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Flow und Imaginative Bildung: Wesentliche
Bildungsphanomene in Prozessen des Kunstunterrichts

Von Laura Medrow-Grahl

Zum Status Quo

Eine verstirkte tigliche Rezeption digitaler Bilder, z. B. in sozialen Netzwerken, ist in den letzten Jahren bei vielen Menschen
vermehrt in den Alltag getreten (vgl. Bleckmann/Lankau 2019: 10 f., vgl. Biisching 2019: 69 f., vgl. MpFS 2019: 12 f.). Dies hat
sich durch die COVID-19-Pandemie zusitzlich verstirkt.

Digitale Bilder haben zwar teilweise einen starken Wirkungsgehalt, der aufgrund ihres massenhaften Vorkommens jedoch rela-
tiviert wird. Wéhrend des Durchscrollens auf digitalen Plattformen vollziehen sich rasche Wechsel vom ersten zu den nachfolgen-
den Bildern. Die Geschwindigkeit und Masse der Rezeption kann eine kritisch-reflexive Verarbeitung der eingesehenen Bilder
stark beeintrichtigen. Uberdies reduziert das digitale Uberangebot von Bildern potenziell die Schopfung eigenstindig generierter
innerer Vorstellungsbilder (vgl. de Smit 2005: 22, vgl. Sowa 2012 e: 62). Nicht selten werden jene Bilder spezifisch beispielweise
fiir Manipulation, subliminale Wertsetzungen oder Kaufwiinsche verwendet. Berechnend eingesetzte Bilder vermischen sich mit
authentischen inneren Bildern, sind imstande, die Vorstellungskraft zu durchdringen, zu veréindern und somit Verhaltensweisen in
Personen hervorzubringen, die nicht ihrem Selbst entsprechen. Heutzutage — insbesondere zu Zeiten von Isolation und Medial-

isierung durch die Pandemie — besteht demnach besonderer Bedarf, sich mit inneren Bildern auseinanderzusetzen.

Es ist infrage zu stellen, inwiefern interne, eigens hervorgebrachte Imaginationen prinzipiell Beachtung finden. Thre Reflexion ist
duBerst erstrebenswert, da innere Bilder das menschliche Denken, Fiihlen und Handeln beeinflussen (sieche Roth 2013, Beaty et al.
2015, Hiither 2015). Der Kunstunterricht bietet beispielsweise einen geeigneten Rahmen fiir jene Reflexion der Imagination, da
er ohnehin bereits vielfach physische Bilder thematisiert. Zudem werden hierbei Schiiler*innen erreicht, die bereits in jungen

Jahren die Fihigkeit entfalten konnen, ein Bewusstsein fiir ihre Vorstellungskraft und deren Reflexion zu entwickeln.

Forschungsfrage

Es ist herauszustellen, welches Potenzial imaginativ ausgerichtete Bildung in einer kunstpddagogischen Vermittlungssituation
aufweist. Zudem steht die Forschungsfrage im Mittelpunkt, wie Schiiler*innen ihre Imagination innerhalb kunstpidagogischer
Projekte erleben und reflektieren. In diesem Zusammenhang wird der Begrift Imaginative Bildung im Rahmen eines neuen An-
satzes fiir den (Kunst-)Unterricht vorgeschlagen, der die Imagination innerhalb von Lernprozessen reflexiv fokussiert. Ihm liegt
ein Bildungsbegriff des autonomen, handlungsorientierten Lernens zugrunde. Imaginative Bildung begreift Bildung durch innere
Bilder sowie Kunst und strebt an, die Vorstellungskraft voll auszuschopfen. Dieser Ansatz geht iiber die bisher weit verbreitete
bildzentrierte Denkweise — die sich in Arbeiten zu dem Thema Imagination, wenn auch auf den weiten Bildbegriff abzielend, vor-
rangig in der Praxis mit Zeichnungen auseinandersetzt — hinaus, indem er alle Formen von kiinstlerischen Verfahrensweisen fiir
die Bildung der Imagination umfasst (nicht nur bildliche, sondern beispielsweise auch performative) und zudem einen vertiefend-

en Kunstbezug fordert.

Es ist anzunehmen, dass ein Zusammenhang zwischen inneren Erscheinungen und dem Erleben von Flow besteht. Wenn Men-
schen in einen Flow geraten, befinden sie sich in einem Zustand hochster Konzentration. Diese Vertiefung beinhaltet das restlose
Aufgehen in einer bestimmten Tatigkeit, wodurch ein regelrechter Schaffensrausch ausgelost wird (vgl. Csikszentmihalyi 2017:
73 ff.). Flow ist ein emotional positiv aufgeladener, produktiver und potenziell schopferischer Zustand, der sich u. a. in Situatio-
nen des Lernens ereignen kann. Flow treibt das Selbstvertrauen in die Entwicklung von Fihigkeiten voran, sodass sich personlich-
es Wachstum vollziehen kann. Somit ermdoglicht Flow iiberdies vorantreibende Beitrége fiir das Umfeld von Personen. Imagina-

tion kann dazu verhelfen, in den ,,Flow State of Mind“ zu geraten, da sie die Visualisierung der Flow-Hauptkomponenten2 vor
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dem inneren Auge sowie eine Transformation von Handlungsimaginationen und eine Erméglichung von Verduflerungen bietet.
Die synaptische Aktivitit wihrend des Erlebens von Flow fiihrt wiederum zu einer verdnderten Wahrnehmung, die neue Vorstel-

lungen hervorbringen kann.

Bisher wurde das Flow-Erleben im Feld der Psychologie umfassend behandelt, im Kontext der Kunstpidagogik wurde es hinge-
gen nur selten und fliichtig angerissen (vgl. Schulz 2006: 117 ff., vgl. Schweighart-Wiesner 2014: 78 f. u. a.). An dieser Stelle
ergibt sich eine Forschungsliicke, die zu fiillen versucht wird. Untersucht wird hierbei die Verbindung zwischen Imagination,

Flow und handlungsorientiertem Lernen.

Die Relevanz und Aktualitdt der Thematik ergibt sich daraus, dass den Lernenden in der Schule viel theoretisches Wissen vermit-
telt wird und im Schulalltag ein stindiges Streben nach vermeintlich wissenschaftlich bewiesener ,,Wirklichkeit* herrscht. Auf
Grundlage der aktuellen Kompetenzorientierung im Bildungssystem werden iiberwiegend starke Schwarz-WeiB-Differenzierun-
gen zwischen korrekt und inkorrekt vorgenommen. Dazwischen bleibt allerdings eine missachtete Leerstelle: Das Individuum als
holistisches Wesen mit vielféltigen Starken. Unter diesem Blickwinkel sollen zwei wesentliche Faktoren von Bildung Beriicksich-
tigung finden: das Imaginative und der autonome Schaffensfluss in Form von Flow. Im Fokus steht hierbei die Untersuchung der
hypothetisch reziproken Bedingungen fiir die Entwicklung und Reflexion der Imagination und des vertieften Arbeitsflusses von

Schiiler*innen.

Zielsetzung und Methodik

Intention ist es, auf Basis themenrelevanter theoretischer Grundlagen aus den Disziplinen Padagogik, Philosophie, Psychologie
sowie Neurophysiologie daran anschlieBende Praxisprojekte hinsichtlich Imaginativer Bildung und der Flow-Erfahrung zu durch-

dringen.

Es gilt zu ermitteln, unter welchen Voraussetzungen Schiiler*innen in ein Flow-Erleben geraten, auf welche Weise sie es erleben
sowie reflektieren und wie sich daraus prinzipiell Bedingungen fiir den Unterricht ableiten lassen, die einen solchen Zustand
fordern. Dieser Zustand ist gewiss nicht erzwingbar, allerdings konnen spezifische Umstinde ihn tendenziell begiinstigen. Ziel ist

es, folgende Kernfragen zu beantworten:

m Welches Potenzial weist die Imaginative Bildung in schulischen Vermittlungssituationen auf?

= Wie erleben und reflektieren Schiiler*innen ihre Imagination im Rahmen der Unterrichtsprojekte (Zeichnungen
und Performances (Abb. 3 u. 5) in unterschiedlichen Sozialformen zu Pseudowissenschafts- und Zukunftsthe-
men)?

= Wie beschreiben einige Schiiler*innen ihr Flow-Erleben innerhalb der Unterrichtsprojekte?

= Unter welchen Bedingungen kann ein Flow-Erleben im Unterricht eintreten und geférdert werden?

Um jene Fragen beantworten zu konnen, wurden zwei kunstpiadagogische Projekte jeweils in den Klassenstufen 4, 6 und 8
durchgefiihrt, wobei das zweite Projekt zur besseren Vergleichbarkeit strukturell an das erste angelehnt war. Die Projektthemen
lauteten ,,Pseudo-Wissenschaftler*innen“ und ,,Zuriick in die Zukunft®. Diese boten Freiraum fiir die Entfaltung von Flow und
Imagination im Rahmen von freien Assoziationen zu zufillig verteilten Begriffen mittels Ecritures automatiques (in Einzelarbeit,
Abb. 2), Zeichnungen (in Einzel-/Partnerarbeit, Abb. 1 u. 4) und Performances (in Kleingruppen, Abb. 3 u. 5). Daraufhin folgten
Reflexionen zum Unterrichtsgeschehen und Kiinstler*innenbeziige (Boltanskis Pseudo-Wissenschaften in Projekt I und die

Ausstellung Post Human sowie Huyghes Uumwelt in Projekt II).

Im Anschluss wurden Fragebogen mit themenbezogenen Fragen seitens der Schiiler*innen ausgefiillt, um erste Tendenzen zum
Erleben von Flow und zur Imagination feststellen zu konnen, auf Basis derer auch die Vernetzung von Flow und Imagination her-

vorgehen konnte.

Daran ankniipfend wurden ausgewihlte bildhermeneutische Analysen getitigt und die entsprechenden Schiiler*innen interviewt,
wodurch sich eine Methodentriangulation ergab. Zur Dokumentation kamen ethnografische Foto-/Videografie und Audioaufnah-

men zum Einsatz.
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Gesellschaftliche Relevanz

Flow und Imagination — zwei derart wesentliche Aspekte des Lernens und Lebens — miissen dringend fusioniert diskutiert wer-
den. Warum sich nicht damit auseinandersetzen, wie neueste Technologien unsere inneren Bilder unterwandern? Warum nicht
den Zusammenhang zwischen dem Imaginieren und dem Erleben von Flow untersuchen? Warum Pidagogik nicht vom Flow aus
denken?

Es wird ein Beitrag fiir den Fachdiskurs der Piddagogik sowie fiir angrenzende Disziplinen wie die Philosophie, Psychologie oder
Kunst- und Bildwissenschaft geliefert. Zudem wird eine Neuvernetzung der Erkenntnisse zur Vorstellungskraft in der Idee der
Imaginativen Bildung hervorgebracht, erginzt um die Verbindung mit dem Erleben von Flow als reflexive Praxis. Es bietet eine
Perspektive auf Vorstellungskraft und Flow, die erstmals deren Resonanz auf vielfachen Ebenen diskutiert — inner- und auflerhalb

des Kunstunterrichts.

Die Thematik ldsst sich der pidagogischen Imaginationsforschung gleichermalien zuordnen wie der psychologisch ausgerichteten
Flow-Forschung. Insbesondere die Schnittstellen von Vorstellungskraft und Flow-Erleben sind fiir aktuelle Forschungsdebatten —

auch auBlerhalb der Kunstpiadagogik — bedeutsam.

Worin liegt die gesellschaftliche Bedeutung? Bereits Adorno kritisierte den Verlust der autonomen Eigenheiten der Kunst bzw.
Musik im Speziellen (vgl. Adorno/Horkheimer 2003 [1944]: 166 £.). Jener Verlust der Autonomie ldsst sich partiell auch auf das
Erleben von Flow und Imagination hinsichtlich eines Dauerflusses von Informationen und einer daraus resultierenden Uber-
reizung tibertragen. Ein Beispiel hierfiir ist die Rezeption von Informationsfluten in Diskrepanz zu eigener Muf3e und

schopferischer Kraft im Sinne der Flow-Erfahrung.

Wie bei Adorno im Hinblick auf den Konsum von Musik problematisiert, so dient heute das Internet zunehmend dem Schein
sowie der Unterhaltung der Massen. Tatsichlich verleitet es nahezu zur Unmiindigkeit und Unfreiheit des Denkens, denn Informa-
tionen werden schnell abgerufen und mindestens genauso rasch wieder vergessen. Imaginationsstrukturen vollziehen sich da-
raufhin nach einem verflachten Prinzip der Massenrezeption, ohne dabei noch viel Eigenes zu kreieren. In gewissem Mal3e ist der
Mensch bereits gefangen, und dies auf die Weise, dass er seine Unfreiheit gar nicht als solche begreift, sondern sie eher enthusi-

astisch entgegennimmt. Er hintergeht sich selbst und ist sich dessen nur wenig bis gar nicht bewusst.

Vornehmlich in Bezug auf Flow-Erlebnisse ist v. a. diese Art der Passivitit zu betonen, die den Menschen in seiner (von ihm
nicht realisierten oder verdriangten) misslichen Lage verharren lisst. Auf Grundlage jenes Erstarrens in Widerstandslosigkeit, mit
einer Einstellung des unkritischen Gebrauchs des Vorgeschlagenen, nimmt der Mensch sich selbst die Gelegenheit, wahre Frei-
heit zu erlangen. Es bleibt allerdings fraglich, inwieweit dieser Zustand auf das eigentliche Unvermogen der Massen zuriick-
zufiihren ist oder inwieweit dieser Zustand durch die gesellschaftlichen Verhiltnisse, z. B. Kulturindustrie und monopolistische

Michte forciert wird. Steht der Mensch sich selbst im Weg? Verhindert er es, Flow und Imaginative Bildung zu erfahren?

Dadurch, dass lediglich der dufiere Schein von Werken in den Vordergrund geriickt wird, wie Adorno konstatiert, biilen diese
ihren Wahrheitsgehalt ein, da ihr Inneres und Ganzes aus dem Blickfeld gerit. Ebenjenes Innere wird hier wieder hervorzuheben
versucht, indem die Einbildungskraft sowie die Flow-Erfahrung, idealerweise auch in Kombination, wieder vermehrt ins Bewusst-

sein geraten.

Die Funktionen und Zusammenhénge der Mediennutzung sollten im Hinblick auf die Imaginationsentwicklung fiir einen selb-
stbestimmten und kritischen Gebrauch mitbedacht werden, damit die Nutzer*innen auch die Bedeutung der Prigung ihrer in-
neren Erscheinungen durch die Medien fiir ihre gesellschaftliche Teilhabe sowie ihr personliches Leben zu reflektieren lernen.
Die Aufgabe von Lehrpersonen ist es demnach u. a., die Heranwachsenden auf ihrem Weg zu sozial handlungsfihigen Individuen
zu unterstiitzen, die ihre Identititsbildung und die Entstehung personlicher Lebensentwiirfe hinsichtlich medialer Einfliisse auf
ihre Imagination und ihr Erleben von Flow kritisch tiberdenken. SchlieBlich sollen nicht Computer-Algorithmen ihr Handeln bes-

timmen, sondern sie selbst.
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Zentrale Thesen

Eine Hypothese lautet, dass Personen innere Bilder oder Erscheinungen im Geiste durchlaufen, wihrend sie Flow erleben. Man
konnte dies auch als einen Imaginations-Flow bezeichnen. So kann der Flow-Zustand vermutlich die Imagination anregen. Die
Imagination verhilft wiederum dazu, in den Flow State of Mind zu geraten, indem sie fiir ihn wesentliche Hauptkomponenten vor

dem inneren Auge visualisiert und in Handlungsimaginationen fiir eine z. B. ésthetisch-kiinstlerische Praxis transformiert.

