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Einleitung

Walter Benjamins beriihmter Essay
Das Kunstwerk im Zeitalter seiner tech-
nischen Reproduzierbarkeit entstand
zu einer Zeit, als neue technische Ent-
wicklungen wie der Film die Kunst be-
einflussten. Dadurch, dass Reprodukti-
onen nun moglich waren, entstanden
neue Arten von Kunst und neue Wege
Kunst zu zeigen.

Heute steht die Kunst wieder vor der
Herausforderung, dass technische Ent-
wicklungen die Welt um sie herum
verdndern. Mobilgerdte haben das In-
ternet iiberall und jederzeit verfiigbar
gemacht, mit einer Geschwindigkeit die
sofortigen Medienkonsum erlaubt. Das
Web 2.0 hat Kommunikation verein-
facht und den Benutzer bereits an neue
Verhaltensweisen wie Personalisierung,
Kommentierung und Empfehlung ge-
wohnt. Jetzt ist Information immer
prasent und wird vom Benutzer sogar
erwartet.

Durch diese Veranderungen stellt sich
nun die Frage, ob sich auch das Wesen
der Kunst und die Art wie sie ausgestellt
wird anpassen miissen. Um diese Frage
zu ergriinden, gibt diese Arbeit zuerst
einen kurzen Uberblick iiber die dsthe-
tischen Theorien des 20. Jahrhunderts,
die bisherige Entwicklung der Ausstel-
lungskonzeption und die aktuelle tech-

nologische Entwicklung. Anschliefiend
diskutiert sie mogliche Auswirkungen
auf Kunsttheorie und Ausstellungskon-
zeption mit Experten. Durch diese In-
terviews wird versucht zu beantworten
ob die bislang giiltigen Theorien auch
in Zukunft giiltig bleiben und wie sich
Kiinstler und Museen der Entwicklung
anpassen sollten.

EINLEITUNG

1. Was 1st Kunst 1im 20.

Jahrhundert?

Ausgewihlte dsthetische

Theorien

Bevor die Auswirkung von omnipra-
senter Information auf den Kunstbe-
griff untersucht werden kann, muss zu-
erst definiert werden, was diese Arbeit
unter dem Begrift Kunst versteht.

1.1 Reproduktion und Aura
Walter Benjamin

Walter Benjamin Dbeschiftigte sich
als erster mit dem Einfluss moderner
Techniken auf die Kunst. Als digitale
Techniken begannen Kunst zu beein-
flussen wurde der Text wieder aktuell.
Deswegen soll seine Theorie, wie schon
durch den Titel der Arbeit angedeutet,
Ausgangspunkt dieser Analyse sein.
Fir Walter Benjamin zeichnete sich
Kunst vor dem 20. Jahrhundert durch
ihre Aura aus. Diese Aura entstand ur-
spriinglich dadurch, dass Kunst als Teil
eines Rituals gezeigt wurde, z.B. in der
Kirche zu bestimmten Zeitpunkten im
Jahr:

“Die Einzigkeit des Kunstwerks ist iden-
tisch mit seinem Eingebettetsein in den
Zusammenhang der Tradition' [...] Der
einzigartige Wert des »echten« Kunst-
werks hat seine Fundierung im Ritual,
in dem es seinen origindren und ersten
Gebrauchswert hatte”*

Das Kunstwerk ist in Echtzeit zu erle-
ben, und kann nur an diesem Ort und
zu dieser Zeit vom Betrachter erfahren
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werden. Indem es sich nicht nach dem
Betrachter richtet, sondern verlangt,
dass er sich voll nach ihm richtet, ist
das auratische Kunstwerk zutiefst aso-
zial’ Als unwiederholbares Einzelstiick,
kann es nicht mit Kamera oder Video-
aufnahmegerdt festgehalten werden,
denn jeder Reproduktion fehlt diese
Aura des Originals.*

Plotzlich gab es nun aber durch diese
neuen Techniken viele Reproduktionen
eines bestimmten Kunstwerks, die an
vielen verschiedenen Orten zugénglich
waren, was eine neue Art der Kunster-
fahrung moglich machte. Da Kunst nun
an jedem Ort und zu jeder Zeit zur Ver-
fiigung stand, wandelte sich auch die
ehrfiirchtige Haltung des Betrachters in
eine kritische, begutachtende Position.’
Der technische Fortschritt verdnderte
langfristig nicht nur die Haltung des
Betrachters, sondern auch seine Erwar-
tungen an das Kunstwerk, denn Kunst
und die Sinneswahrnehmungen der
Menschen stehen in einem wechselsei-
tigen Dialog.

Die Kunst forciert kommende Entwick-
lungen indem sie “[...] auf Effekte hin-
dringt, die sich zwanglos erst bei einem
verdnderten technischen Standard, d.h.
in einer neuen Kunstform ergeben kon-
nen.”®

So experimentierten zum Beispiel Foto-
kiinstler bereits vor der Erfindung des

!'Benjamin, S. 17
? Benjamin, S. 18
*vgl. Hauskeller, S. 72
*vgl. Hauskeller, S. 70
> vgl. Hauskeller, S. 72

$Benjamin, S. 41



Films mit der Illusion von Bewegung
durch schnelles Wechseln von Bildern.
Gleichzeitig verdndert sich die Art der
menschlichen Sinneswahrnehmung
langfristig, und sobald sich der Mensch
an ein neues Medium gewohnt hat,
wird er es erwarten und fordern.”

