Raum,
Zeit und Material. Der unkonventionelle Ansatz
des Studios verändert die Wahrnehmung und
variiert – transdiziplinär – die architektonische
Darstellung auf zeitgenössische Weise jenseits
der üblichen Bilder und Architekturmodellen.
Er bietet das Potenzial für Subkomplexität,
fördert einen vertieften Sinneseindruck und
eine fast synästhetische Untersuchung von
räumlichen Erfahrungen und Atmosphären.

Das Studio ermöglicht es den Studentinnen
und Studenten intuitiv Architektur als räumli-
che Sequenz zu materialisieren, indem sie
transdisziplinäre Dialoge eingehen, um eine
einzigartige und persönliche Atmosphäre in
ihren Projekten zu kultivieren. Der narrative
Fokus bereichert das Design zudem in Bezug
auf Konstruktion, Ort oder Materialität. Durch
die cineastische Linse verändern sich nicht
nur die Wahrnehmung, sondern auch seine ar-
chitektonische und „zeichnerische“ Darstel-
lung. Die filmische und virtuelle und taktile Im-
mersion erweitert das Erfassen von physi-

schen und digitalen Architekturmodellen, in-
dem es deren Erkundung in drei und sogar vier
Dimensionen ermöglicht. Diese immersive Inte-
gration überbrückt die Lücke zwischen digita-
len Modellen und ihrer traditionellen zweidi-
mensionalen Wahrnehmung. Wie Pallasmaa in
seinem Buch "The Eyes of the Skin " bemerkt:
„we have an astonishing capacity to perceive
and grasp unconsciously and peripherally
complex environmental entities and atmosphe-
res“ (Pallasmaa, 2012).

SPACE UNTOLD, fördert intuitive und erfah-
rungsbasierte Ansätze, um aktuelle und zu-
künftige Positionen im architektonischen Ent-
wurfsprozess zu offenbaren. Durch den Dis-
kurs mit der Filmdisziplin (Erzählung und Spe-
kulation) entdeckt SPACE UNTOLD kollektiv be-
stehende, aber noch umformulierte kulturelle
Tendenzen: Wer oder was sind die zukünftigen
Protagonisten in sich verändernden Gesell-
schaft?

Space Untold (@architectureuntold) in Zusam-
menarbeit mit dem Filmemacher Pedro Rocha
(@pedromelorocha), intersecting film, media,
architecture and art.
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ERGEBNISSE DER FORSCHUNG ÜBER DIE TRANS-DISZI-
PLINÄREN ARBEITSWEISEN (HERAUSFORDERUNGEN) IN
DER KÜNSTLERISCHEN LEHRE ANHAND “LABOR FÜR IN-
TERMATERIALITÄT”
Valerian Blos

Valerian Blos
M.A. Visuelle Kommunikation / Künstlerischer Mitarbeiter und Design-
forscher an der Universität der Künste Berlin in der Visuellen Kom-
munikation für Grundlagen der Gestaltung und neue Medien / Selb-
ständiger Designer für Ausstellungsgestaltung und Interaktions-
design

Mit dem “Labor für Intermaterialität” entsteht
an der UdK Berlin ein Ort zum interdisziplinä-
ren Experimentieren mit Narrativen und dem
Erforschen von neuen Materialitäten im De-
sign.

Denn unser Verständnis von Material ist im
Wandel: Anforderungen an Nachhaltigkeit, Re-
silienz, Interaktivität und Verfügbarkeit sind
eng verzahnt mit umfassenden gesellschaftli-
chen Entwicklungen wie dem Aufbrechen von
Geschlechtergrenzen, Klimawandel oder KI.

Doch diese Perspektive ist derzeit kaum im
klassischen Design verankert. Material dient
vor allem als Träger von Funktion für ein Pro-
dukt – eine Sichtweise, die derzeit akute ökolo-
gische und soziale Probleme verursacht.

In den Disziplinen des Designs besteht daher
die Notwendigkeit einer kritischen Auseinan-
dersetzung mit dem Medium Material. Neue
Narrative werden gebraucht!

Die Visuelle Kommunikation kann hier anhand
ihrer Kompetenz, gesellschaftliche Fragen
greifbar zu machen und diese ansprechend er-
zählen zu können, dringend nötige Brücken
bauen.

Seit 2023 dient das Labor (angesiedelt in der
Visuellen Kommunikation) daher als Raum zur
praxisbasierten Erforschung neuer Narrative
und Material. In offenen Projekten erforschen
Studierende kritisch, interdisziplinär und ei-
genständig an selbst gewählten Problemstel-
lungen.

In den letzten Semestern wurde sich mit kom-
plexen Themen der Materialität von Gentrifizie-
rung, archäologischen Ausgrabungen in Berli-
ner Trümmerbergen, Wiederaufbereitung von
industriellen Abfallprodukten sowie toxischen
Materialien in Kriegsgebieten auseinanderge-
setzt.
Im Sommersemester 2024 beschäftigen wir
uns außerdem mit der Materialität von Kata-
strophen. Wir stellten uns kollektiv die Frage:
Können wir die Krisen der Gegenwart durch
die Linse des Designs besser verstehen und
zukünftige Katastrophen gar verhindern?

Das Labor gibt Studierenden der UdK Raum für
spekulatives Design und dem Erforschen von
Material mit den Werkzeugen der Visuellen
Kommunikation. Der Beitrag zum GKG-Sympo-
sium soll Einblick in die interdisziplinäre Ar-
beitsweise geben.
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