Eine weitere Annahme ist, dass die Schiiler*innen hinsichtlich ihrer Vorstellungen zur Zukunft womdoglich auch durch Digital-
isierung und Techno-Sozialisierung geprigt sind (siehe Kamper 1986, Maset 2013, Precht 2018). Es bleibt anzunehmen, dass ein
(nahezu téglicher) Konsum digitaler Bilder, z. B. auf sozialen Netzwerken, das eigenstindige Hervorbringen von Imaginationen
dahingehend reduziert, dass die Einbildungskraft eher rezeptiv-verarbeitend Anwendung findet, anstatt produktiv-erarbeitend ak-
tiv zu sein (Abb. 1, 2 u. 4).

Ergebnisse

Wesentliche Eigenschaften fiir eine Kunstpadagogik hinsichtlich Imaginativer Bildung und dem Erleben von Flow werden aus

den Erkenntnissen der durchgefiihrten Unterrichtsprojekte abgeleitet.

In Bezug auf Imaginative Bildung

Die Fihigkeit zur Imagination ist eine neurophysiologische Gegebenheit aller Menschen, auf der, je nach individuellen Wahrneh-

mungen und Erfahrungen, die Bildung neuronaler Vernetzungsebenen im Gehirn beruht.

Die Betrachtung von Wahrnehmung und Imagination bzw. Fantasie in Relation ldsst leiblich-sinnliche sowie imaginative Wechsel-

wirkungsstrukturen erkennen, bei denen die Omniprasenz der Einbildungskraft deutlich wird.

Medrow-Grahl: ,Fillt dir eine Situation ein, in der du deiner Vorstellung freien Lauf lasst?

Schiilerin 2 (K. 6): ,,Ich zeichne zum Beispiel, wenn irgendwas in meinem Kopf vorschwebt, das jetzt irgendwie mit Fantasie

zum Beispiel zu tun hat und ich will’s halt wahrnehmen und wissen, wie sieht’s jetzt aus?*

Wie genau wird die Imagination fokussiert? Mittels direkt adressierter Auseinandersetzung mit der Fantasie und deren Reflexion,
erleben und verstehen Schiiler*innen, wie sie sich bildet. Sie wird innerhalb jener Prozesse weiter gefordert, ausgeschopft und

reflektiert.

Ausgehend von einem Imaginationsbegriff, der die Vorstellungskraft als ein oszillierendes, transzendental Zeit und Raum durch-
dringendes Phinomen begreift (siche Fauser 2014 u. a.), das sich bei allen Menschen ereignet, sind auf Grundlage der Theorie

und Praxis nachfolgende Merkmale fiir Kunstunterricht im Sinne einer imaginativ ausgerichteten Bildung auszumachen:

= Imaginative Bildung basiert auf neurophysiologisch bedingten Grundgegebenheiten der Vorstellungskraft aller

Menschen.
= Imaginative Bildung fordert das allen Menschen inhérente schopferische Imaginationspotenzial.

= Imaginative Bildung verstirkt eine reflektierte Haltung gegeniiber inneren Erscheinungen (z. B. hinsichtlich des ei-

genen soziokulturellen Hintergrunds inklusive der Prigung durch mediensoziologische Einfliisse).

= Imaginative Bildung beriicksichtigt aktuelle Entwicklungen zeitgenossischer Ereignisse in Kunst, Politik, Ge-
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sellschaft etc.

= Imaginative Bildung greift auf die vielfiltigen Moglichkeiten kiinstlerischer Verfahrensweisen, Medien und Mate-

rialien zurtick.
= Imaginative Bildung stirkt empathische und kooperative Denkprozesse.
= Imaginative Bildung bietet Raum fiir Unlearning-Prozesse, um Innovationen hervorbringen zu koénnen.
= Imaginative Bildung ermoglicht das Erleben von Flow.

Bildung, ob im schulischen Raum oder auferhalb, bedarf unabdingbar der Imaginativen Bildung. Dariiber hinaus benétigt das Bil-
dungssystem im Allgemeinen ebenso die Beriicksichtigung der Imaginativen Bildung, nicht ,lediglich“ im Zusammenhang mit z.

B. kiinstlerisch-dsthetischer Praxis.

In Bezug auf das Erleben von Flow

Wie muss Kunstunterricht beschaffen sein, damit ein Flow-Zustand fiir besonders viele Schiiler*innen (leichter) ermoglicht wird
und von ihnen reflektiert werden kann? Die Aspekte 2-5 sind inhaltlich den Hauptkomponenten des Erlebens von Flow nach Csik-
szentmihdlyi (vgl. 2017: 87-102) entlehnt. Zentrale Charakteristika von Bildung im Hinblick auf das Erleben von Flow sind:

= Rahmenplanung von Projekten oder Kunstunterricht ohne starke zeitliche Einschrinkungen fiir die Moglichkeit

der vertiefenden Produktivitit innerhalb autonomer Arbeitsprozesse

= offene, individuell angepasste Aufgabenformate bzw. Erfahrungsmoglichkeiten, denen sich die Schiiler*innen

gewachsen fiihlen
= Schaffung eines ruhigen Raums fiir Konzentrationsfahigkeit, ggf. mit entsprechenden Ritualen

= autonome Bearbeitung von Fragestellungen seitens der Schiiler*innen, innerhalb derer sie sich unmittelbar deut-

liche Riickmeldung hinsichtlich ihrer selbst gesteckten Ziele geben
= Kontrolle iiber die Titigkeit durch die Schiiler*innen durch Passung von Herausforderung und Fahigkeit
= Bereitstellung einer Vielzahl von individuellen Flow-Zugéingen
» Uberwindung moglicher anfinglicher Hemmungen oder Startschwierigkeiten
= Neuheit und Unvorhersehbarkeit in der Praxis ermoglicht erhohte Aufmerksamkeit und Konzentration
= Moglichkeiten zur zirkuldren Selbstreflexion, auch im Hinblick auf die Imagination
= Flow-Erfahrung sowie Fortschreiten per se ist wichtiger als die Resultate

Eine Person kann sich, unabhingig von dufieren Umstinden, erfiillt fithlen, indem sie die Inhalte ihres Bewusstseins dndert. Dies
kann geschehen, indem sie in den Flow-Zustand gerit oder imaginiert und somit den Fokus auf das Innen lenkt. Ein dritter
moglicher Weg ist der Imaginations-Flow, bei dem die Person im Rahmen ihres Imaginierens in einen Flow gerit. Die absolute
Immersion in eine Aktivitit oder eine Vorstellung bzw. die Vorstellungsaktivitit ldsst die Person in diesem Moment alles andere
ausblenden. Je stirker die Herausforderung wichst und sich die entsprechenden Fihigkeiten erarbeitet werden, umso erfiillender
der Flow-Zustand.

Was die These der Imaginationsregression und den Zusammenhang mit dem Imaginations-Flow untermalt, ist, dass Tatigkeiten,
in denen weder Fihigkeiten gefordert werden noch Herausforderungen warten, wie beispielsweise beim Schauen von TV oder
dem Durchscrollen bei sozialen Netzwerken, zu Apathie fithren koénnen (vgl. Csikszentmihalyi 1985: 324 f.). Es ist davon
auszugehen, dass eine stark ausgeprégte Techno-Sozialisation, beispielsweise hinsichtlich einer hiufigen Rezeption von externen
Bilder- und Informationsfluten, innere, aktive Konstruktionen von Vorstellungsbildern hemmt. Dem muss in kiinftigen Bildungssi-

tuationen dringend kritisch-reflexiv begegnet werden, ohne dabei auch die Vorteile von Neuen Medien im Rahmen von Bildung
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aus dem Blick zu verlieren.

Je nach Personlichkeit ist das Erleben von Flow in allen erdenklichen Situationen méglich. Die Kanile, in denen es sich ereignen
kann, sind so vielfiltig wie die Individuen selbst. Schiiler*innen erleben Flow und Imaginationsphédnomene bereits hdufig z. B.
beim konzentrierten Lernen und wihrend herausfordernder Freizeitaktivititen. Im Alltag konnen sie in diversen Situationen

auftreten.

Auf Basis der im Anschluss an die Projekte gefiihrten Interviews mit Schiiler*innen lassen sich bedeutsame Aspekte von Kunstun-
terricht fiir Flow und umgekehrt herleiten: Die Schiiler*innen fordern Zwanglosigkeit im Unterricht, ohne Druck und frei von Un-
terbrechungen. Die Schiiler*innen pléddieren fiir eine ruhige und entspannte Lernatmosphire, zu der sowohl die Lehrperson als

auch sie selbst beitragen kénnen.
Medrow-Grahl: ,Wie miissten Kunstlehrer*innen unterrichten, damit ein vertieftes, konzentriertes Arbeiten moglich wird?*

Schiiler 1 (KI. 4): ,,[E]ntspannt, kein Bedréingnis, weil, sonst fiihlen die Kinder sich nicht wohl und dann wird sozusagen wie
beim Wasser dann, wird sozusagen ne Sperre gezogen und dann kann die Fantasie, der Fantasiefluss nicht mehr laufen, weil

durch den Stress und so wird das sozusagen gekappst und dann kommt einfach nix mehr ,raus sozusagen.“

Die Schiiler*innen mochten eigenen Fragestellungen nachgehen kénnen und empfinden zudem konstruktive Kooperationen
weitestgehend als produktiv. Da jede Person andere Arten des Lernens bevorzugt, sollten individuelle Zugéinge zu Themen

geschaffen werden.
Medrow-Grahl: ,,Was fiel dir beim Bearbeiten leicht?

Schiiler 3 (KI. 8): ,,Mein Thema war ja Gaming und E-Sports, also da ist es mir nicht besonders schwer gefallen, mir auszu-

denken, wie die das in der Zukunft machen werden [...]. Weil ich das irgendwie jetzt schon vor Augen hab*.“

Flow fordert durch den Fluss der inneren Erscheinungen das allen innewohnende schopferische Potenzial der Imagination. Die
Reflexion eines Flow-Prozesses kann ein Bewusstsein fiir jenen schopferischen Tétigkeitsrausch fordern. Flow kann sich einzeln,
jedoch auch in Gruppendynamiken ereignen und somit, aufgrund des Einsatzes von Vorstellungskraft, empathische und koopera-

tive Denkprozesse fordern.

Betrachtet man die Eigenschaften der beiden Aufzihlungen zentraler Merkmale fiir den Unterricht, so sind Uberschneidungen
sowie Zusammenhinge zwischen Flow und Imagination nicht zu iibersehen, sodass diese gemeinsam gedacht werden konnen. Im
Flow werden z. T. Fantasien hervorgerufen, wihrend Imagination Flow wiederum begiinstigt initiieren und begleiten kann. Im
imaginativen Flow befinden sich die Betroffenen in einem Fluss ablaufender innerer Erscheinungen. Dariiber hinaus kann die Hy-
pothese zur Wechselwirkung von Flow und Imagination durch die Korrelation von besonders imaginationsreichen Arbeiten und
dem verstirkten Erleben von Flow der entsprechenden Schiiler*innen laut Fragebogen, bildhermeneutischen Analysen und Inter-

views bestitigt werden.

Dass Schiiler*innen und Lehrpersonen zusammen Flow erleben, sich gemeinsam dariiber austauschen, Vorteile ausmachen und
diesen besonderen Zustand somit allen ins Bewusstsein rufen, muss ein Ziel von Unterricht, auch in Verbindung mit der Vorstel-
lungskraft, sein. Eigene Aktivitit kann sich durch Flow ereignen, wihrend diese Erfahrung wiederum auch erst durch Handlun-

gen in die Wege geleitet werden kann.

Unterrichtet bietet, wenn er denn mit Vielfalt, Offenheit, einem experimentellem Wesen und Freiheitsdrang einhergeht, einen

geeigneten Raum fiir das Erleben und die Reflexion von Imagination und Flow.
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Flow und Imaginative Bildung: Wesentliche
Bildungsphanomene in Prozessen des Kunstunterrichts

Von Laura Medrow-Grahl

Wenn ich an den Kunstunterricht meiner Schulzeit zuriick denke, so ist insbesondere eine Erinnerung sehr prisent: Etwa in der
achten oder neunten Klasse am Gymnasium, Kunstunterricht bei Herrn W., Kunstlehrer und lokal bekannter Kiinstler. Wenn ein
Schiiler oder eine Schiilerin nicht weiter kam mit der Arbeit an einem Bild, dann bot Herr W. Unterstiitzung an. Die Hilfe, die
Herr W. den Schiiler*innen in Erarbeitung ihrer zu malenden oder zu zeichnenden Bilder zur Verfiigung stellte, bestand dann
darin, dass er einen halbtransparenten Bogen — meist war es Butterbrotpapier — iiber das sich im Prozess befindliche Bild legte
und dieses darauf mit einem Bleistift zu Ende skizzierte. Nun konnte der/die Schiiler*in zuriick an den Arbeitsplatz gehen, die
soeben erstellte Vorlage unter das eigentliche Bild legen und es mit Hilfe der Durchpaustechnik zur Zufriedenstellung des Lehr-

ers vollenden. Resultat war bei sorgfiltiger Durchfiihrung dann in der Regel eine gute Note.

Das gelingende Produzieren eines Kunstwerkes bestand so im gerechtwerdenden Erfiillen einer offenkundigen Erwartung. Die En-
twicklung einer eigenstindigen und selbstbestimmten kiinstlerischen Haltung zu fordern, war also offenbar eher nicht das Ziel

und auf einen solchen Gedanken kann man durchaus auch kommen, wenn man die Vorginge des gegenwirtigen Kunstbetriebs be-
trachtet:

Einige wenige Akteur*innen bestimmen, was auf dem Kunstmarkt gefragt ist, was im wahrsten Sinne des Wortes state of the art
ist. Langst hat eine wirtschaftliche Dynamik in das Kunstsystem Einzug gehalten, der sich die qualitativen Aspekte der Kunstpro-
duktion untergeordnet oder angepasst haben (vgl. Lingner 1988).

Michael Lingner stellt fest, dass der faktisch fortschreitende Autonomieverlust in der Kunst dabei immer raffinierter und rigider
unter den Deckmantel der Losgelostheit von gesellschaftlichen Rahmenbedingungen geschoben wird und dass umso mehr so ge-
tan wird, als bestiinde die alte Autonomie der Kunst ununterbrochen fort, je mehr ihr Verlust voranschreitet (ebd.). Wie aber geht
es dann weiter und kann es tiberhaupt weitergehen in der freien Kunst, wenn unter diesem Deckmantel vermeintlicher Kuns-
tautonomie raumgreifend wirtschaftliche Interessen stecken und nicht das Bestreben, Kunst zu schaffen, die unabhéngig ist von

ihrem potenziellen Warenwert? Wie steht es dann um die Fortsetzbarkeit von Kunst als Kunst?