Zusammenfassend lassen sich zwei
Punkte von Walter Benjamins Theorie
festhalten, die wichtig sind, um im wei-
teren Verlauf dieser Arbeit den Einfluss
der aktuellen technischen Entwicklung
auf die Kunst diskutieren zu kénnen:
Die Aura eines Kunstwerks entsteht
durch dessen Einzigartigkeit und durch
den Anspruch auf die totale Aufmerk-
samkeit des Betrachters. Wird das
Kunstwerk reproduziert und beginnt
es sich nach dem Betrachter zu richten,
verschwindet die Aura.

Auflerdem wird Kunst immer beein-
flusst von den aktuellen technischen
Moglichkeiten und den daraus entste-
henden Erwartungen des Betrachters.
Gleichzeitig arbeitet sie selbst daran mit
diese Entwicklung voranzutreiben.

1.2 Ritselhaftigkeit
Theodor W. Adorno

Nach dem zweiten Weltkrieg hat der
deutsche Philosoph Theodor W. Ador-
no eine Theorie entwickelt, um zu er-
klaren was Kunst ist und was Kunst sein
muss.

Beeinflusst vom Krieg war Adornos
Weltbild sehr negativ und seiner Mei-
nung nach war es die Aufgabe der Kunst
nicht einen hiibschen Stil zu entwickeln
sondern diese negative Seite des Lebens
zu zeigen und Ausdruck des Leidens zu
sein:

“Die groffen Kiinstler waren niemals
jene, die Stil am bruchlosesten und voll-
kommensten verkirperten, sondern jene,

die den Stil als Hirte gegen den chaoti-
schen Ausdruck von Leiden, als negative
Wabhrheit, in ihr Werk aufnahmen”®
“Insofern ist der Anmspruch der Kunst
stets auch Ideologie. Auf keine andere
Weise jedoch als in jener Auseinander-
setzung mit der Tradition, die im Stil sich
niederschldgt, findet Kunst Ausdruck fiir
das Leiden.”®

In der Kunst geht es darum Chaos in
die Ordnung zu bringen, um zu zeigen,
dass die Ordnung in Wahrheit eigent-
lich chaotisch ist."

In ihrer Grausamkeit und in ihrem
Chaos soll die Kunst auch nicht die Welt
erkldren, sondern bewusst unverstand-
lich bleiben, das ist der Adel der Kunst.
Je tiefer der Betrachter sich mit einem
Kunstwerk beschiftigt, desto ritselhaf-
ter wird es, selbst wenn es am Anfang
eine Losung zu versprechen scheint."

Adorno kritisiert das Bemiithen der
Kulturindustrie, Kunst zu kommerzi-
alisieren und zu einem unbeschwerten
Genuss zu machen. Der Wert der Kunst
geht verloren, wenn man sich einfach
nur unterhalten lasst und seine Unzu-
friedenheit mit den gesellschaftlichen
Verhiltnissen vergisst - man wird zum
Banausen. Indem die Kulturindust-
rie alles einordnet und in Kontext zu
bereits Bestehendem stellt, macht sie
wirklich neue Werke unmaoglich.

“Der Neugierige wird heute zum Nihilis-
ten. Alles, was nicht wiedererkannt, sub-
sumiert, verifiziert wird und was er nicht
dinghaft sich selber zueignen kann, ver-
wirft er als Blodsinn, Ideologie, schlecht
subjektiv. Was er aber schon kennt und
was identifiziert ist, wird ihm gerade da-
durch wertlos, bloffe Wiederholung, ver-
geudete Zeit, vergeudetes Geld.” *

Adornos Position besteht also darin,
dass die Kunst nach Chaos und Rétsel-
haftigkeit strebt. Dabei befindet sie sich
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7vgl. Benjamin, S. 15

8 Adorno, S. 151
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10 vgl. Hauskeller, S. 83
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in einem ununterbrochenen Abwehr-
kampf gegen die Vereinfachung durch
die Kulturindustrie."?

Der Wert der Kunst liegt fiir ihn letzt-
endlich nicht im Versprechen einer Lo-
sung sondern im Wunder der Suche,
im Kampf um Bedeutung und Sinn, im
personlichen Nachdenken.

1.3 Abhingigkeit von Zeit und
Betrachter - Nelson Goodman

Der amerikanische Philosoph Nelson
Goodman ist der Meinung, dass Kunst
nicht per Definition immer Kunst ist,
sondern dass die Kunst vielmehr durch
den Betrachter beeinflusst wird. Uber
Kunst zu reden ist Goodman zufolge
wie der Versuch iiber die Temperatur
zu reden, wenn jeder ein Thermometer
mit einer anderen Skala hat.

“Saying what a picture exemplifies is like
measuring with no set tolerances” '

Je genauer man versucht zu werden,
desto mehr Missverstandnise gibt es.'
Die Kunst ist ebenfalls abhingig von
solchen Skalen, namlich den menschli-
chen Erfahrungen und dem Zeitpunkt.
Goodman verwendet dabei den Begrift
Symbol fiir eine Metapher die ein Be-
trachter interpretieren muss - darunter
fallt auch ein Kunstwerk.

“Moreover, what we read from and learn
through a symbol varies with what we
bring to it. Not only do we discover the
world through our symbols but we un-
derstand and reappraise our symbols
progressively in the light of our growing
experience.” !¢

Durch das Wissen und die Erfahrungen
die jeder Mensch mit sich tragt, entsteht
ein Wahrnehmungsprozess. Je mehr der
Betrachter tiber ein Thema weif3, desto
mehr kann eine Vertiefung der Kunst-
werks stattfinden, desto besser kann er
die einzelnen Aspekte verstehen und

AUSGEWAHLTE ASTHETISCHE THEORIEN

in Dialog mit dem Kunstwerk treten."”
Dieser Prozess setzt nicht nur viel Wis-
sen sondern auch viel Zeit voraus, denn
er ist langsam und miithsam.

“Much of our experience and many of
our skills are brought to bear and may be
transformed by the encounter. The aest-
hetic attitude is restless, searching, testing
- is less attitude than action: creation and
re-creation” '*

Die Kunst muss also entdeckt werden
und untersucht werden. Man kann nicht
als Betrachter passiv vor dem Kunst-
werk stehen und es auf sich wirken las-
sen. Die Kunst muss gelost werden und
erst dadurch kann der Betrachter sie
abhdngig von seinem Hintergrundwis-
sen und Interesse verstehen.

Einen genauso groflen Einfluss hat der
aktuelle Zeitpunkt. Was frither Kunst
war, kann plétzlich heute keine Kunst
sein, obwohl das Werk an sich unver-
andert ist.

“I have held, on the contrary, that we
have to read the painting as well as the
poem, and that aesthetic experience is
dynamic rather than static.” *°

Nach Goodman ist der Begriff Kunst
sehr wechselhaft und dynamisch, und
hingt immer davon ab was aktuell da-
runter verstanden wird. Die Bedeutung
eines Kunstwerks kann mit der Zeit
verblassen und ohne diese Bedeutun-
gen verliert das Werk seine Relevanz
und ist nicht mehr Kunst. Da Kunst
kein statisches Erlebnis ist, ist die gro-
e Frage nicht was Kunst ist, sondern
wann Kunst ist. Die Kunst ist nur Kunst
wenn sie eine neue Erkenntnis oder
Perspektive hervorrufen kann bei den
Betrachtern.?

Bvgl. Hauskeller, S. 85
“Goodman, S. 235
Bvgl. Goodman, S. 234-
235

1 Goodman, S. 260

17 vgl. Hauskeller, S. 90
¥ Goodman, S. 241

Y Goodman, S. 241
#vgl. Hauskeller, S. 92



1.4 “Aboutness” - Arthur C. Danto

Nachdem Andy Warhol mit seinen
“Brillo Boxes” einfache, unveridnderte
Alltagsgegenstinde zur Kunst gemacht
hat, hat sich Arthur C. Danto damit be-
schiftigt, wie dies den Kunstbegrift ver-
andert hat. In dieser Periode war nun
alles moglich und alles konnte Kunst
sein. Aber nicht alles war Kunst, was
damals zu hitzigen Diskussionen fithr-
te.”!

“There was a certain sense of unfairness
felt at the time when Warhol piled the
Stable Gallery full of his Brillo boxes; for
the commonplace Brillo container was
actually designed by an artist, an Abs-
tract Expressionist driven by need into
commercial art; and the question was
why Warhols boxes should have been
worth $200 when that man’s products
were not worth a dime.”*

Der Unterschied zwischen einem All-
tagsgegenstand und einem Kunstwerk
war nicht mehr materiell. Fiir Danto lag
er statt dessen nun in der “aboutness”.
Um einen Gegenstand zu einem Kunst-
werk zu machen, muss der Kiinstler
erklaren konnen, “woriiber” dieser Ge-
genstand ist. Denn im Gegensatz zu ge-
wohnlichen Gegenstanden ist Kunst ist
immer ‘ber etwas’*

Ein gewdhnlicher Gegenstand kann
nur zu einem Kunstwerk werden, wenn
die Aussage tiefer ist als nur der Gegen-
stand selbst und das Material aus dem
er gemacht ist.**

Erst wenn der Betrachter den Gegen-
stand interpretieren kann, wenn sei-
ne Wahrnehmung verdndert wird,
erst dann wird dieser Gegenstand zu
Kunst.”

Wihrend ein gewohnlicher Gegenstand
keinen Bezug hat, kann das Kunstwerk
erklairen wie wir Menschen sind, wie
unsere Gesellschaft ist und warum wir

10

uns so verhalten wie wir es tun.*

“As a work of art, the Brillo Box does
more than insist that it is a brillo box
under surprising metaphoric attributes.
It does what works of art have always
done - externalizing a way of viewing the
world, expressing the interior of a cultu-
ral period, offering itself as a mirror to
catch the conscience of our kings.” >

Aus Kartons fiir Topfreiniger wird nun
ein Symbol fiir die ganze Gesellschaft.

Fiir Danto hédngt also die kiinstlerische
Identitit des Kunstwerks nun allei-
ne von seiner Aussage ab. Daher ist es
wichtig, dass der Betrachter den Kon-
text des Werks kennt. Nur wenn er ver-
traut ist mit dem Kontext, kann er die
notwendigen Schliisse tiber die Gesell-
schaft ziehen um die Metaphern und
das Werk zu verstehen.?

AUSGEWAHLTE ASTHETISCHE THEORIEN
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2. Wie wird Kunst im
20. Jahrhundert gezeigt?

Aktueller Stand der
Ausstellungskonzeption

2.1 Die Entwicklung hin zum ,White
Cube“

Die Ausstellungskonzeption hat sich
aus dem Bediirfnis, Kunst offentlich
zu zeigen, entwickelt. Brian O’Doherty
zeigt in seinem bekannten Essay Inside
the White Cube, der 1976 in der Zeitung
ArtForum erschien, wie sich aus vielen
aufgehédngten Bildern ein kontextueller
Ausstellungsraum entwickelt hat.

Kunst war anfangs oft direkt auf Wéande
und Decken gemalt, wie zum Beispiel
die Fresken die man aus Schldssern
oder Kirchen kennt. Bei diesen Beispie-
len zeigt sich der urspriingliche rituel-
le und ortsgebundene Wert der Kunst,
den Walter Benjamin erldutert hat, am
deutlichsten.