Der Systemtheoretiker Niklas Luhmann betrachtet Kunst in der modernen Gesellschaft als ein autopoietisches Funktionssystem,
also als eines, das sich ausschlieBlich aus Teilen seiner selbst reproduziert. Das Kunstwerk ist in diesem sozialen Funktionssystem
lediglich Mittel zur Kommunikation (Lingner 1999). Die Fortsetzbarkeit der Kunst ist allerdings nicht mehr selbstverstindlich,
seitdem sich die Kunst zu Beginn des 19. Jahrhunderts zunehmend von der Tradition 16ste und dem Kiinstler fortan eine neue
Freiheit der kiinstlerischen Position bescherte, abseits der bis dato als Auftragsarbeiten erstellten Altarbilder oder Portraits. Nun,
da sich ihre Autonomisierung zunehmend erschopft — salopp gesagt, weil alles schon einmal gesagt und getan wurde — spitzt sich
die Lage fiir die Kunst zu: War bisher das Bedienen am Dagewesenen, an der historischen Kunst zwar ein Garant fiir stetig Neues
und fiir ihren Erhalt als soziales System, so muss eben dieses unweigerlich zu einem ,logischen Kurzschluss® fiithren (vgl. Luh-
mann 1986: 67). Denn die Kunst iiberlebt inzwischen weniger durch spezifisch kunsthafte Kommunikation, sondern tendenziell

lediglich 6konomisch (Lingner 1999).

Um heute und zukiinftig dennoch als autopoietisches Funktionssystem bestehen zu konnen, kann die Kunst als autonomer Teil
des ebenso autopoietischen Funktionssystems Gesellschaft nicht wie bislang ihren Sinn aus der Abgrenzung von dufleren Erwar-
tungen, also aus der Negation ihrer gesellschaftlichen Zugehorigkeit heraus, definieren. Ein positiver aus sich selbst heraus
definierter autonomer Sinn ist notwendige Grundlage fiir ein gesundes Wesen (vgl. ebd.). Das Kreisen in bloBer Selbst-
beziiglichkeit, das aufgeregte Abgrenzen von gesellschaftlichen Erwartungen und die damit einhergehende Pseudoautonomie
fiihren, um das reine Fortbestehen des sozialen Systems Kunst in kapitalistischen Strukturen ringend, unweigerlich tiefer in die
Sackgasse der fremdgelenkten Selbstbestimmitheit. Es ist ein Weg des Mittels zum Zweck und das keinesfalls um seiner selbst

willen. Es ist ein Weg, der letztendlich die Freiheit aufgibt und konform wird mit der ,,neoliberalen Immanenz* (Maset 2012: 10).
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Das Aufzeigen der eigenen Missstinde, der eigenen Widerspriichlichkeit sind der Kunst gegebene Mittel zur Auflehnung gegen
die bestehenden Strukturen. Absorbiert vom vorherrschenden 6konomischen Gesellschaftssystem, wird ein Weg hinaus, auf sich
allein gestellt, ein schwieriger, ein nicht zu bewiltigender sein. Autonomie ist fiir die Fortsetzbarkeit und die Qualitit der Kunst
als freier Kunst entscheidend und so muss ein Umfeld geschaffen werden, das entsprechende Voraussetzungen dafiir gewihrleis-
tet. Die Gesellschaft, nicht zuletzt der Staat, hat hierbei eine entscheidende Verantwortung: ndmlich die Grundlage fiir ein solches
Umfeld zu schaffen. Doch, je weiter sich der Staat aus seiner kulturellen Verantwortung verabschiede, umso mehr gingen die Un-
abhéngigkeit sowie jeder 6ffentliche Charakter und allgemeingiiltige Anspruch der Kunst und ihrer Institutionen verloren, so
Lingner (Lingner 1988). Der Fehlschluss, dem unter anderem von staatlicher Seite offenbar aufgesessen wird, ist, dass Geld die
grundlegende Motivation liefere, um den Menschen zu einem produktiven Dasein zu bewegen. Dabei diirften selbstbestimmt en-
twickelte Individuen, die intrinsischer Motivation und Fihigkeit folgen — ohne den Druck, fiir die finanzielle Grundsicherung ein

Verkaufsgenie sein zu miissen — als Grundlage einer gesunden gesellschaftlichen Entwicklung durchweg forderlich sein.

An den (Kunst-)Hochschulen herrscht heute noch iiberwiegend ein eindeutig einseitiges Abhingigkeitsverhiltnis zwischen Ler-
nenden und Lehrenden. In den Klassen versuchen die ausgewihlten Studierenden den Vorstellungen und Anspriichen ihres/ihrer
Professor*in gerecht zu werden, versuchen, Erwartungen zu erfiillen, subtiler zwar, als im Beispiel zur Einfithrung dargestellt,

doch sich dieser Abhingigkeit vollends zu entziehen, ist unter den vorherrschenden Strukturen schwerlich moglich.

Diese vermeintlich alternativlos herrschende Klassen-Struktur hat zu einer ,,Unkultur der Unverbindlichkeit” gefiihrt, unter deren
diversen negativen Folgen das Lernen und Lehren insgesamt leidet (Lingner 1988). Zudem wird iiber das Absolutmachen einer in-
zwischen fragwiirdigen Auffassung von kiinstlerischer Autonomie leicht die Relevanz der sozialen und institutionellen Strukturen
an der Hochschule unterschitzt. Intelligente, lernfihige Strukturen sind eminent wichtig fiir eine in dieser Form der Bildung so
wichtigen steten Reflexion. Stattdessen wird in ldngst iiberholten Strukturen verharrt. Allgemeine Unlust zur Selbstbefragung
bleibt vorherrschend. Eine konsequente institutionelle Umstrukturierung wire hier allerdings der wichtige erste Schritt zur

Neuorientierung.

Zuriick zur anfidnglichen Schilderung des Kunstunterrichts und des Schulunterrichts im Allgemeinen. Denn auch und gerade hier,
in dieser so wichtigen Entwicklungsphase vom Kind zum Erwachsenen, ist es wichtig, der Autonomie des freien Denkens und
selbstverantwortlichen Handelns, Raum zur Entfaltung zu geben, es zu fordern und zu fordern. Die Lehrer*innenbildung ist dabei
von ausschlaggebender Relevanz. In der heutigen Gesellschaft und angepasst daran, nicht selten auch in Schulen wird auf ein-
seitige Effizienz abgezielt, womit eine ,,Kultur des Groben, in der eine am subjektiven Konsum- und Leistungserlebnis orientierte
Mentalitit erzeugt wird” (Maset 2012: 12). Fiir die Kunst wie auch fiir die Bildung hat das fatale Folgen, denn sie und die in ih-
nen arbeitenden Individuen werden von diesem System einverleibt und in dessen Dienst gestellt. Die Individuation wird dem Sys-
tem angepasst, die Entwicklung in Bahnen gelenkt. Alles muss mehr und mehr kontrolliert, alles muss messbar gemacht werden.
Der nach Adorno aufgeklirte Mensch verliert so den Bezug zu seiner Natur, dem ihm zuinnerst Eigenen (vgl. Horkheimer/A-
dorno 1969). So muss also auch im (Kunst-)Unterricht ein Umdenken stattfinden; das heifit Raum geschaffen werden fiir die per-
sonliche Entwicklung, entkoppelt von einer Bildung, die das effiziente Funktionieren und reibungslose Eingliedern des Individu-

ums in die Gesellschaft zum Ziel hat.

Ein von Julia Ziegenbein entwickeltes und in Zusammenarbeit mit dem Kiinstler Peter Piller realisiertes Unterrichtskonzept1
zeigt, wie bereits und gerade schon in der Schule ein Gegenimpuls gesetzt werden kann, gegen ein leistungs- und effizienzorien-
tiertes Lernen, das durch fortschreitende gesellschaftliche Okonomisierung geférdert wird. Das Unterrichtskonzept bricht mit der
Strategie der geradlinigen Kompetenz- und Wissensvermittlung, indem es den Bildungsbegriff, nach Rainer Kokemohr, als
,»Verarbeitungsmodus von Welt- und Selbsterfahrung® (Kokemohr 2000: 421) versteht. Ziegenbeins Konzept sieht vor, dass die ei-
gene kiinstlerische Autor*innenschaft beobachtet, problematisiert und befragt werden kann, zugunsten — auch gemeinsamer —
Erkundungen und Erfindungen, die wiederum zu ganz individuellen Erfahrungen fiihren kénnen, fernab davon, wer das

vermeintlich beste Bild zu produzieren im Stande ist.

Doch solche Ansitze bendtigen Rdume zur Umsetzung, die zunéchst geschaffen werden miissen. Exemplarische Umstrukturierun-
gen, wie sie seit einigen Jahren an vielen Reformschulen bereits zu beobachten sind, konnten Vorbilder dafiir sein, dass solche Un-

terrichtsideen nicht bereits in engen, eingefahrenen Strukturen erstickt werden.

Um die Fortsetzbarkeit des spezifisch Kunsthaften in der Kunst gewihrleisten zu konnen, ist es also unabdingbar, an mehr als nur
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einem Punkt anzusetzen. In den Institutionen der Bildung sind Umstrukturierungen von Noten — insbesondere an Schulen benotigt
es Raum fiir die personliche Entfaltung und Selbsterfahrung der Schiiler*innen, losgelost von 6konomischem Druck. An (Kun-
st-)Hochschulen wiren die eingefahrenen Pfade zu verlassen und lernfihige offene Strukturen zu erschlieen, die auch die
sozialen und institutionellen Strukturen als Grundfesten fiir die dort geleistete Arbeit anerkennen und implementieren. Das hief3e
auch, das einseitige Abhéngigkeitsverhéltnis zwischen Student*in und Professor*in aus seiner Schieflage zu 16sen, um tatsich-

liche Freiheit in der kiinstlerischen Entwicklung gewéhrleisten zu konnen.

Damit diese Entwicklungen nicht ins Leere laufen, braucht es einen gesellschaftlichen Perspektivwechsel. Der 6konomische Fak-
tor des Kunstbetriebs kann dabei nicht ldnger der fiir ihn bestimmende sein. Um aber diesem Phdnomen entgegenzusteuern, darf

der Staat sich nicht weiter aus der kulturellen Verantwortung 16sen.

Die Kunst selbst wire angehalten, ihr autonomes Selbstverstindnis so zu wenden, dass es ihr gelingt, die eigenen Missstinde zum
Thema und gesellschaftlich greifbar zu machen. Klar ist, dass ein kunstokonomisches Umdenken, eine Umstrukturierung und

Neuausrichtung des Bildungssystems und die finanzielle Grundsicherung und Forderung von staatlicher Seite einer gegenseitigen
Abhingigkeit unterliegen. Erst ein konstruktives Zusammenspiel, das ein Ineinandergreifen der Faktoren gewihrleistet, kann der

Fortsetzbarkeit der Kunst als Kunst — nicht als Ware — einen Weg ebnen.

Anmerkung

1 Eine ausfiihrliche Dokumentation des Konzepts und Beobachtungen der Praxis sind im E-learning-Biiro der Hamburger Uni-

versitit zu finden, unter: http://mms.uni-hamburg.de/blogs/kiss/wp-content/uploads/2009/03/kiss09_ziegenbein.pdf
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Flow und Imaginative Bildung: Wesentliche
Bildungsphanomene in Prozessen des Kunstunterrichts

Von Laura Medrow-Grahl

,Diese Humanities werden die Grenzen zwischen den Disziplinen iiberschreiten, ohne darum die Spezifitiit jeder einzelnen Disziplin in
das, was man hdufig in einem eher undurchsichtigen Sinn als Interdisziplinaritdt bezeichnet, oder auch in das aufzuldsen, was von
einem Begriff gebiindelt wird, mit dem sich gleichfalls alles machen lifst. (Derrida 2001: 65)

Inszenierungen im Sinne mehr oder minder gewohnlicher Représentationen von gesellschaftspolitischer Wirklichkeit und kul-
turellen Prozessen prigen unseren Alltag und (re-)produzieren zumeist unbewusst unsere gewohnten Bilder von Welt und Selbst.
Inszenierung im Bereich kiinstlerischen Gestaltens von Kultur ldsst sich hingegen als ein Verfahren bestimmen und beschreiben,
»das auf die Wiederverzauberung der Welt — und die Verwandlung der [...] Beteiligten — zielt“ (Fischer-Lichte 2004: 330). Ver-
mag Kunst demnach etwa, korperliche, motorische sowie affektive Transformationen bei uns hervorzurufen (vgl. ebd.: 340) —
und zwar indem sie Angebote macht, ,,in den Bereichen der Wahrnehmung, der Emotion oder des Intellekts neue Unterscheidun-
gen einzufiihren, mit diesen anderen Arten und Formen des Differenzierens zu experimentieren und damit neue dsthetische, emo-
tionale oder gedankliche Konstellationen zu erzeugen* —, kann sie iiberdies als Kiinstlerische Forschung bezeichnet werden (vgl.
Schenker 2015: 105).

Eine so verstandene Kunst, die sich also sozusagen die paradoxe Aufgabe stellt, sich aus sich selbst heraus, ,,anderen oder ,.frem-
den“ Wirklichkeitsoptionen zuzuwenden, bietet sicherlich in erster Linie vielfiltige Chancen fiir die Erweiterung ihrer eigenen
Wirkungsfelder, Rollenbilder, Arbeitsprozesse und institutionellen Rahmungen (vgl. hierzu auch Badura 2015: 24). Aber zeigt sie
durch derlei Grenzginge nicht eventuell auch den spitestens seit dem Bologna-Prozess unter den Humanities ungemein in Be-
dringnis geratenen Geisteswissenschaften relevante Moglichkeitsrdume auf fiir Uminszenierungen ihrer universitaren Wirk-
lichkeit? Lebt sie womoglich insbesondere dem Bildungssystem exemplarisch vor, wie ein in Not geratenes gesellschaftliches
Funktionssystem sein Fortbestehen durch Transformierung seines bisherigen Verstindnisses von Autonomie wieder wahrschein-
licher werden lassen konnte (vgl. hierzu auch Lingner 1989: 7)? LieB3e sich daraus die Konsequenz ziehen, fortan in den so genan-
nten ,forschungsorientierten Masterstudiengingen mit dem Berufsziel Kunstpidagog*in oder Asthetische Erzieher*in Kiinst-
lerische Forschung auch als dsthetisches Denken zu verstehen, in dem Kunst wirksam wird? Also als eine Wissensform, bei der
gerade nicht wissenschaftlich iiber das Kiinstlersubjekt, die Ausstellung, das Werk, das Objekt und die dsthetische Wirkung
nachgedacht wird, sondern die sich gewissermafen auch als Subjekt der Theorie und ihrer Diskursivierung mit anderen Wissens-
bereichen kunstpraktisch verschrinkt (vgl. hierzu auch Bippus 2009/2012: 8)? Konnte Kiinstlerische Forschung dann im Sinne
Jacques Derridas sogar dazu beitragen, dass sich universitire Forschung und Lehre auch (wieder) auf die ,,Grenze des Un-
moglichen®, d. h. auf jenen Ort des ,,Vielleicht®, ,,Als ob* oder ,, Wenn“ einldsst, wo sie ,,in der Welt [ist], die sie zu denken sucht*
(vgl. Derrida 2001: 76)? Birgt Kunst dann gar das magische Potenzial, den zunehmenden Alleinanspruch der (Natur-)Wissen-

schaften auf Erkenntnis zu durchkreuzen und dementsprechende Wissensordnungen zu transformieren?

Vor dem Hintergrund dieser ersten Uberlegungen geht es mir im Folgenden nicht darum, eine Hochschulpolitik zu unterstiitzen,

die bestrebt ist, unter dem Label einer an wissenschaftlichen Standards orientierten forschenden Kunst neue Studieninhalte und -

methoden zu legitimieren1 oder die vermeintliche Innovation Kiinstlerische Forschung gar in eine normative akademische Diszi-
plin zu iiberfiihren.