Spiter wurden daraus gerahmte Bilder,
die transportiert und an verschiedenen
Orten gezeigt werden konnten.

“There is a peculiar relationship between
a mural - painted directly on the wall
- and a picture that hangs on a wall; a
painted wall is replaced by a piece of por-
table wall.”

Da jedes Bild weiterhin ein Einzelstiick
war, blieb die Aura auch durch den
Transport erhalten, auch wenn die Ver-
bindung zum rituellen Ort nicht mehr
vorhanden war. Malereien im 19. Jahr-
hundert waren iiblicherweise in kleine-
ren Formaten gemalt, und von wuchti-

gen Rahmen umgeben. Perspektive war
ein wichtiges Werkzeug des Kiinstlers
und Bilder versuchten den Eindruck zu
erzeugen, ein Fenster aus dem eigentli-
chen Raum in die gottliche oder traum-
hafte Welt draulen zu sein. Thre De-
tailfiille lie3 sich oft nur aus der Nahe
angemessen bewundern.

“That each picture was seen as a self-
contained entity, totally isolated from its
slum-close neighbor by a heavy frame
around and a complete perspective sys-
tem within. Space was discontinuous
and categorizable, just as the houses in
which these pictures hung had different
rooms for different functions. The 19th-
century mind was taxonomic, and the
19th-century eye recognized hierarchies
of genre and the authority of the frame™°
Da Bilder also nur einzeln und aus der
Néhe wahrgenommen wurden, und die
Betrachter sich in die Perspektive des
einzelnen Bildes vertieften, wurden sie
direkt nebeneinander aufgehidngt. Je-
der freie Zentimeter Wand wurde ge-
nutzt, vom Boden bis zur Decke. Bilder,
die weiter oben hingen, wurden sogar
geneigt um den Betrachter von unten
noch einen Blick zu ermdéglichen.

AKTUELLER STAND DER AUSSTELLUNGSKONZEPTION 11
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Abb. 1

Ausstellung im Somerset House in
London, 1808

Erst als die Malerei sich weg von der
Perspektive entwickelte und nicht mehr
versuchte ein Fenster zu sein, dnderte
sich dies. Maler wie Courbet oder Cas-
par David Friedrich malten “flachere”
Motive, die oft von einem Horizont
geteilt wurden. Statt wie ein perspekti-
visches Fenster lief3en sich diese Bilder
auch als grafisch komponierte Muster
lesen.’

Damit wurde die Autoritdt des Rah-
mens gebrochen, und der Betrachter
nahm das Umfeld des Bildes gleichzei-
tig mit dem Bild wahr.

»Once you know that a patch of lands-
cape represents a decision to exclude eve-
rything around it, you are faintly aware
of the space outside the picture. The frame
becomes a parenthesis. The separation of
paintings along the wall, through a kind
of magnetic repulsion, becomes inevita-
ble.™

Anstatt eng zusammen gehédngt zu wer-
den, verteilten sich Bilder nun grof3zii-
gig tiber die Wand, wie sie es noch heu-
te tun.

Die endgiiltige Entwicklung zum White
Cube geschah 1938 auf der Interna-
tional Exhibition of Surrealism at the
Galerie Beaux-Arts. Die Bilder der Sur-
realisten hingen grofiziigig verteilt an
den Wiénden, aber Marcel Duchamp
revolutionierte den Weg wie man eine
Ausstellung inszenieren konnte indem
er fiir sein Werk 1200 Bags of Coal nur
Fufiboden und Decke benutzte.*
Duchamp hatte es geschafft den traditi-
onellen Ausstellungsraum auf den Kopf
zu stellen ** und eine Gruppenausstel-
lung mit vielen Kiinstlern vollstindig
zu dominieren.

“But if he were accused of dominating
the show, he could say he took only what
no one wanted - the roof and the little

spot on the floor; the accusation would
underline his (gigantic) modesty, his
(excessive) humility. No one looks at the
roof; it isn 't choice territory

- indeed it wasn’t (until then) territory at
all. Hanging over your head, the largest
piece in the show was unobtrusive phy-
sically, but totally obtrusive psychologi-
cally™®

Mit der Einbeziehung von Decke und
Fuflboden war der White Cube kom-
plett. An dieser Stelle zeigt sich auch
wieder der Wert von Adornos Defini-
tion der Kunst. Indem Duchamp etwas
schuf, was vollig gegen die Erwartungen
der Kulturindustrie und des Publikums
war, erzeugte er Chaos und riittelte die
Banausen auf.

Da Kunst nun tiberall platziert werden
konnte, wurde die Entscheidung was
wo platziert wird, ebenfalls wichtig.”
Der Ausstellungsraum ist nicht mehr
neutral, sondern Teil des Kontexts, und
er beeinflusst die Wahrnehmung des
Kunstwerks.

»1his knowledge changes the white wall,
since its content is composed of men-
tal projections based on unexposed as-
sumptions. The wall is our assumptions.
It is imperative for every artist to know
that content and what it does to his/her
work. %

Hier zeigt sich ganz deutlich die Ver-
bindung zu den &sthetischen Theorien,
die in Teil 1 erlautert wurden. Kunst-
werke, die nach Goodman stark vom
Wissen des Betrachters abhidngen und
sich nach Danto tberhaupt nur durch
ihre “aboutness” definieren, stehen in
einer Wechselwirkung zu diesem White
Cube.