Es ist mir vielmehr ein Anliegen, in einigen wenigen skizzenhaften Grundziigen zu erwigen, ob sich Kiinstlerische Forschung in
Fortfiihrung des zuvor Angedachten und entgegen irgendwelcher Vereinnahmungen durch Wissenschaft nicht auch verstehen
lieBe als eine Art kiinstlerisches Labor fiir eine erfahrungsinduzierte Transformation von Welt und Selbst, das zu einer dringend
erforderlichen Weiterentwicklung im Falle von inzwischen gesellschaftlich grotenteils irrelevant gewordenen Forschungs- und

Lehrroutinen anstofen kénnte und damit Bildung in Studium und Schule — auch anders als gewohnt, erwartet oder institutionell
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gewiinscht — (wieder) wahrscheinlicher werden lassen konnte. Und zwar als einen immer schon dsthetischen, widerstindigen und

paradoxen Prozess der Autonomisierung und Vergesellschaftung.

#Transformation - oder: Wissensbildung tGber/an/durch oder mit
Kunst?

Im Bereich einer Asthetischen Bildung der Gegenwart und Zukunft wire Kiinstlerische Forschung also gerade nicht mit wissen-
schaftlich kontrollierter Wissensrecherche synonym zu setzen und wiirde auch nicht allein auf einen durch die Unterscheidung
von Wahrheit und Unwahrheit theoretisch und methodisch gesteuerten Erkenntnisgewinn abzielen.

Diese Grundannahme basiert sowohl auf Ausfiithrungen John Deweys als auch Jean-Frangois Lyotards: So unterscheidet ersterer
zwischen Forschungen, die wissenschaftliche Erkenntnisse im Sinne von vermeintlich gewissen Resultaten zum Ziel haben, und
~Forschungen des gesunden Menschenverstandes®, die um der Losung eines Problems willen in ,,Situationen von Gebrauch und
Genuss* geschehen und sich mithin mit der ,,gewohnlichen Lebenspraxis“ befassen. D. h. also im weitesten Sinne, die mit dem
Leben in einer Umwelt zu tun haben, in welche die Menschen direkt verwickelt sind (vgl. John Dewey 1938/2002: 80ft. zit. n.
Schenker 2015: 106).

Ahnlich wie Dewey stellt Lyotard mit Bezug auf Humboldt und Hegel dem wissenschaftlichen Wissen das ,,Wissen als Bildung
und Kultur* gegeniiber, das er auch als ,,narratives Wissen“ bezeichnet (vgl. Schenker 2015: 106). Es ist durch ein Denken und
Handeln charakterisiert, das sich nicht nur am Kriterium der Wahrheit, sondern beispielsweise ebenso an den Kriterien der
Gerechtigkeit oder des Gliicks orientiert (vgl. ebd.). Dieses Wissen umfasst insofern auch das ,,Horen-“, ,,Sagen-“, ,,Machen-“ und
,Leben-Konnen“ in Bezug auf Bereiche wie etwa das Asthetische, das Technische, das Ethische, Politische oder Okonomische
(vgl. ebd.: 106f. sowie Lyotard 1979/1986: 63-75, ferner Polanyi 1966/1985).

Wer in dieser Denktradition kiinstlerisch forscht, erkundet also nicht identisch zur Wissenschaft, weder reduziert auf einen wis-
senschaftlichen Erkenntnisbegriff, noch allein bezogen auf den engeren Rahmen des Kunstsystems, sondern aulerdem bezogen
auf andere Wissens- und Alltagskontexte auch anders mogliche Arten, Formen und Praktiken des Differenzierens, die dann von
Relevanz sind, wenn sie Folgen fiir unser Leben haben (konnten). Forschend vollzogene Kunstproduktion kann dann heif3en,
neben an Kunst gewonnenen genauen Kenntnissen ziber sie, insbesondere auch durch sie mit der ,,Weisheit der Lebensformen* zu
operieren, wie es Christoph Schenker formuliert, und damit verschiedene Formen von Wissen zu einem ,,dichten Wissen® zu
verkniipfen (vgl. Schenker 2015: 108f.).

Wird demnach in der Kunst ,,dichtes Wissen® iiber ein auch anders mogliches, neues und bedeutsames, da moglicherweise folgen-
reiches Unterscheidungsverhalten erzeugt, sind die Hervorbringungen mithin nicht zwingend an gesprochene oder geschriebene
Sprache gebunden, sondern haben im Wahrnehmen und Handeln, im Verhiltnis von Koérper, Bewusstsein und Gesellschaft ihren
Dreh- und Angelpunkt (vgl. ebd.: 107 sowie Baecker 2009: 94). Forschend vollzogene kiinstlerische Arbeit besteht daher nicht in
der Generierung eines vermeintlich ,reinen®, vergeistigten Wissens, das sich textférmig ausgearbeitet vorlegen liele, sondern in
Produktionen, die, wie Dirk Baecker ausfiihrt, ,Intellekt und Affekt, Problemlosungswissen und solidarische Bindung gleicher-
massen sind“ (Baecker 2009: 94).

Wie also alles, was gebildet wird bzw. sich bildet, indem sich etwas immerfort trennt und bindet, pendelt Kiinstlerische
Forschung zwischen unbewussten und bewussten Denkmodi. Sie steht sozusagen fiir einen Bereich eines anderen Denkens, das
als Vollzug von Bildung bezeichnet werden kann, weil sie, wie Karl-Josef Pazzini ausfiihrt, ,,Ubergiinge vom Sinnlichen in Sinn
provoziert, aber diesen Sinn auch immer wieder, vom Sinnlichen [...] her untergriabt“ (Pazzini 2015: 23). Demnach ergreift uns
Kiinstlerische Forschung ,,als Form und Erzeugerin eines ,dichten Wissens™ stets ,,als ganze Menschen* (Schenker 2015: 106);

Lfangt ein, was aus dem Ruder lduft; und [...] setzt frei, was zu sehr gefangen ist“ (Baecker 2009: 96).

#Translation - oder: Forschung als Voraussetzung fur und Resultat

Seite 12 von 36



Zeitschrift Kunst Medien Bildung, ISSN 2193-2980
https://zkmb.de/tag/autonomie/, 30. April 2026

von Bildung?

Fiir das Einfangen und Freisetzen zerstreuter, auch zunichst nicht bewusster Gedanken und Assoziationen konnen allerdings
neben solchen der Kunst auch andere mediale (Re-)Prisentationen und Performanzen Raum und Zeit bieten. So kénnen auch pid-
agogische Inszenierungen (selbst-)befremden, sofern sie zum Heraustreten aus der Begrenztheit gewohnten Differenzierens her-
ausfordern und dazu beféhigen, in Kenntnis dieser Unterscheidungsroutinen Kritikfahigkeit an diesen zu erlangen und Vorurteile

zu befragen. Ein solches Versetzen von alten Sicherheiten im Zuge einer Umsetzung von Beweglichkeit, Eigenartigkeit und for-

mender Wirksamkeit geschieht Pazzini zu Folge allerdings unter Voraussetzung von Souverinitit” und unter Einsatz von Medien®
(vgl. Pazzini 2015: 313).

Wiirden also auch piadagogische Institutionen als Medien im Sinne von Apparaten in Anspruch genommen werden, die Forschun-
gen im Sinne von Ubersetzungen anregen, indem Fragen und Motive in die ,,Sprache* des eréffneten Raums mitgebracht werden,
hitten diese jedoch genauso beim Verlernen zu helfen, um iiberhaupt die Wahrscheinlichkeit neuer Forschungsergebnisse er-
hohen, und zum Lernen beitragen zu konnen (ebd.: 3111f.).

In Ubersetzungs- bzw. Forschungsprozessen kime demnach der Universitit zum einen die Aufgabe zu, Briicken zu schlagen und
damit Liicken zeitweise zum Verschwinden zu bringen; und zwar an den Stellen, ,,wo keine (naturgegebenen) Verbindungen
auszumachen sind“ (ebd.: 168). Zum anderen, weil auch piddagogische Institutionen ohne SchlieBung als Bedingung fiir ihre Offen-
heit nicht auskommen, hitte die Universitit in ihrer Funktion als Medium auch — und das ist nur scheinbar widerspriichlich —
dazu zu verhelfen, ggf. Grenzen zu ziehen gegen zu konflikthafte Zumutungen, d. h. etwa zwischen der polaren Spannung beim
Loslassen alter Sicherheiten und Gewohnheiten einerseits und entstehender Souverénitit im Vollzug von Neukombination ander-
erseits (vgl. ebd.: 306f., 313). An, mit und durch die Institution hindurch wiirde universitare Forschung und Lehre dann als ein re-
lationales Grenzgeschehen vorstellbar, das dann als widerstindig bezeichnet werden kann, wenn die Universitit — wie eine Haut —
Trennung, Produktionsmittel und Schnittstelle zugleich ist, Form gibt und Bildung ermoglicht (vgl. ebd.: 75f., 313).

Wenn also Universitit gegenwirtig und in Zukunft Raum und Zeit bieten soll fiir eine Lehre im Sinne von Bildung, die vor die-
sem Hintergrund als der Prozess verstanden werden kann, der erstens zu Forschung veranlasst, der zweitens selbst nur durch
Forschung zustande kommt und der drittens die Darstellung von Forschungsergebnissen ist (welche erst in Beziehungen ex-
istieren, die wiederum in einem Prozess der Ubersetzung entstehen) (vgl. ebd.: 309), geht es immer auch um eine Arbeit an Be-

grenztheiten und Endlichkeiten, an Bindungen zum Sozialen und an der Konturierung von Beziehungen.

Bedarf universitire Forschung und Lehre insofern generell Beziehungen zum ,,Fremden®, die allererst durch Ubersetzungen her-
vorgebracht werden, ist die Universitit stets auf Vorstellungen angewiesen, die zugleich 6ffnen und Halt bieten (vgl. ebd.: 307).
Im Sinne Derridas hitte eine solche universitire Forschung und Lehre ihren Ort nicht zwangslédufig innerhalb der universitiren
Mauern und wiirde weder notwendig noch ausschlieBlich noch exemplarisch durch die Gestalt des Professors vertreten (Derrida
2001: 77). Sie konnte iiberall stattfinden; wie etwa in ungewohnlichen Kombinationen mit Inszenierungen der Kunst als ausgewie-
sener ,,Spezialistin fiirs Mediale“, womit sie nicht zuletzt auch in den Vorstellungen der Betrachter*innen zu suchen wire (Pazzini
2015: 307 sowie 313).

Soll vor diesem Hintergrund Forschung auch als bildende Kunst bzw. auch als ein kiinstlerisch forschend unternommener ,,Akt
der Ubersetzung® (Steyerl 2010: 5) neben anderen moglichen in pidagogischen Institutionen anerkannt und ihr Einzug in die Uni-
versitit gewihrt werden — oder zumindest in das Studium der Kunstpidagogik oder der Asthetischen Erziehung —, setzt dies
wiederum die Beriicksichtigung der von Hito Steyerl anschlussfihig an Lyotard und Schenker beschriebenen, fiir die Kiinst-
lerische Forschung so wesenhaften ,,Vielsprachigkeit” voraus, die mit deren mannigfaltigen Bezugnahmen auf das kulturelle
Leben einhergeht (vgl. ebd.).

Die Moglichkeit einer Pluralitit der Wissensformen und Denkmodi in der Universitéit durch Kunst in Forschung und Lehre zu
beriicksichtigen, wiirde dann konkreter bedeuten, zuzulassen, dass fortan mindestens zwei Sprachen gleichzeitig gesprochen wer-
den — wie etwa ,,die Sprache des Singulidren ebenso wie jene des Spezifischen®, aber auch ,,der Disziplin ebenso wie des Konflikt-
s*, sowie hin- und anzunehmen, dass Kiinstlerische Forschung mitunter sogar neue Sprachen hervorbringt (vgl. ebd.).

Mogliche Ubersetzungen in dieser Gemengelage gefihrden dann Steyerl zu Folge jedoch gerade nicht die etablierte Arbeit-
steilung zwischen Wissenschaftler*innen und Kiinstler*innen (vgl. ebd.). Vielmehr ldsst sich annehmen, dass an diesen Grenzen,
d. h. genauer dort, wo Kiinstlerische Forschung zugleich Trennung, Produktionsmittel und Schnittstelle ist (vgl. hier nochmals

Pazzini 2015: 76), gerade zum Zwecke des bildenden Erhalts der verschiedenen Systeme erforderliche Irritationen ausgeldst wer-
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den; allerdings maBigeblich mit Hilfe der Spezifik kiinstlerischer Inhalte und Formen. Und diese Spezifik konnte Pazzini zu Folge
gerade darin bestehen, dass sie ,,die beiden Driften, einerseits das [...] Singuldre, noch nicht formulierte und andererseits das zu
erlernende Allgemeine in seiner jeweiligen Besonderheit, ganz eng zusammenfiihrt, aber nie zu einer Ubereinstimmung bringen
kann“ (vgl. ebd: 314f.).

Kiinstlerische Forschung lief3e sich in dieser Konsequenz als bildend im Sinne von medial bezeichnen. D. h. als ,,vorldufige Ant-

wort auf fehlenden Zusammenhalt (ebd.: 22), als genau die Relation dazwischen, die zugleich ein Prozess von Autonomisierung4
und Vergesellschaftung — und damit paradoxer Weise sowohl frei, als auch fremdbestimmt — ist. Denn schlieflich konne man, so

Pazzini, ,,ohne dass man fremde Stimmen hort, sehr genau hort, [...] nicht gebildet werden® (ebd.: 312).

Aber ist eine so verstandene universitire Bildung, die sowohl von der Beriicksichtigung der Singularititen, der Stiitzung der Be-
sonderheiten als auch von einem unausweichlichen Zug zum Allgemeinen lebt (vgl. ebd. 2010: 159), vor dem Hintergrund eines
postautonomen Verstindnisses von ,,Kunst“ iiberhaupt noch moglich, das davon ausgeht, dass die Kiinste das ,,Geféngnis ihrer
Autonomie” verlassen haben, und annimmt, dass ,,im Zuge eines konsequenten Weltlichwerdens die Grenze zwischen Kunst und
Nicht-Kunst destabilisiert [wird]* (Meyer/Dick/Moormann 2015: 1)? Oder anders gefragt: Woran, wodurch und womit kann sich
eine maBgeblich von Kiinstlerischer Forschung aus verstandene Asthetische Bildung iiberhaupt vollziehen, wenn die Eigengeset-

zlichkeit und Unabhingigkeit der Kunst gegeniiber anderen Systemen unwahrscheinlich geworden zu sein scheint?

#Transition - oder: Der Kontext der Kunst als ihr Labor und
Ubergang?

Die gute Nachricht ist: Die mit einem postautonomen Verstindnis von Kunst einhergehende Vorstellung von einem Kunstsystem,
das seit dem 19. Jahrhundert seine Reflexion iiber Autonomie fortlaufend bis zur vollkommenen Ausschopfung des Prinzips der
Autonomisierung zugespitzt hat, ist nicht gleichzusetzen mit dem Ende der Kunst.

Zwar lasst sich die postmoderne Kunst ,,als die letzte Stufe konzeptioneller Autonomie [...] begreifen, nach der es keinen weit-
eren Schritt einer substantiellen Autonomisierung mehr gibt“ (Lingner 1989: 7), dennoch ist die Autonomie des Kunstsystems
selbst dann noch gesichert, wenn ,,Autonomie als Autonomieverzicht* praktiziert wird (Luhmann 1995: 475 zit. n. Koller 2007:
92). So ist die Kunst aus systemtheoretischer Sicht allenfalls bis zu jenem Punkt gelangt, an dem sie nicht mehr allein in sich und
auf sich selbst bezogen ihren einzigen Zweck sehen kann, womit sie ihre eigene Negation als Selbstbeschreibung miteinschlieSen
muss (vgl. Esposito 1997: 109). Beispielsweise als Negation jeder Grenze oder jeder Verpflichtung auf Vorgaben durch eine Tra-
dition oder als Versohnung zwischen Kunst und Leben (vgl. Luhmann 1995: 472fF. zit. n. Koller 2007: 92f.).