Indem die weiflen Wénde selbst voller
Assoziationen stecken, beeinflussen sie
die Rezeption des ausgestellten Kunst-
werks. Indem das Kunstwerk immer
“lber” etwas ist, ladt es den Ausstel-
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Abb. 2 Abb. 3
Marcel Duchamps Installation “1200 Marcel Duchamps Installation “1200
Bags of Coal” Bags of Coal”




lungsraum mit Assoziationen auf, an die
sich der Betrachter bei spiteren Besu-
chen wieder erinnern wird. Ein konkre-
tes Beispiel fiir diese Wechselwirkung
wire eine Galerie mit einer bestimmten
politischen Ausrichtung. Da der Besu-
cher hier bereits weif8 welche Aussagen
die gezeigte Kunst vielleicht machen
konnte, betritt er die Ausstellung schon
mit bestimmten Assoziationen. Diese
beeinflussen dann seine Interpretation
der Kunst, wie Goodman und Danto
beschrieben haben. Im Gegenzug wird
er sich bei der nachsten Ausstellung in
dieser Galerie an die Kunst erinnern
und einige ihrer Assoziationen auf die
Galerie iibertragen.

2.2 Die Nutzung des White Cubes

Die vielfiltigen Nutzungsmoglichkei-
ten, die sich aus dem White Cube er-
gaben, haben zu verschiedenen Aus-
stellungstypen gefiihrt. Bis in die 80er
Jahre war die Tafelausstellung dabei do-
minierend. Dort wurde jedem Exponat
eine erkldrende Tafel zugeordnet, auf
der es mit Hilfe von Text und Bildern
erklart wurde. Die Erklarungen blieben
dabei auf einer rein kognitiven Ebene.”
In den 80er Jahren kam zusitzlich die
Inszenierungsausstellung auf. Anstatt
nur zu erklaren, versucht diese Ausstel-
lung die Exponate in ihrem Kontext zu
zeigen um sie so zu emotionalisieren.
Ein bithnenbildnerischer Einfluss ist
deutlich spiirbar.*’

Aktuell zeigt sich ein Trend zur Prozes-
sausstellung. Wo die Tafelausstellung
und Inszenierungsausstellung statisch
bleiben, versucht die Prozessausstel-
lung den Besucher mit einzubeziehen
und ihm Einfluss auf die Darstellung
zu geben. Indem der Besucher Einfluss
nimmt, fiihlt er sich als Teil der Ausstel-

lung und kann sich mehr mit ihr identi-
fizieren."' Alle diese Ausstellungstypen
stehen vor der Herausforderung, dass
sie vier verschiedene Besuchertypen
ansprechen und zufrieden stellen miis-
sen.

Der narrative Besucher moéchte eine
Ausstellung sehen in der eine vorge-
gebene, lineare Geschichte erzahlt be-
kommt. So etwas sieht man oft in histo-
rischen Ausstellungen wie zum Beispiel
in Stadtmuseen.

Dem explorativen Besucher geht es eher
darum etwas zu entdecken. Er hat eine
Grundinteresse, aber wenig tiefes Wis-
sen iiber das Thema. An den Stellen, die
ihn besonders interessieren, mochte er
sich selber in das Thema vertiefen kon-
nen.

Der faktische Besuchertyp besucht eine
Ausstellung mit einem bestimmten Ziel,
einer ganz bestimmten Frage. Er sieht
sich nur den Teil an, der sich genau mit
diesem Thema beschiftigt und erwartet
schnelle und direkte Antworten.

Der vierte Besuchertyp ist der ludische
Besucher, der sich Informationen spie-
lerisch erschlief3t.*?

Traditionell war es sehr schwer, diese
verschiedenen Besuchertypen mit ei-
ner Ausstellung anzusprechen, da sie
Informationen auf sehr verschiedenen
Weise verarbeiten. Mittlerweile wer-
den jedoch immer ofter neue Medien
eingesetzt, die zum gleichen Ausstel-
lungsstiick verschieden detaillierte In-
halte anbieten und so alle Zielgruppen
ansprechen konnen.
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Abb. 4:

Machine Art, 1934, im Museum of Modern Art,
New York. Die unter der Leitung von Albert Barr
gestalteten Ausstellungen zeichneten sich durch
eine Bereitschaft zu experimentieren aus, die in
den Galerieausstellungen der heutigen massen-
tauglichen Institutionen selten ist.



2.3 Raus aus dem White Cube

Obwohl Duchamp den Ausstellungs-
raum revolutionierte, erkannte er doch
das Museum oder die Galerie als den
richtigen Raum an um Kunst zu zeigen.
Andere Kiinstler wie Mondrian stellten
diese gegebene Autoritit bereits frith in
Frage®, aber es dauerte bis in die 1990er
Jahre, bis sich eine lebendige Ausstel-
lungsszene auflerhalb der etablierten
Museen und Galerien etablierte

“Much had been written about the ar-
tist groups that worked together on the
internet, and much of this writing has
adressed their political disdain for the
museum and gallery system or, at least,
their justifiable sense that they had no
need for it™*

Bei dieser Entwicklung kamen zwei
unterstiitzende Faktoren zusammen.
Zuerst die Tatsache, dass moderne
Medienkunst einfach schlecht fiir eine
Prasentation im White Cube geeignet
war. Medienkunst hat oft einen perfor-
mativen Charakter und braucht eine
gefithlte Verbindung zur Auflenwelt
- in einem White Cube fiihlt sie sich
dekontextualisiert an.*” Vor dem zuvor
erlauterten Trend zur Prozessausstel-
lung waren die dominierenden Ausstel-
lungsformen auflerdem immer linear.
Medienkunst ist jedoch flieflend, mit
vielen Verbindungen und Verdnderun-
gen®, und deswegen versucht sie sich
selbst Ausstellungsformen zu schaffen.
Ein zweiter Faktor war das Internet,
das es Kiinstlern nun erméglichte sich
einfach zu vernetzen und zu kommu-
nizieren. Plétzlich konnte man Gleich-
gesinnte finden und gemeinsame Aus-
stellungen organisieren, ohne dass man
auf die Kontaktvermittlung durch eine
Institution wie eine Galerie angewiesen

war.?