Anders formuliert: Selbst die Annahme einer Destabilisierung, wenn nicht sogar von einer Suspendierung der Grenze zwischen
Kunst und Nicht-Kunst kann trotz durchaus nachvollziehbaren Ausloschungsbefiirchtungen auch als eine weitere Moglichkeit des
Selbsterhalts der Kunst betrachtet werden. Das ist paradox, aber das geht. Denn die Autopoiesis der Kunst, d. h. ihre Fahigkeit als
System, die Elemente, aus denen sie besteht, selbst zu (re-)produzieren und dadurch ihre Einheit zu definieren (vgl. Esposito
1997: 29), ,.kennt keinen Ort fiir eine letzte, das System negierende Operation, da alle Operationen unter dem Gesichtspunkt der
Reproduktion konzipiert sind“ (Luhmann 1995: 474 zit. n. Koller 2007: 92). Michael Lingner prizisiert diese Denkfigur wie fol-
gt: ,Indem mit der postmodernen Kunst die Negation des Autonomieprinzips erreicht ist, fiihrt jede weitere Fortsetzung der
Autonomisierung zur Negation der Negation und damit zwangsldufig zur Aufhebung dieses Prinzips [...] So gesehen ist das Ende

des Prozesses der Autonomisierung der Kunst um der Erhaltung ihrer Autonomie willen notwendig* (Lingner 1989: 7).

Die im Rahmen der Tagung where the magic happens. Bildung nach der Entgrenzung der Kiinste fokussierte ,Destabilisierung der
Kunstgrenzen* wire dann — sofern verstanden als Selbstnegation der Kunst und zugleich als Form der Betitigung ihrer
Autonomie (vgl. Luhmann 1995: 474 zit. n. Koller 2007: 92) — ,,also nur eine Operation unter anderen, ein Versuch, an die
Grenze zu gehen, um das Ausgeschlossene einzuschliefen; [...] ein Versuch, jede mogliche Nichtkunst in die Kunst wiederein-
treten zu lassen” (ebd.). Womit gleichzeitig betont wire, ,daf [...] Bedingung und Kennzeichen der Autonomie jedes Funk-
tionssystems |[...] das Angewiesensein auf [...] andere Systeme ist; daf3 also spezifische Unabhéngigkeit auf hohen Abhingigkeit-
en beruht* (Luhmann 1995: 219 zit. n. Kiipper 2008: 12).

Denkbar ist vor dem Hintergrund des bisher Dargelegten, Kiinstlerische Forschung anzusehen als einen moglichen Schritt unter
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anderen im Ubergang zu der in der Kunst notwendig gewordenen ,,volligen Umorientierung im Sinne einer positiven Bestimmung
ihrer selbst* (Lingner 1989: 8). Und es sieht ganz danach aus, dass sie gerade dort, wo sie sich als ,, Akt der Ubersetzung® (Steyerl
2010: 5) — also als medial, als bildend versteht — jene von Lingner im Zuge seines ,,Versuch([s] eines theoretischen Ansatzes zur
Begriindung des moglichen Bewegungsprinzips [...] postautonome([r] Kunst“ (Lingner 1989: 8) an das Kunstsystem gestellte para-
doxe Aufgabe aufgreift: Und zwar, sich aus sich selbst heraus auflerhalb ihrer selbst liegende fremde Zwecke zu setzen, weil sie
nicht mehr allein in sich selbst ihren eigenen Zweck sehen kann. Aber auch dort, wo sie sich ,,als Form und Erzeugerin eines

Leec

,dichten Wissens* (Schenker 2015: 106) versteht und fortan mindestens zwei Sprachen gleichzeitig spricht (vgl. hier nochmals
Steyerl 2010: 5), deutet vieles darauf hin, als habe sie den von Lingner formulierten Bedarf an eben diesen fremden Zwecken

erkannt, um immer wieder zu einer Argumentationsgrundlage fiir ihre Fortexistenz zu kommen.

Sicherlich, eine solche Idee von Kiinstlerischer Forschung mag bei verkiirzter Auslegung auch Gefahr laufen, auf eine Praxis der
Selbstausbeutung reduziert, oder von ,,hheren Méchten® einverleibt zu werden (vgl. Steyerl 2010: 1). Dieses Risiko ist
wahrscheinlich dort besonders hoch, wo ,, Kunst in einer Weise kommerzialisiert wird, dass sie in Kommerz aufzugehen scheint
und die Kunst in der Kunst nur noch darin liegt, dass sie diese restlose Preisgabe als Inszenieren von Kunst will“ (Luhmann 1995:
475 zit. n. Koller 2007: 92f.). In einem solchen Kontext konnte sie durchaus den Eindruck erwecken, als sei sie, wie Steyerl zu be-
denken gibt, ,.ein Aktivposten des technologisch und konzeptuell fortgeschrittenen Kapitalismus der Ersten Welt*, der sich allen-
falls ,um das effiziente Funktionieren seiner Bevolkerung in einer Wissensokonomie bemiiht und als Nebenprodukt zudem den
Uberblick iiber den Rest der Welt behlt* (Steyerl 2010: 2).

Doch selbst wenn sich das dichte Wissen der Kunst nicht zuletzt auch an der Effizienz’ orientiert (vgl. Schenker 2015: 106), wire
im Bereich Kiinstlerischer Forschung, so wie ich sie hier versuche vorstellbar werden zu lassen, ,,die Autonomie der Kunst [...] in
dem Sinne zu wahren, dass die kiinstlerischen Entscheidungen prinzipiell in finanzieller, institutioneller und ideologischer Unab-
héngigkeit getroffen werden konnen® (Lingner 1989: 8). Sie wiirde sich die ihr nun unentbehrlichen fremden Zwecke niemals au-
foktroyieren lassen, sondern wiirde sie, im Sinne Lingners, stets aus sich selbst heraus autonom setzen, was genauer hiefe: das

Kunstfremde bewusst zu wdhlen, sich fiir es zu entscheiden, und es sich so zu eigen, zu seinem Eigenen zu machen.

Anders herum bedeutet eine so verstandene Autonomie des Kunstsystems auch, dass Kunst generell keinen direkten Einfluss auf
andere Funktionssysteme und auch nicht auf die Gesellschaft als ganze nehmen kann (vgl. hierzu auch Koller 2007: 93). Mit Kiin-
stlerischer Forschung Universitit verandern, kritisieren oder verbessern zu wollen, kann demnach nur sehr beschréankt und allen-
falls indirekt gelingen. Denn gerade weil ja aus systemtheoretischer Sicht stets ein allgemeiner Bedingungszusammenhang
zwischen der Offenheit und Geschlossenheit eines Systems besteht (vgl. Luhmann 1984: 626), ist auch die hier vorgestellte Kuns-
tautonomie nur um den Preis operativer Geschlossenheit zu haben. Diese Geschlossenheit bedeutet also auch, wie Markus Koller
ausfiihrt, dass sowohl die direkte Einflussnahme externer Operationen auf das Kunstsystem wie auch die direkte Einflussnahme

des Kunstsystems auf Operationen auflerhalb seiner Grenzen unmdglich ist (vgl. Koller 2007: 93).

#Transdisziplinaritat — oder: Fur eine Universitat des Konflikts und
des Streits?

Dennoch ist es weitgehend moglich, sich die Kunst zum Zwecke eines Weitertreibens von universitirer Forschung und Lehre zu-
mindest ,,als Treibstoff anzuverwandeln®“ (Pazzini 2015: 77), d. h. sie bildend sein zu lassen, indem man sie anwendet nicht nur im
Sinne einer ,,Wendung der Kunst, eine Version, eine Entfaltung, ein Eingriff in die Kunst®, sondern auch im Sinne einer ,,Wen-
dung an Kunst als Orientierung, als Hilfe, als Halt fiir Pidagogik* und zugleich einer ,,Anwendung aus der Kunst heraus auch an
und gegen Piadagogik® (vgl. ebd.: 66).

Denn betrachten wir das inzwischen zur vollkommenen Autonomie gelangte Kunstsystem jenseits aller Legenden vom Ende der
Kunst ,,als Vorhut, als Proband der Gesamtgesellschaft (Koller 2007: 94), die eben diese ,,an sich selbst als exemplarischen Fall
vollzieht” (Luhmann 1995: 499 zit. n. ebd.), liele sich beobachten, dass das Kunstsystem durch Thematisierung seiner
Autonomisierungskrise zeigt, dass jedwede Zukunft — und so auch diejenige der in der Humboldt‘schen Tradition stehenden Uni-

versitit — nicht mehr durch Vergangenheit garantiert werden kann, sondern generell unvorhersehbar geworden ist.

Und das konnte konkreter heilen: Wenn gerade die Systemspezifik und Transdisziplinaritit Kiinstlerischer Forschung als ein ex-
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emplarischer Ausdruck dessen erfahrbar werden wiirde, dass kein Konsens mehr dariiber moglich ist, was als grundlegendes und
allgemeinverbindliches Wissen gelten kann (vgl. hierzu auch Schenker 2005: 6), konnte deutlich werden, dass die Universitit als
Gesellschaft im Kleinen selbst etwas Unwahrscheinliches ist, das sich allem direkten Zugriff entzieht und damit auch ,,nicht die
Politik, nicht ein moralischer Impetus, nicht die Wissenschaft — keine Realitit auferhalb [...] den Weg weisen [kann]* (Koller
2007: 94).

Fiihren aber, wie Pazzini herausgearbeitet hat, Verunsicherungen durch eben solche einschneidenden gesellschaftlichen Verin-
derungen zu gewaltsamen Versicherungen, ,.die zuallererst wie immer [...] diejenigen [...] erwischen, die sich mit [...] Gewis-
sheitsliicken befassen und zeigen, dass es nichts Beherrschbares gibt* (Pazzini 2010: 147), ist es vielleicht sogar dringend angerat-
en, der Kunst als dem vermeintlich ,,Fremden” in Forschung und Lehre, und alledem, was sie insofern anders als ggf. gewohnt, er-
wartet und institutionell gewiinscht mit sich bringt, in padagogischen Institutionen nicht nur Raum zu geben, um neue Arten und

Formen des Differenzierens zu erfinden (vgl. hierzu nochmals Schenker 2015: 105). Vielleicht gilt es, ihr als Forschung und

damit sowohl als Bedingung als auch als Resultat von Bildung auch gerade das G.rundrecht auf Egalitéit6 zuzugestehen, sodass sie
nicht blof als Gegensatz und Trennung zum wissenschaftlichen Wissen verstanden wird, sondern auch als Differenz dazwischen,

die als Beziehung ein permanentes Hin und Her zwischen Gleichem und Anderem impliziert.

Will die Universitit von heute und morgen, die in ihrer Humboldt‘schen Tradition ja recht lange (noch) nicht unter den
Vorzeichen der Demokratie stand, eine solche Haltung und Praxis einiiben und damit das Prinzip der freien und gleich-
berechtigten Mitbestimmung konsequent in Forschung und Lehre wahrscheinlicher werden lassen, miisste sie sich allerdings —
wie es uns Kiinstlerische Forschung in dem hier dargestellten Sinne vielleicht bereits exemplarisch vorlebt — wie ,,jedes ge-
sellschaftliche Ordnungsgefiige vor dem Hintergrund einer ihm vorgeordneten Gleichheit aller Beliebigen* einrichten (Ruda/Volk-
er 2008: 99). Und damit auch vorher inexistenten Akteur*innen, die bisher nicht als legitime Teile der Gesellschaft galten, er-

moglichen, sich tiber Demonstrationen der Gleichheit als Teilhabende zu konstituieren (vgl. ebd.: 100).

Eine solche vorgeordnete Gleichheit aller, die im Bereich universitirer Forschung und Lehre unterstellt werden miisste, konnte
mit Jacques Ranciere als ,,Unterbrechung des gewohnlichen Gangs der Dinge*“, und damit méglicherweise sogar als Paradigma
einer neuen Hochschulpolitik verstanden werden, d. h. als ,,das Moment, von dem aus die GesetzmaBigkeit des Sichtbaren und
Sagbaren zur Verhandlungssache eines Streits zwischen Gleichen gemacht werden kann® (ebd.: 97). Da jedoch ,,das Prinzip der
Gleichheit [...] sich keiner wie auch immer gearteten oder befriedeten Losung zufiihren lassen [wird]“, wird es hauptsédchlich
darum gehen, diese Gleichheit auszuhalten (vgl. ebd.: 106). Aber gewiss nicht um den Preis einer Stilllegung des Konflikts, son-
dern zu Gunsten einer nachhaltigen Erfahrbarkeit dieser notwendig unabschliebaren Auseinandersetzung zwischen den Grenzen
von Kunst, Wissenschaft und Leben, d. h. dort, wo Forschung Trennung, Produktionsmittel und Schnittstelle zugleich ist (vgl.
Pazzini 2010: 150 sowie nochmals ders. 2015: 76). Das wire dann allerdings nicht allein Aufgabe der Kunst, ,,sondern die, die sie
stellt” (Ruda/Vélker 2008: 109).

Kiinstlerische Forschung, wie ich sie hier versucht habe, vorstellbar werden zu lassen, birgt insofern sehr wahrscheinlich das
Potenzial, zumindest indirekt zu soziokulturellen Evolutionsbewegungen anzuregen. Sie konnte zur Bildung von Gesellschaft in-
sofern beitragen, als dass sie sich mit keinem erreichten Zustand einer veridnderten Differenzierungsart, -form und/oder -praktik
zufrieden gibt, sondern stets dessen mogliche weitere Verschiebung, dessen weitere strukturelle Subversion, dessen uneindeutige
Geschichte und dessen offene Zukunft aufzeigt und nachweist (vgl. Baecker 2009: 95).

Mit Ranciére kann es aber nicht um ein Ziel gehen. Insbesondere die permanente Verriickung des Konsenses von sinnlichem Sinn
und bedeutendem Sinn (vgl. hierzu auch Ruda/Volker 2008: 109), wie sie eine solche universitire Kiinstlerische Forschung vor-
leben konnte, wire vermutlich nur ein erster Schritt. Doch gerade weil sich seit ,,Bologna“ ein rigides Geflecht normativer Refor-
mierungs-, Evaluierungs- und Okonomisierungstendenzen zunehmend iiber und durch die globale Hochschullandschaft erstreckt,
das kiinstlerische Arbeit etwa als ,,Artistic Research” in administrativ nachvollziehbare Elemente zu zerlegen droht und damit,
wie Alice Creischer pointiert, dem ,,Kataster der Creditpoints“ und ,Effizienzterror des 6konomischen Wissens — unterwerfen
wiirde (Creischer 2015: 122), wire mit diesem ersten Schritt vielleicht sogar schon ein wesentlich wirksamer Anfang getan:
Dann nimlich lieBe sich Kiinstlerische Forschung — sofern sie denn auch im Bereich der Asthetischen Bildung angehender Lehr-

er*innen institutionalisiert werden sollte — auch als Lehre im Sinne der lateinischen disciplina auffassen. D. h. sie wiirde zur Ab-

wechslung offenlegen, dass sie disziplinarisch ist”. Und das heift auch, dass sie mitreflektieren und -thematisieren wiirde, dass sie

als Disziplin Gefahr laufen konnte, ein Index fiir ruhig gestellte, unterdriickte, vermiedene oder potenzielle Konflikte zu werden
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(vgl. Steyerl 2010: 1). Auf die sie allerdings angewiesen ist, um ,,der Sache nach, gemiB von Uberzeugungen und Wiinschen im

Zuge der Weiterentwicklung von Forschung und Lehre noch streiten [zu konnen]“ (Pazzini 2010: 150).

Wiirde ein solches Streiten also nicht nur iiber und an, sondern maflgeblich auch mir und durch die ,,Poetik des Wissens, die die
Kunst ist“ (Ruda/Volker 2008: 109) erméglicht — etwa indem in Ranciére‘scher Manier im wortlichen oder iibertragenen Sinne
eine gemeinsame Biihne eingerichtet wird, ,auf der sich der Streit als Streit um die Existenz einer gemeinsamen Welt austragt”
(ebd.: 98) —, konnte meines Erachtens tatsichlich eine von Inszenierungen der Kunst ausgehende transformatorische Asthetische
Bildung wahrscheinlicher werden, die Selbstdistanz und -entfremdung erméglicht und uns verwandelt in unsere Wirklichkeiten

zuriickkehren lédsst.

Anmerkungen

1 D. h. nicht selten dergestalt neuer Produktionsweisen des kognitiven Kapitalismus, welche Hito Steyerl bspw. als ,kommod-

ifizierte Bildung, kreative und affektive Industrien* sowie ,administrative Asthetik“ benennt (vgl. Steyerl 2010: 1).

2 Hier sowohl bildungssprachlich verstanden als Autonomie im Sinne von Unabhiingigkeit, Selbstindigkeit als auch philo-

sophisch als Willensfreiheit.
3 Hier nicht instrumentell verkiirzt verstanden, sondern jenseits der Technik im engeren Sinne.

4 Thomas Kiipper erldutert, dass sich kiinstlerische Autonomie, im gesellschaftlichen Funktionskontext betrachtet, im
wortlichen Sinn als Eigengesetzlichkeit auffassen ldsst, jedoch nicht als vollige Unabhingigkeit gegeniiber anderen Systemen (vgl.
Kiipper 2008: 12).

5  Als einem 6konomischen Terminus
6 D. h. das Recht auf prinzipielle Gleichwertigkeit und dieselbe Notwendigkeit wie etwa wissenschaftliche Forschung.

7  Weil ,sie normalisiert, verallgemeinert und reguliert; [...] ein Set von Reaktionen ein[iibt] und [...] Menschen fiir ihr Funk-
tionieren in einem Umfeld von symbolischer Arbeit, permanentem Design und stromlinienformiger Kreativitit [unterweist]
(Steyerl 2010: 1).
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Flow und Imaginative Bildung: Wesentliche
Bildungsphanomene in Prozessen des Kunstunterrichts

Von Laura Medrow-Grahl

Die Post bringt allen was, lautet ein Slogan der Osterreichischen Post. Endlich allen. Endlich Alles. Kunstpidagog*innen nach
dem Cultural Turn verfallen angesichts des Gliicks hybrider globaler Gegenwartskultur in ein fliichtiges katathymes Wachkoma
und verkniipfen die losen Enden aus Starkult, Kunst, Kommerz, Kritik, Pop, Konsum, Politik zu kuratorischen Projekten: The
emerging happens.

In Bildungskontexten wird immer wieder gerne vom emanativen Potenzial der Kunst gesprochen. Kunst setze einen Bedeu-
tungsiiberschuss frei. Kunsterfahrung sei immer mit Selbstreflexion des Subjekts verkoppelt und evoziere dadurch einen
Wahrnehmungsiiberschuss, einen Zuwachs an Sein: The magic happens.

Ausgehend von einem Bildungsverstindnis, das sich am Konzept der Transformatorischen Bildung (Kokemohr 1996) orientiert,
meint Bildung einen Prozess der Erfahrung, aus dem ein Subjekt verindert hervorgeht — mit dem Unterschied, dass dieser Verén-

derungsvorgang nicht nur das Denken, sondern das gesamte Verhiltnis des Subjekts zur Welt, zu anderen und zu sich selber be-
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trifft. Der Bildungsprozess selbst ist in Anlehnung an Michel Foucault als ein Andersdenken oder Anderswerden zu begreifen.
Die Kiinste liefern Deutungsmuster als Wahrnehmungs- und Bewertungsformen von Wirklichkeit. Sie stellen als Vehikel fiir
transformatorische Prozesse einen Pool didaktisch methodischer Moglichkeiten fiir (kunst-)pidagogische Kontexte bereit. Die
Kiinste sind aber auch aus medienpddagogischer und kommunikationswissenschaftlicher Perspektive hinsichtlich sozialer, poli-
tischer und padagogischer Aspekte interessant, da sie per se sozialer Natur sind, soll heien, dass man vom Kunstcharakter dieser
Praxisformen erst sprechen kann, wenn ihre ,,Werke“ 6ffentlich werden. Lange Zeit wurde es fast als Sakrileg angesehen, nach
den sozialen Funktionen der Kiinste zu fragen, die sozialen Funktionen als inhdrente Funktionen des Ein- und Ausschlusses
sozialer Gruppierungen und als Macht- und Herrschaftsinstrumente zu thematisieren. Die Ideologie der Autonomie schien
gesichert. Die Globalisierung hat die Autonomie der Kiinste eingeholt und endlich wird gefeiert, dass alles mit allem verstrickt,
verwoben und vernetzt ist. Endlich alles: Kunst, Konsum, Kommerz, Diskurs, Widerstand, Glamour, Pop, Politik .... Da lacht das

Herz der Kunstpiddagog*innen nach dem Curatorial Turn. Endlich alles, was der Fall ist!

Postautonomie - Autonomie? NIE?

Der weltweite Hype um immer neue Kunstbiennalen und Kunstevents reif3t nicht ab. Das ZKM in Karlsruhe hat die ,, GLOBALE®
ausgerufen. Was kommt als néchstes, die ,,Universale®, die ,,Galaktiale“, fragt Hans-Joachim Miiller (online) angesichts eines
bevorstehenden Zugrifts des Kurators Peter Weibel auf das ,,Seinsganze“? Die ,, GLOBALE® experimentiert mit neuen Ausstel-
lungsformaten, die dem Wandel der Zeit gerecht werden sollen, denn Kunst soll eine Renaissance 2.0 (technisch, sozial, 6kolo-
gisch) erméoglichen (vgl. Baden 2015: 97). Ist damit die Kunst nun nach ihrem vielzitierten und gepriesenen Status der Autonomie
im Himmel der Moderne auf den Boden der Postautonomie herabgesunken? Tatsidchlich? War die Kunst jemals autonom? Als
postautonom pradikatiert, ist sie ,,nicht linger ein potentiell auermoralischer Raum, sondern muss sich mit den Normen und
Werten der Gesellschaft befassen, deren eingebundener Teil sie nun ist* (Rauterberg 2015: 17). Hanno Rauterberg betrachtet
Kunst heute bloB als ,,eine Form kultureller Alltagserfahrung® (ebd.: 43), die vor allem durch Millionenrekorde auf Auktionen
von sich reden mache. In den Augen mancher gelte sie vornehmlich als Statussymbol der Superreichen. Auch der/die wider-
stindige, autonome Kiinstler*in laufe Gefahr, als Teil eines neohdfischen Gepréges gesehen zu werden. Seine Diagnose zum zeit-
genossischen Kunstbetrieb fillt wenig schmeichelhaft aus, denn ,.erst eine freie, deregulierte Kunst bereitete den freien, dereg-
ulierten Mérkten das Feld“ (ebd.: 36). Kunst sei fiir viele nur noch ein anderes Wort fiir Geld. Deshalb wirke die Kunst oft so nor-

mal, so austauschbar (ebd.: 41).

Byung-Chul Han ortet in Ausstellungen ob deren Spektakelcharakters die ,, Totalisierung der Aufmerksamkeit“ und die Vernich-
tung des Kultischen. Kunstwerken weist er weder Kultwert noch Ausstellungswert zu. Es sei der reine Spekulationswert, der sie
dem Kapital unterwerfe. Als Kultstitte von heute sei die Borse getreten, an Stelle der Erlosung trete der absolute Erlos (vgl. Han
2015: 86). Das vermeintliche (ehemalige) Autonomieversprechen der Kunst eignet sich gut dazu, als Statussymbol und rhetorisch-
es Mittel eingesetzt zu werden. Mit den der Kunst zugeschriebenen Qualititsmerkmalen Ritselhaftigkeit, Vieldeutigkeit und Op-
positionsgeist liefe sich gut handeln (vgl. Ullrich 2007: 56). Die Kiinste, auch als Medien aufgefasst, haben soziale Funktionen,
die sich jedoch im Laufe der Zeit verdndern konnen. So durchliefen sie einen Wandel vom Kultischen zum Profanen wie auch
vom Alltdglichen zum Exklusiven. Im Zuge ihrer ,,Asthetisierung“ und ,,Autonomie“ entwickelten sie sich zusehends zu Eliten-
phéinomenen einer biirgerlichen Offentlichkeit.

Unter dem Einfluss und der Bedeutung der elektronischen Massenmedien muss auch die Frage nach der zukiinftigen Relevanz
,biirgerlicher” Kunst- und Kulturorte angesichts eines Struktur- und Systemwandels, der Privatisierung und Okonomisierung von

Kunst und Bildung neu gestellt werden.

Curatorial Turn - Biennaleskes - Infopornment

Torsten Meyer pladiert fiir einen Curatorial Turn in der Kunstpadagogik. Er sieht darin den/die Kunstlehrer*in als Gatekeep-
er*in, als Forderer*n und Anreger*in von Diskursen der Kunst in einer global gewordenen Polis. Mit Referenz auf ein deutlich er-
weitertes Verstindnis von Kunst, entlassen in die Postautonomie, kuratiert er Kunst als Lernumgebung und pflegt Diskurse iiber

Macht, Politik, Moral, Wissenschaft und Recht im Hinblick auf eine multidimensional vernetzte Weltgesellschaft (vgl. Meyer
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2015: 221).

Nach meinem Verstindnis liee sich dieser Ansatz in der gelebten Praxis sehr gut mit dem Konzept des ,,Biennalesken® verbin-
den und fiir die Kunstpidagogik produktiv machen. Unter Biennalesken sind die eingedampften Aquivalente von Biennalen zu ver-
stehen, die in kleineren Orten angesiedelt (z. B. St. Moritz, Bad Gastein) seit Jahren wie Pilze aus dem Boden schiefien. Diese hiit-
ten als Castingshows des Kunstbetriebes analoge Aufgaben zu den Biennalen und orientieren sich an deren Marketingstrategien:
~Bekannt-Werden" und ,,Bekannt-Machen* (als Grundprinzip von Starkult und Celebritykultur) zihlen zu den integralen Bes-
tandteilen der Popkultur wie auch der Gegenwartskunst. Ein ,wolkiges Motto“ und der bewihrte Mix aus inkorporierter,
okonomisierter Kapitalismuskritik liefere den Schliissel zum Erfolg dieser Formate (Scheller, 2013). Ich sehe im ,,Biennalesken®,
der Schnittstelle von globaler Gegenwartskunst, Hype und Diskurs, Widerstand, Glamour, Pop, Kommerz, Oligarchie, Emerging
und Celebrity Potenziale einer anschlussfihigen und ,,glamourdsen Kunstpadagogik, die Suchbewegungen in Gang setzt und am
Laufen hilt, die sich am ,,Offenen” und nie ,,zu Ende Kommenden“ orientieren.

Im digitalen Netz erscheint alles gleichwahrscheinlich, gleichzeitig, als reine Information. Der Information fehle jede Inner-
lichkeit und somit Negativitit, die dem Wissen inne wohne, sie stelle eine pornografische Form des Wissens dar. Denn Wissen
spanne sich, so Han zwischen Vergangenheit und Zukunft. Information bewohne die geglittete Zeit aus indifferenten Gegenwart-
spunkten. Sie sei eine Zeit ohne Ereignis und Schicksal (vgl. Han, 2015: 19). Immer wieder wird vor allem der ,,jungen Genera-
tion“ ein Leben in reiner ,,Prisenzzeit”, starke Momentorientierung, ein Fehlen von kontinuierlichem Zeiterleben und narrativen
Strukturen vorgehalten.

Die am Kuratorischen orientierte Kunstpadagogik sollte aus meiner Sicht die Moglichkeiten des Zusammendenkens und Ar-
rangierens von scheinbar Belanglosem, Trashigem, Zufilligem, Tagesaktuellem usw. intensiver niitzen, um fiir Kunsthasser*innen
und Kunstreligiose Erfahrungs- und Handlungsraume zu schaffen, die mittels irritierender Muster” Bildungspotenziale freisetzen
kann. Paul Ricoeur pladiert dafiir, Geschichtlichkeit/Zeitlichkeit der menschlichen Existenz nur als Erzihlung zum Ausdruck zu
bringen. Zu erzihlen oder einer Geschichte zu folgen bedeutet, das Sukzessive als bedeutungsvolle Ganzheit zu erfassen. Die
Zeitlichkeit ist narrativer Natur. Narrative bergen Muster, die das gesamte menschliche Leben ordnen, strukturieren und miteinan-
der verbinden (Ricoeur 1989). Assoziieren und Kombinieren, das ,,Geschift* des Kurators und dessen zunehmende ge-
sellschaftliche Anerkennung und Aufwertung durch ,, Aufmerksamkeit®, sei auch zusehends mit den Erwartungen von Evidenzpro-
duktion und Bedeutungsfulguration belastet (Ullrich 2015). Evidenzproduktion in der kuratorisch-kunstpadagogischen Praxis
kann nur zu wiinschen sein, wenn es darum geht, das ,,Biennaleske” fiir Bildungs- und Lernkontexte in den Dienst zu nehmen.

Dies will ich an einem Beispiel demonstrieren.

Von Negativitat zu Narrativitat

Kunstpddagoglnnen als KuratiorInnen des ,,Biennalesken“ spannen Heterogenes zusammen, niitzen die Infopornment-Qualititen
des Internets, geben in die Google-Bildersuche die Begrifte: Abramovic Kardashian Biesenbach ein und staunen, was die algorith-
misch basierte Hypersphire (die Welt des Digitalen) als ,,Antwort® bereithlt. Das erste Bild liefert schon eine beinahe visuelle
Verdichtung des ,,Biennalesken“ (Abb. 1). Hier vereinen sich ,,reich und berithmt“, Celebrity und Kunst. Marina Abramovi¢ —
eine der prominentesten Vertreterinnen der Performancekunst mit dem Starkurator Klaus Biesenbach — erscheint mit der Suchan-
frage im Netz gleichwahrscheinlich mit Kim Kardashian, ,,Queen of Selfie” samt deren Gespons Kanye West am Screen. Doch das
Netz kann noch mehr. Der Algorithmus ist ein Rhythmus mit dem man mit muss. Die nidchste Google-Bilderabfrage lautet: ,,Abra-
movic — Kardashian“. Was nun? Es breitet sich ein Bilderteppich am Bildschirm aus, der Fragen aufwirft: Abramovi¢ und Kar-
dashian sehen einander auf einigen ,,Antwort-Bildern® in Sachen Styling und Outfit sehr dhnlich, derselbe Look, Zufall? Und wie
aus dem Netz zu erfahren ist, haben sich Abramovi¢ und Kardashian iiber Kanye West kennengelernt. Kanye hat Kim in Stylefra-
gen zu mehr Coolness und Purismus geraten, gedringt. Dieser Look ist in der Kunstwelt sehr verbreitet. Die Kunstwelt ist eine
Business-Welt. Galeristen und Kuratoren sehen aus wie Banker. Kiinstler sehen aus wie Banker. Banker sehen Kiinstlern zum Ver-
wechseln dhnlich. ,,Niemand muss sich fiir Kunst interessieren, um sich fiir Kunst zu interessieren. Denn Kunst ist fiir viele nur
noch ein anderes Wort fiir Geld“ (Rauterberg 2015: 41).