Diese Entwicklung fiihrt auch zu mehr
direktem Kontakt zwischen Kiinstlern
und Besuchern aufSerhalb des White
Cubes. Diese Ausstellungen finden oft
in Form einer Tradeshow statt. Dies
bezeichnet eine Ausstellung vieler ver-
schiedener Kiinstler, die nur einige we-
nige Tage an einem Ort bleibt und sich
dann auflost oder weiterzieht. Solche
Events sind einfacher zu organisieren
und billiger als langfristige Ausstellun-
gen. Auflerdem sind die Kiinstler oft
selbst anwesend, wodurch sie ihr Netz-
werke erweitern konnen und durch das
personliche Gesprich mit dem Besu-
cher einen viel tieferen Austausch errei-
chen.*

Einige Kiinstler sind der Meinung, dass
sie durch solche Ausstellungen in Kon-
takt mit “unverbrauchten” Betrachtern
kommen konnen, deren Meinung noch
nicht von der traditionellen Kulturin-
dustrie vorgeformt wurde. Das konnen
sie nicht in etablierten Galerien und
Museen erreichen.”

Hier deckt sich die Meinung dieser
Kiinstler mit Adornos Theorie, dass die
Vereinnahmung des Kunstwerks durch
die Kulturindustrie keine besseres Er-
leben von Kunst erméglicht, sondern
den Betrachter zum Banausen macht.
Indem die Kiinstler den Besucher ohne
den Umweg durch die Kulturindustrie
erreichen, konnen sie auf eine unver-
falschte Reaktion auf ihre Kunst hoffen.

Diese Tendenz zu neuen Ausstellungs-
formen sieht man auch momentan
in Miinchen, iberall entstehen neue
Moglichkeiten “junge zeitgendssische
Kiinstler” und ihre Kunst zu erleben.
Es werden Preise auflerhalb der tradi-
tionellen Kunstszene vergeben. Grup-
pen bilden sich, fordern einander und
vermarkten ihre Ausstellungen durch
soziale Netzwerke wie Facebook direkt
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an die Besucher. Aaber Artspace®, die
Galeria Autonomica® oder die Stroke
Kunstmesse®® sind nur einige von vie-
len.

Dieser Trend stellt letztendlich die Rol-
le des Kurators in Frage. Bei vielen die-
ser selbst organisierten Ausstellungs-
formen sind die Grenzen zwischen
Kiinstlern, Veranstaltern und Kurato-
ren schon vollstindig verschwommen,
jeder Teilnehmer nimmt im Laufe des
Projekts mehrere dieser Rollen ein.”
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3. Das Phanomen der
omniprasenten Informa-

tion

3.1 Der aktuelle Stand der
technischen Entwicklung

Das aktuelle Phinomen der omnipra-
senten Information entstand durch eine
Reihe von aufeinander aufbauenden
technischen Entwicklungen. Die Ver-
breitung von Breitbandanschliissen hat
dafiir gesorgt, dass Nutzer heute grofie
Datenmengen herunter- und hochla-
den konnen. Wo vor 20 Jahren noch
Modems oder ISDN benutzt wurde, ist
heute DSL 2000 oder noch schneller
Standard.**

Erst durch diese Geschwindigkeit wur-
de es moglich Internetseiten zu ent-
wickeln, die den Betrachtern grof3e
Datenmengen wie Fotos oder Videos
anbieten, oder auf die der Besucher
seine eigenen Medien hochladen kann.
Da man bis frither die im Internet ver-
brachte Zeit oft noch je Minute zahlen
musste, hat die Einfithrung von schnel-
len DSL-Flatrates das Surfen auch viel
billiger gemacht. Wahrend der Zugang
zum Internet frither teurer Luxus war,
ist er heute eine billige Selbstverstand-
lichkeit.Auch die im Internet angebo-
tenen Webseiten haben sich stark ver-
andert. Wo frither statische Angebote
der Standard waren, haben sich heute
Internetdienste durchgesetzt, die min-
destens eines der folgenden Kriterien
erfilllen und sich deswegen als Web
2.0 einordnen lassen: Sie beziehen die
kollektive Intelligenz der Benutzer mit

ein; sie bieten Daten die nur schwer
oder teuer zusammenzustellen sind
und wertvoller werden je hiufiger sie
genutzt werden; sie liberschreiten die
Grenzen einzelner Gerite und sie be-
ziehen den Long Tail mit ein.”

Mit dem Begriff Long Tail beschrieb der
amerikanische Journalist Chris Ander-
son 2004 das Phdanomen dass man im
unbegrenzten Internet nun nicht mehr
nur den Geschmack der Masse profita-
bel bedienen kann, sondern jetzt auch
die Millionen von kleinen Nischen da-
neben.*

Es haben sich viele Internetseiten oder
-Dienste entwickelt, die diese Kriterien
entsprechen und heute nicht mehr weg-
zudenken sind. Blogs und Microblogs
wie Twitter geben jedem die Moglich-
keit zu publizieren und die Publikatio-
nen anderer zu kommentieren. Soziale
Netze wie Facebook oder XING bilden
das soziale Leben eines Menschen im
Netz ab und erleichtern die Gruppen-
bildung und Kommunikation unterei-
nander. Angebote wie Wikipedia oder
Social-Tagging-Seiten nutzen die Intel-
ligenz der Masse um Themen zu erkla-
ren oder einzuordnen.”

In einer parallelen Entwicklung wur-
de auch der mobile Zugriff auf das In-
ternet immer leichter. Der langsamere
WAP Standard zur Dateniibertragung
wurde durch GPRS/EDGE ersetzt, in
Ballungsraumen kann man sogar mit
UMTS oder noch schnelleren Stan-
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dards wie HSPA ins Internet.

Diese Entwicklung fithrt nun zu einer
Konvergenz im vielfiltigen Sinne. Mo-
bile und stationdre Geriten sind nun
gleich gut verbunden und bieten dem
Nutzer die gleiche Interneterfahrung.
Die verschiedenen Medien von Text
tiber Audio bis hin zu Video konver-
gieren nun ebenfalls zu integrierten
Angeboten, die auch mobil angesehen
werden konnen. Auflerdem fiithrt die
Ausstattung moderner Smartphones
dazu, dass es zu einer Konvergenz meh-
rerer Gerdte kommt. Das Telefon und
mobile Internetgerit ersetzt gleichzei-
tig die Kamera, den Kompass, das Dik-
tiergerdt, den Wecker und viele andere
Gerite. Es wird immer selbstverstdnd-
licher, dass jeder all diese Gerdte per-
manent dabeihat. Das eingebaute GPS-
Modul erweitert die vorab aufgezahlten
Internetdienste um eine wichtige Kom-
ponente: Dienste, die auf den aktuellen
Ort des Benutzers abgestimmt sind, so-
genannte Location-Based Services.”

Obwohl sie so komplex sind, wurden
die Gerdte immer leichter bedienbar.
Zum Einen haben sich Nutzer an die
notigen Verhaltensweisen gewohnt,
zum Beispiel dass man auf einen Link
nicht doppelklicken muss. Zum an-
deren hat die Industrie durch neue
Geridte mit Touchscreen und bessere
Software erreicht, dass sich auch tech-
nisch nicht versierte Kunden mit diesen
Geridten ausstatten. Einem Bericht der
britischen Medienaufsicht Ofcom aus
dem Jahr 2011 zufolge nimmt die In-
ternetnutzung mit dem Handy in allen
groflen europdischen Lindern und in
allen Altersgruppen deutlich zu, wih-
rend die Internetnutzung am Compu-
ter stagniert oder sogar zuriickgeht.
Der Punkt, an dem der mobile Zugang

den stationaren tiberholt, ist nicht mehr
weit entfernt.”

3.2 Gesellschaftliche Verinderungen
bisher

Das menschliche Verhalten hat sich
durch diese technischen Entwicklun-
gen auch bereits verdndert. Die Ge-
wohnung an mobile Erreichbarkeit und
standige Verbindung zum Netz hat sich
schon heute aus der technischen Welt
in die soziale Welt bewegt und uns ver-
andert, wie der amerikanische Medien-
professor Clay Shirky erklart:

“The assumption that things can be
linked, that they can be found easily
wherever they are, that they can be ac-
cessed easily, and that they can be shared
easily, these are all metaphors that are
moving from the [...] electronic layer up
into the social layer. These are just as-
sumptions that people have of their lives
with one another. People are rebuilding
their social life around those kinds of as-
sumptions™®

Der spanische Soziologe Manuel Cas-
tells, der sich insbesondere mit dem
Einfluss der Informationstechnik auf
die Gesellschaft beschiftigt, hat bereits

neue soziale Normen identifiziert.

Dass das Mensch immer mobil online
sein kann gibt uns ‘safe autonomy’. Man
wird unabhdngig von Orts- und Zeitz-
wiangen, und damit noch freier. Gleich-
zeitig gibt es auch ein stirkeres Getiihl
von Sicherheit, denn man kann im-
mer in Kontakt bleiben mit den wich-
tigen Personen, selbst wenn man wo
anders ist - zum Beispiel eine Familie
mit vielen Kindern, die ihre verschie-
denen Termine koordiniert, oder ein
Geschiftsreisender, der in Kontakt mit
Kollegen bleiben kann. ¢

Nachdem eine Zeitlang Mobilitdt eine
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wichtige Entwicklung war, ist sie heute
nur noch selbstverstandlich. Jetzt ist die
Fahigkeit immer verbunden zu sein mit
seinen Freunden und Interessen das
wichtigste Kriterium. Castells nennt das
‘Relentless Connectivity’®® Heute sind
personliche Netzwerke nicht mehr sta-
tisch, sondern dndern sich permanent.
Je nach Projekt und Stimmung fiigt
man Leute hinzu oder 16scht sie wieder
und bildet so ‘Networks of Choice’.
Da durch all diese Entwicklungen ver-
schwimmen die frither wichtigen Ka-
tegorien von Ort und Zeit - man kann
alles von tberall machen. Jetzt kann
man am Flughafen oder im Auto arbei-
ten, mit der Familie telefonieren, Filme
sehen, Musik horen, etc. Wo es frither
Normen gab, was man wo machen soll,
ist jetzt der Individualismus wichtiger
geworden - individuelle Projekte und
Interessen sind wichtiger als die Erwar-
tungen der Umwelt. Jeder schafft sich
seinen eigenen kleinen privaten Raum,
indem er die Umwelt einfach ignoriert,
und macht dort was er will, Castells
nennt dies “The Blurring of the Social
Context of Individual Practice’ *°

Die Gewohnung an all diese Vorteile
von mobiler Kommunikation und stin-
digem Verbunden-Sein hat letztendlich
dazu gefiihrt, dass Benutzer dies als ihr
gutes Recht betrachten. Laut Castell ist
es fiir sie gleichzeitig ‘personal value’
und ‘social right’. %

Die weitgehende Individualisierung,
die Castells beschreibt, hat auch Aus-
wirkungen auf das Verhiltnis zwischen
Experten und Amateuren. Die neue di-
gitale Gesellschaft ist demokratischer
und hat weniger Respekt vor Exper-
ten.”’