Google-Bildersuchabfragen zu ,,Abramovic — Kardashian“ liefern mitunter iiberraschende Ergebnisse, an denen sich visuelle
Spielformen semiotischen Widerstandes und Vergniigens, und visual literacy einer netzaffinen prosumer-culture demonstrieren
lassen. ,,Dieses ,irritierende Muster des visuell Ahnlichen von Kim und Marina kann fiir die Kunstpddagogik dazu benutzt wer-

den, um (fiir Kunstreligiose und Kunsthasser) Bildungs- und Lernprozesse zu arrangieren, die sich beispielsweise um das kura-
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torische Projekt ,,Performance” (als wolkiges Motto) aufspannen und von dort weiter zu ,,beriihmt Sein“ im Kontext von ,,Selfie-
Kultur®, Okonomisierung und Asthetisierung fithren. Das wire ein Narrativ, das sich entwickeln lieBe. Vom ,,Selfie“-Kult, mit-
geprigt von Kim Kardashian, zu den Polaroids von Andy Warhol und dessen Factory-Filmen, die als Vorldufer fiir Realitiy-TV--
Formate betrachtet werden konnen, lieBe sich ein nédchstes kunstpadagogisches Narrativ entwickeln, das unter anderem medi-
entheoretische und/oder identititspolitische Diskurse ermoglicht.

Das Narrativ ,,Star-Personenkult” oder ,Kiinstlerlnnen-Mythen® konnte als weiteres kuratorisches Projekt entwickelt werden. Ein
iibergeordnetes wolkiges Motto wire noch zu finden. Die Fluiditit und Hybriditéit der Kunstpddagogik mit Anspruch auf radikale
Zeitgenossenschaft zeigt sich im Thematisieren aktueller Ereignisse und deren Einbettung in ein Narrativ. Die Aktivierung von
Differenz, vorldufigen Regeln und Kategorien, partikuldren und situativen Narrativen haben ereignishaften Charakter. Kern des
Ereignisses bildet die Uberwiltigung, die erlernte und bewhrte Handlungsschemata und Wissenszuordnungen herausfordert und

,Uberschuss* freisetzt. The magic happens.

Vom TURN zum ANTORN

Das Infopornment stellt die gingige Praxis von Jugendlichen im téglichen ,, Teilen“ von Bildern und anderwirtigen Zeichen dar.
,Ich teile, also bin ich“, konnte der Leitsatz iterativer Selbstversicherungspraxen lauten. Das Subjekt kann seiner selbst nur mehr
sicher sein, wenn es teilt. Han diagnostiziert in der Selfie-Sucht einen Verweis auf die innere Leere des Ichs, das kein stabiles,
narzisstisches Ich kennt. Er konstatiert eine Art negativen Narzissmus, der seine Reprisentation im Close-up zur Schau stellt. Das
Gesicht wird darin zum Face, zur Fassade geglittet (Han 2015: 22f.). Wihrend in Warhols Polaroids noch die Negativitit
eingeschrieben war, indem sie den verwundeten vernarbten Korper ausstellten (Abb. 2), wird Kardashians Face zur Farce. Die er-
schiitternde Erfahrung, die das Subjekt beim Anblick des Schonen und Erhabenen erfuhr, war gleichen Ursprungs. Erst seit der
Neuzeit wird exklusiv dem Erhabenen Negativitit zugewiesen. Negativitit galt lange als Merkmal der Kunst. Negativitit befordert
Erschiitterung, transformiert das Subjekt und erméglicht Bildung. Die am ,,Biennalesken® orientierte Kunstpidagogik kuratiert
vom ,.glatten Schonen® Selfie tiber das ,,Erhabene“ der Performancekunst — von ihren Anfingen bis zum gegenwirtigen ,,Re-Per-
forming-Hype“ — bis zu den am Performativen entlehnten Praktiken des Widerstandes und der ludischen Protestkultur.
Schiiler*innen und/oder Studierende konnen anhand des ,,Biennalesken® selbst kuratorische Praxen entwickeln, indem sie das Ge-
genwirtige, Popkulturelle, Okonomische, Politische, Kiinstlerische nach dem Prinzip des ,jirritierenden Musters® in ein Span-
nungsverhiltnis setzen, sich damit forschend und gestalterisch auseinandersetzen und vorldufige Narrative entwickeln. Das ,,Bien-
naleske“ wirkt gleichsam antornend, es liebt das Subjektive und Partikuldre. Wie wire es, wenn in Schulen, Klassenzimmern und
Seminaren ,,Pop-up-Biennalesken* veranstaltet wiirden? Der Prozess des ,,Durcharbeitens® im kuratorischen Projekt durchlauft
Stadien der Uberwiltigung und Negativitit, Affektion als auch Irritation und fiihrt zur Narration. Narration schafft Muster und
bringt flexible Ordnungen in die Gleichwahrscheinlichkeit postautonomer Gegenwartsphianomene. Jedes Stadium kann Erfahrun-

gen des Magischen ermdglichen.
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Abbildungen

Abb. 1: Kim Kardashian, Kanye West; rechts: Marina Abramovi¢, Klaus Biesenbach, Online:
http://www.blouinartinfo.com/sites/default/files/20130410_kimkardashian-1.jpg [08.03.2016]

Abb. 2: Andy Warhols Selfies nach seiner ,,Wiederauferstehung“; 1968 veriibte Valerie Solanas ein Schussattentat auf Warhol,

das er knapp iiberlebte: Pop-Kiinstler, Pop-Star, Celebrity, Kunstokonom, Medienkiinstler, Online: htps://news.artnet.com/wp-conten-

t/news-upload/2015/08/2015-08-06-warhol-e1438808881710. jpg [08.03.2016]
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Grenzen sind wichtige Werte. Damit sie tiberhaupt bestehen konnen, werden entgrenzende Diskurse gebraucht. An Grenzen sind
Widerstinde, real, artifiziell, imagindr oder auch symbolisch. An Widerstinden findet Bildung statt. Der Wunsch nach Uberwin-
dung von Grenzen mobilisiert, schreckt aber auch ab. Es geht nicht um ein Sowohl-als-Auch, sondern um die Offnung eines Span-
nungsfeldes in den individuellen Subjekten, aber auch zwischen unterschiedlichen Subjekten, die in einem Zusammenhang ste-
hen. Zusammenhang kann in Streit und Ubereinstimmung gewonnen werden.

Aus dem Konzept zur Tagung sprach — so las ich — eine Sehnsucht nach Vermischung, auch Einebnung von Unterschieden von
Kunst und Kunstvollem iiberhaupt, auch interpretierbar als Wunsch nach Zusammenhang. Das Geféngnis soll verlassen, tradi-
tionelle Grenzen iiberwunden werden. Unklare Zustindigkeiten und Praktiken der Produktion ,,zwischen“ (Kiinsten, Moral, Wis-
senschaft, Recht und Politik), ein erweiterter Begriff von Kunst wurden im Exposé der Tagung bejaht. Die Sehnsucht der Versch-
melzung von Kunst und Alltag entspricht nicht zuletzt der Kunst, wie Peter Gorsen schreibt (vgl. Gorsen 1974). Sie hat darin ein
Moment, das sie bewegt: aus dem Alltag herauskommen, aus dem Trott des Gewohnten, um zu zeigen, was darin nicht von Ubel
ist, was ein Zuviel-an-Leid verursacht, den Genuss todlich werden lésst. Die Grenze ist eine, die dauernd wird und vergeht. Die
Grenze kann man aber nicht haben (Abb. 1).

,In einer von kultureller Globalisierung geprigten Welt konturieren sich Praktiken der Produktion von Bedeutung zwischen Kiin-
sten, Moral, Wissenschaft, Recht und Politik“ (Meyer/Dick/Moormann 2015).

Ein solches Zwischen ist historisch immer wieder anders bedingt, gegenwirtig z. B. durch die Dauerkrisen der Finanzwirtschaft,
die uniibersehbar werdenden okologischen Verinderungen, die als Klimakatastrophen erscheinen, die Entgrenzungen durch Staat-
szusammenbriiche und folgende Fluchtbewegungen und soziologisch gesehen, die Bedrohung der biirgerlichen Mittelschicht und
deren Werte. Lange Zeit nur durch Bestechung von Gehaltserhhung und Sicherheit von Arbeitsplétzen still und verstindig gehal-
ten, entdeckt sie die fehlende Anerkennung, was ein Moment von Bildung sein konnte, und wird aber Pegida.

Diese Krisen durch Datamining, aus z. T. gezielter, vor allem aber flichendeckender Uberwachung ohne Verdacht und Intelligenz
zu umzéunen, wird schwerlich gelingen, es sei denn mit Gewalt. Denn diese Strategie ist lediglich von einer ziemlich hohen, eindi-
mensionalen Intelligenz bestimmt, die die Beriihrung scheut, wie einst der Teufel das Weihwasser. Die Feuchtigkeit des Mensch-
lichen wird gemieden, Schweil}, heiler Atem, Sperma, Blut. Die diirfen dann in Reservaten auftauchen, im Porno und in gore-,
splatter— und snuff- Filmen; Korper werden geoffnet, Fliissigkeiten treten aus (vgl. Falardeau 2010).

Aber wo es ein Zwischen gibt, wird es irgendeine Form von Grenzen oder Konturen geben miissen, sonst wird alles Brei.

Die Abfolgen von Avant—und Post-, von denen in der Einladung zur Tagung Gebrauch gemacht wird, etablieren Grenzen; es fillt
allerdings auf, dass es Avant nicht so hiufig gibt. Aber wer Post sagt, ist natiirlich Avant.

Mit solchen Grenzziehungen, unsicher und immer wieder neu, gestehen wir uns ein, dass Entwicklungen nicht wirklich beherrsch-
bar und vorhersagbar sind, dass die Riicksicht auch das Gewesene anders erscheinen ldsst. Wir werden mit dem Performativen
des kiinstlerischen und wissenschaftlichen Denkens und Handelns konfrontiert; es setzt etwas ins Werk. Es ist self-fulfilling und
self-destroying zugleich.

Evaluation von didaktischer Praxis heifit demnach nicht, dass auf etwas so Gewesenes, jetzt datenmiBig Reprisentiertes wertend
zuriickgeschaut wird, sondern etwas anderes geschaffen wird.

Neben Post kommt ein weiteres Vorzeichen in Gebrauch, Meta, wie das Robin van den Akker und Thimotheus Vermeulen
nutzen. Sie sprechen von Metamoderne, das ist das, was mit Moderne und Postmoderne kommt, diese inkludierend, aber nie ganz.

Es ist zugleich dahinter, daneben, dariiber, eine Anforderung Raum und Zeitkonzepte neu zu denken.

Nicht nur im Gegenstandsbereich der Kunst ergeben sich Verinderungen. Der herkommliche Begriff der Kunst, verbunden mit
dem Attribut der Autonomie war stark an den Festungsmauern eines iibersichtlich konturierten Individuums, eines auch mit psy-
choanalytischen Mitteln zu trainierenden starken, abgegrenzten Ichs gebunden, einerseits. Die Betonung des unhintergehbar Indi-
viduellen und dessen Abgrenzung in der Originalitit entsprach auf der anderen Seite eine in den Erzidhlungen zumindest
heroische Subversion von Grenzen, einer Uberbietung. Es steht offenbar an, neue Arten von Kollektivitit und Gruppen zu en-

twickeln, was in den social media schon einen technisch-sozialen Ausdruck findet.

Eine Spielraumzeit kann erreichen, wer sich methodisch fremd macht, und iibt, zwischen Kind- und Erwachsensein sich aus der
Reaktivierung des Kindlichen ohne Verleugnung spiterer Erfahrungen und Briiche das Potenzial von Neugier und Unbefangen-
heit — gewarnt — zu erhalten, damit zugleich den Konservatismus der Kinder als Motiv zur Produktion zu nutzen.

Von der heroischen Subversion ablosen kann eine ,,informierte Naivitit“, das, was Adorno als eine Art sekundire Naivetit, eine
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Naivetit zweiter Potenz des Kiinstlers konzipiert (vgl. Adorno 1970: 499ff.) und den ,,pragmatischen Idealismus* (Akk-
er/Vermeulen 2015: 21), der fast aller Kunst inhdrent ist. Pragmatisch, weil ja etwas zu sehen oder horen usw. gegeben wird, es
muss erfindungsreich in einer Praxis hergestellt werden, in jener Praxis des Aristoteles, die im Gegensatz zur gekonnten Poiesis
sich auf singuldre Anforderungen einstellt.

Daraus ergeben sich Fragen:

Wer zieht die Grenzen?

Wir sind damit konfrontiert, dass kaum jemand greifbar ist und sich zu erkennen gébe, der Grenzen zieht und dafiir sich verant-
wortlich erkldrt, auch nicht mit der nétigen Fiktionalitit. Foucault hat expliziert, wie das funktioniert (vgl. Foucault 2004a; Fou-
cault 2004b), wie die Dispositive der oft beriihrungslosen Macht, die leicht in Gewalt kippt, entstehen und damit doch Grenzen
setzen. Wobei er die Produktivitit und Notwendigkeit der Macht, anders als manche unschuldig gebliebene Pidagogen betont.
Die Sozialtechnologie der Macht funktioniert und, indem sie verschwindet, fiir Adressaten wie Machthaber im klassischen Sinne,

wird sie zur netten Gewalt. Z. B. im Smartphone oder in Biirokratien.

In Weltgegenden, in denen nicht die Chance besteht, Gewalt in kulturelle artikulierbare Formen zu bringen, hat man den un-
ertriglichen Vorteil, dass es offen gewaltsam zugeht. Deshalb haben wir ein Fliichtlingsproblem, was aber nicht nur ein Problem
ist, sondern auch eine Rettung der vergreisenden Gesellschaft, die so verniinftig geworden ist, dass sie sich mehrheitlich kaum
noch mit den anderen Fremden, den Kindern abgeben will, in dem Fehlschluss, dass die rational geplante Renten-, Kranken- und
Pflegeversicherung einen einigermaf3en wiirdigen Abgang der Kranken und Alten schon regelt. Auf diese Art und Weise kommen
die Folgen unseres Gewalt- und Aggressionsexportes kombiniert mit dem hausgemachten wieder auf uns zu (Abb. 2). (Das ist

aber nur einer von vielen Aspekten der Dynamik der Flucht.)

Was heif3t das fur die Positionierung zur Kunst?

Diejenige Hochkultur, die sogenannte, die sich mit den Kiinsten, wie wir sie kannten, entwickelt hat, war Reaktion auf den im Ex-

posé zur Tagung erst fiir die Gegenwart konstatierten Verlust der ,transzendentalen Bezugspunkte“ und konnte so! auch miss-
braucht werden als Religion. Religion verstanden in dem Sinne, dass sie im Unterschied zu Wissenschaft und Kunst schon das
Richtige gefunden hat, die Wissenschaft die Subjektivitit ausschlieft, Kunst das Singulére zu artikulieren und Psychoanalyse sch-
lieBlich in all diesen Bereichen das Register des Realen zu betonen versucht.

Jede Grenze braucht Bezugspunkte jenseits; ,jenseits* ist eine mogliche Ubersetzung von , transzendental®.

Pladieren mochte ich fiir die Aufrechterhaltung der Autonomie der Kunst, die es nie gegeben hat. Sie wurde und war immer

schon gekauft. Aber das ist schlieBlich notwendig zur Aufrechterhaltung des Stoffwechsels. Autonomie ist Autonomisierung, die

sich bricht und berticksichtigt, dass an jedem Hirn ein Darm héingt.2

Wie werden sie gemacht?

Die Grenzen werden durch Uberschreiten gemacht. Es braucht eines Experimentierfeldes fiirs Uberschreiten, ohne dass man
dabei ins Gefingnis oder in die Psychiatrie kommt (Abb. 3).

Grenzen werden durch und im Kontakt gemacht, durch die dabei deutlich werdende eigene Grenze und die psychisch eingebaut-
en Abstéinde, d. h. Phantasmen.

Grenzen werden aulerdem durch Kontrolle gemacht. Kontrolle iiber Grenzen zu erlangen ist wichtig, individuell und kollektiv, ge-
nauso bedeutend ist allerdings die Art der Kontrolle. Eine Ablehnung der Notwendigkeit von Kontrolle wire aggressiv und gewalt-
sam.

Grenzen werden aus Ubertragung gemacht, einem Derivat von Liebe, die den Hass im Riicken hat und gehalten wird durch die
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Beachtung von Einmaligkeit (Trennung und Trauer) im Prozess, eine Zeit-Raum-Koppelung gegenseitiger Hin- und Herwendung.
Wenn man das nicht immer nur mit realen Menschen iiben will, die fiir die alltdgliche Existenz notwendig existent und in Verbin-
dung bleiben miissen, braucht es dazu einer geschiitzten Raumzeit. — Es ist etwas anderes zu wissen, dass man selbst und andere
Menschen bis zur Gewalt gehende, auch sexuelle Fantasien haben konnen, oder ob man beim Besuch einer Ausstellung zum
Lebenswerk des Marquis de Sade im Musée d’Orsay auf einmal erlebt, dass es jede Menge Nebenmenschen gibt, die sich fiir so
etwas interessieren — sie haben auch diesen Blick —, wo man momenthaft hofft, dass die anderen Besucher ihre professionelle
Besichtigercontenance verlieren oder vielleicht besser doch nicht. Und man merkt, dass man mitten unter ihnen ist, angezogen

und gehalten von Bilder- und Blickgrenzen.
Wie werden die Grenzen erkannt?

Kaum noch in Form von Schlagb'aumen3. Sie sind fluid, werden ins Imaginire abgedringt, werden unterschiedlich und manchmal
gar nicht symbolisiert. Jeder fiir sich muss sie sich einschreiben (lassen). Das hilt nicht von selber, nur mit Energie von innen und
auflen. Die Leute, die das nicht mehr halten konnen, viele junge Ménner ohne relevante Sozialkontakte, pilgern zum Islamischen
Staat. Der IS performiert offenbar in pervertierter Form die Ideale der Moderne als Farce, die Zerstorungsprozesse des Kapitals
und die Blasphemie der Aufkldrung. Ein Staat ohne wirklich topografisch eingeschriebene Grenzen. Ein performativer Staat. Die
Grenzen werden gehalten durch das Existenzgefiihl bei Gewaltexzessen. Daran kann ersichtlich werden, welche Energien
notwendig sind.

Die Herausarbeitung der Grenzen, gezogen durch eine libertare Moral, verschwunden in der kaum bewussten Selbstdiszi-

plinierung, braucht eine Chance, kultiviert performativ zur Darstellung zu gelangen (Abb. 4 und 5).

Welchen ontologischen Status haben Grenzen?

Solche Grenzen sind nicht substanziell zu denken, sie ergeben sich aus Spannungen, Attraktionen und AbstoSungen, Reibungen.
Und man wird wohl in Erwéigungen ziehen miissen, dass qualitative Zeit als etwas Drittes, als Trennendes fungiert, was dann in
einem vierten Moment erzihlt werden kann. Deshalb — so spekuliere ich — gibt es Performance, Videoinstallationen und dem The-
ater stark angeniherte Formen der Kunstproduktion auch aus Richtung der Bildenden Kunst. In ihnen artikuliert das (abgegrenzt

gedachte) Individuum notwendige, ziemlich weitgehende Anderungsprozesse.

Wie und von wem konnen Grenzen verandert werden?

Eine weitere Passage im Konzept der Tagung lie8 mich einhaken:

,»Mit dem postautonomen Verstandnis von Kunst gehen zwei Bewegungen einher: Zum einen wird im Zuge eines konsequenten
Weltlichwerdens die Grenze zwischen Kunst und Nicht-Kunst destabilisiert, zum anderen vernetzen sich die Kiinste untereinan-
der. Transzendentale Bezugspunkte fiir die traditionellen Sparten der Hochkultur gibt es nicht mehr®.

Das Weltlichwerden soll destabilisieren. Destabilisierung ist Resultat des Kapitalprozesses, der offenbar seine autodestruktiven
Seiten immer mehr zeigt:

~Der Kapitalismus funktioniert anders, als die Werbung oder auch viele seiner Kritiker suggerieren: Es geht gar nicht um die
Waren, die wir konsumieren. Die Produkte sind nur Hilfsmittel fiir einen hoheren Zweck. Das Endziel sind die Arbeitsplitze.
Wir arbeiten, um zu arbeiten. Denn nur wer Arbeit hat, hat Einkommen, Sicherheit und Anerkennung.“ (Herrmann, 2015: 3)

Da steckt das Transzendentale des Kapitalismus, jenseits der Wahrnehmung und sogar dieser widersprechend. Sie ist hollisch ge-
fahrlich und mindestens genauso schwer zu bekdmpfen, wie seinerzeit das mittelalterlich kirchlich produzierte Jenseits, das per-
vertiert war. Die Kritik an dieser Jenseitigkeit, die praktische Kritik wohlgemerkt, gilt es zu entwickeln, und dies nicht nur iibers
Denken, sondern sinnlich erfahrbar.

Dass die Grenze zwischen Kunst und Nichtkunst destabilisiert wird, ist ein Epiphdnomen gelungener Kunstvermittlung in Kombi-

nation mit Kapitalisierungsprozessen. Es kann aber nur Argument fiir eine weitere Autonomisierung der Kunst sein.
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Weltlichwerden / Entsakralisierung

Das Weltlichwerden als eine Ubersetzung von mondialisation ruft die Erinnerung an Sikularisierung auf, eine Uberwindung von

Religion oder das Beiseitestellen derselben in bestimmten gesellschaftlichen Bereichen (Kopftuchdebatten). Es geht demnach

auch um eine Art Entsakralisierung4. Dabei wird der Verlust von transzendentalen Bezugspunkten festgestellt.

Beide Bezeichnungen, mondialisation und Globalisierung, legen nahe, dass man damit schon eine Erfahrung thematisieren wiirde.
Aber wo ist der Standort, von dem aus eine solche Erfahrung moglich ist? Die Verschriankung mit der Erfahrung von Gruppen
und Einzelnen muss erst geschaffen werden als Erfahrung, als Wahrnehmung und nicht nur in Form der Gehirnsinnlichkeit.
Letztere hat den Vorteil, sehr schnell sein zu kénnen, aber oft zu widerstandslos, um Halt fiir eine Handlungsfédhigkeit zu finden
(agency). Eine ,.glokalisierte Perspektive” (Akker 2015: 16) braucht veridnderte Darstellungsformen (Abb. 6 und 7).

Was nun heif3t dabei transzendental?

Transzendental reserviert Kant fiir eine erkenntnistheoretische Fragestellung. Es seien die allgemein-notwendigen Bedingungen
einer jeden Erkenntnis. So z. B. ,,Das: Ich denke, muf3 alle meine Vorstellungen begleiten konnen; denn sonst wiirde etwas in mir
vorgestellt werden, was garnicht gedacht werden konnte, welches ebensoviel heifit, als die Vorstellung wiirde entweder un-
moglich, oder wenigstens fiir mich nichts sein“ (Kant, 1783: B 131-132).

Das Denken, die dauernde Vigilanz wird zu einem Begleiter, wie heute NSA.

Die transzendentale Bedingung des Kapitalprozesses ist bisher das Wachstum. Es liegt als Bedingung aufierhalb des normalen Kat-
egorien- und Handlungsrahmens. Deren Anschluss an intentionale Handlungsmoglichkeiten ist vorerst nicht gegeben. Da entzieht
sich etwas den bisherigen Verdnderungsmoglichkeiten. Sie werden dann vorsichtshalber als allgemein notwendige und ontolo-
gische Bedingungen bezeichnet. Damit wird die Grenze zwischen transzendental und transzendent sehr pords, bis zum Verschwin-
den.

Der im Konzept der Tagung erwihnte Verlust von transzendentalen Bezugspunkten ist genau dieses Hiniiberrutschen ins Transzen-
dente, wohin Wahrnehmung, Gefiihls- und Denkanstrengungen nicht reichen. Die Bezugspunkte scheinen ins Unbewusste
gerutscht zu sein, die freiwillige Selbstkontrolle hat sie eskamotiert. Magic! Es gilt, sie zu entdecken.

Beispiel Polke: die anfidngliche Form, sich dagegen zu wehren, ist, sich dariiber lustig zu machen (Abb. 8).

Verlust der Reinheit?

Mit dem Verlust des Transzendentalen wird der Verlust der Reinheit (White cube) in Verbindung gebracht. Verlust der Unschuld
lieBe sich tibersetzen. Das einzugestehen geht nicht isoliert und in Einsamkeit, sondern kann nur in Gruppen und Kollektiven ge-
tragen werden, die auch in der Lage sind, die Schuld zu artikulieren, weil sonst Schuldgefiihle als Ersatzklebstoft das Leben bis

zur dumpfesten Depression bringen.

Was ist der Verlust der Klassik?
(Deckname fUr Einigung auf traditionell Greifbares)
Kunst hat eine wichtige Moglichkeit, die darin besteht, Transmission (unbewusste Weitergabe) als Traumata, unerfiillte Wiinsche,
Verbrechen und Konflikte im allgemeinen, die sich iiber Generationen hinweg weitergeben an den Bildungen des Unbewussten

(Fehlhandlungen, Fehlleistungen, Traumen, Symptomen, Verdichtungen, Verschiebungen) zu erwischen, zu artikulieren und

diskutierbar zu machen. Vielleicht mit dem Kontrastmittel der Tradition (intendierte Weitergabe) als Vergroferungsglas.
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Was ist Contemporary / Zeitgenossenschaft?

,,Global Contemporary*“, also eine Entgrenzung der rationalistischen Linearitit der Zeitordnung von Vergangenheit, Gegenwart
und Zukunft etabliert eine neue Qualitit von Zeit: Contemporalitiit: zusammen in der gleichen Zeit sein. Das deutsche Wort
Zeitgenossenschaft bringt noch etwas ganz anderes dabei hervor: Die Genossen, das sind also die, die zur gleichen Zeit genief3en,
die vielleicht die gleiche Zeit genielen. Und das bringe ich als Analytiker auch damit zusammen, dass Genuss auch jenseits des
Lustprinzips — Lacan spricht von jouissance) stattfindet, gerade vielleicht dort, als nicht zulissige. Jenseits der gewohnten Vermin-
derung der Anspannung, die das Lustprinzip eben durch Befriedigung, am besten durch konventionalisierte, moralisch so gerade
eben noch anerkannte Spannungsreduktion zuldsst und so ganz schnell realistischer als das Realitédtsprinzip wird. Genuss ist auch
jener Gebrauch von Lebensenergie, jener Selbstverbrauch, der durch die Beriihrung mit dem Realen, dem Schmerz, der
ungeschiitzten Offenheit, am Rande der Schédlichkeit bis hin zum Todlichen begegnet. Das ist das, was an der psychotischen
Struktur so weh tut und so anziehend ist, manchmal ist es das dumpfe Hochgefiihl, sich in Existenz zu fiihlen.

Darin verschmilzt die Linearitit der Zeit zu einer rotierenden Ballung von Vergangenheit, Zukunft und vor allem Gegenwart. Das
macht es so schwer mit diesen Menschen in Kontakt zu sein, das macht dieses Erleben so faszinierend, weil die meisten von der
Linearitit der Zeit Besessenen nichts sehnlicher wiinschen als prisent zu sein, geistesgegenwirtig, was auch eine grofle Maschine
zur Schuldtilgung ist. Da das, was jemand schuldig blieb im Sinne, dass da etwas offen blieb, aber nicht artikuliert werden kann,
entstehen als Bindemittel stattdessen klebrige Schuldgefiihle. Diese konnen in einen strukturierten Wahn iibergehen, deutlich im

Beziehungs-, Verfolgungs-, Verschworungs- und Liebeswahn.

Religionskritik / Kritik des Fundamentalismus

Alle diese Punkte konnte man zusammenfassend bezeichnen als Religionskritik, bis zu einer Kritik des Fundamentalismus oder,
was dasselbe ist, als dauernde Aufforderung, sich den fixen Ideen und deren Fleischwerdung bzw. gewaltsamen Realisierung zu

entziehen.

Autonomie

Autonomie heift hier, wie auch fiir die Geistesgegenwartswissenschaft, dass es einen Schonraum fiir unverschimte Bildungen in
Rede und Bild zu verteidigen gibt, der nicht von Diktatoren oder Fundamentalisten einfach eingezogen werden kann.

Es braucht einen Freiraum, erzielt durch Uberraschungen, also Beschleunigungen. Vielleicht auch Tempowechsel: Es kann eine
Uberraschung sein, abzubremsen, zu verlangsamen. Keine Uberraschung ist das Ideal der Langsamkeit an sich, das ist eher ein
Konservatorium.

Man kann auch sagen: Erforderlich ist ein Rhythmuswechsel, mit einer starken Ausrichtung, tangential, nicht unbedingt
zielfiihrend. Denn wer kennt schon die Ziele. Es gibt zwei Moglichkeiten: 1. Man lehnt sich zuriick, verletzt, enttduscht, trauernd,
iibermiidet, ungesehen, nicht anerkannt (All das wird mit der Restmiilldiagnose ,,Depression“ bedacht). 2. Man richtet sich aus
und kommt woanders an, als man kalkulierte.

Die Kunst im Exposé der Tagung ist das Gespenst einer unschidlich gemachten Kunst, die in den Status der Verehrung gepusht
wurde, zuletzt vom Heiligen Markt. Selbst die durchaus berechtigte Kritik tut noch so, als wire den Kunstreligiosen gelungen,
was sie gewiinscht haben. Und wie das bei Religiosen oft ist: Sie tun nur so.

Wie kann mit Kunst iiber Grenzen, Entgrenzung, Orientierung ohne feste Bezugspunkte nachgedacht und vor allem gehandelt wer-
den?
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Abb.8

Anmerkungen

1 In diesem ,,s0“ stecken viele Biicher.

2 Wenn mich nicht alles tduscht, hat das Werner Biittner gesagt. Aber wo und wann?

3 Wie aktuell zu erfahren ist. 29.10.2015.

4 Sakralisierung kann man von der Bedeutung des romischen Gebrauchs auch lesen als eine aus dem alltidglichen, ge-

sellschaftlichen Leben ausgegrenzte Zone.
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