Frither hat man Informationen in Bii-
chern gefunden, die von Experten ge-
schrieben wurden, die sich jahrelang

mit einem Thema beschiftigt hatten.
Heute werden durch das Internet und
Web 2.0 im Gegensatz dazu die Ama-
teure gefeiert. Die Biicher der Exper-
ten werden von Wikipedia und andere
Websiten, auf denen sich jeder selbst
einbringen kann, ersetzt. Die Leute ge-
wohnen sich daran selber zu schreiben
und den Informationen anderer Ama-
teure zu vertrauen. Gleichzeitig gewoh-
nen sie sich daran, fiir diesen Beitrag gar
nicht oder nur wenig bezahlt zu werden
und andere gar nicht oder nur wenig
dafiir zu bezahlen.®® Ein gutes Beispiel
dafiir ist iStockPhoto.com,” wo Ama-
teurfotografen ihre Bilder hochladen
koénnen und Magazine oder Agenturen
sie kaufen konnen. Der Markt fiir ein-
fache illustrative Fotos ohne kiinstleri-
schen Anspruch wurde so vollstindig
verdndert und eine einfache Einnah-
mequelle fiir professionelle Fotografen
ist weggefallen.

Da diese Entwicklung dazu fiihrt, dass
viele der ehemaligen Experten ihre Stel-
le verlieren, wird der Trend zum Ama-
teur sogar noch verstirkt. Deswegen
miissen jetzt Nutzer neue Medienkom-
petenzen entwickeln, die ihnen helfen,
vertrauenswiirdige Informationen von
anderen zu unterscheiden.”

3.3 Bisheriger Einfluss dieser Veridn-
derungen auf die Kunstwelt

Diese Entwicklung zu mehr Autono-
mie, mehr Individualismus und mehr
Kommunikation, die jeder Mensch
durchgemacht hat, wird natiirlich auch
Einfluss auf die Kunstwelt haben. Eine
wichtige Entwicklung ist der bereits in
Abschnitt 2.3 beschriebene Trend von
Kunstschaffenden raus aus dem insti-
tutionellen White Cube hin zu flexiblen
selbst kuratierten Ausstellungen.

Innerhalb der Institutionen tut man
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sich jedoch schwer sich anzupassen, da
die neuen sozialen Normen im totalen
Gegensatz zum traditionellen Prinzip
der Kunstwelt sind.

Peter Weibel, Vorstand des ZKM Karls-
ruhe vergleicht traditionelle Museen
mit der Arche Noah. Sie haben nur
wenig Platz und miissen deswegen aus-
wihlen, was sie fiir wichtige und richti-
ge Kunst halten. Eine strenge Selektion
findet statt und nur wenige Werke wer-
den fiir die Nachwelt aufbewahrt. Die
meiste Kunst einer Epoche geht einfach
verloren.”!

Auf der andere Seite steht das zuvor er-
lauterte Web 2.0. Ein Plattform, in der
nichts verloren geht sondern die alles
speichert, kopiert und kommentiert.
Dieses Prinzip steht kontrdar zum Mu-
seum und fiihrt dazu, dass sich auch in
der Kulturwelt der in Teil 3.2 beschrie-
bene Gegensatz zwischen Amateuren
und Experten stark herausbildet.”

“Die Kultur war durch das Prinzip Arche
Noah bisher ein Flaschenhals, durch den
nur sehr wenige durchgekommen sind.
Die Netzplattformen des 21. Jahrhun-
derts haben diesen Flaschenhals erwei-
tert - fast alle kommen durch. Alle Ama-
teure konnen sich alle ihre Fotos zeigen,
allerdings ist damit ihr Amateurstatus
nicht aufgehoben. Wir haben zwar nun
eine Arche Noah, die Platz hat fiir alle,
aber sie ist damit keine Plattform mehr
fiir Auserwdhlte. Das Bediirfnis einer
groffen Zahl von Mitgliedern der Ge-
sellschaft, selbst kreativ zu sein, hat nun
endlich seine Arche gefunden, allerdings
um den Preis, dass diese Arche nicht als
Kulturarche gilt, sondern als Amateurar-
che. Denn Kultur findet weiterhin in den
traditionellen Institutionen wie Verlagen
und Museen statt. Es entsteht also eine
Kluft zwischen Amateurkultur und Feu-

dalkultur””
Die Tatsache, dass Museen sich damit

gegen neue soziale Normen stellen,
die von vielen Menschen bereits als ihr
personliches Recht angesehen werden,
sollte den Museen zu denken geben.

3.4 Zukiinftige Techniken und not-
wendige Anpassungen der Kunstwelt

Die in Teil 3.1 beschriebene technische
Entwicklung, die heute zum Phianomen
der omniprasenten Information gefiihrt
hat, wird natiirlich weitergehen. Durch
neue technische Moglichkeiten, an de-
nen schon jetzt geforscht wird, dndert
sich das Verhalten des Menschen noch
weiter.

Um diese Entwicklungen zu identi-
fizieren, die schon bald ins Alltags-
leben kommen, wurde ein Interview
mit Heinrich HufSmann, Professor der
Medieninformatik an der Ludwig-Ma-
ximilians-Universitdt Miinchen, durch-
gefiihrt.

Innerhalb von weniger als 10 Jahren
wird es moglich sein, jede Fliche zu ei-
nem interaktiven Display zu machen.
Mit projizierten Displays wie Smart-
boards sind grofle interaktive Fichen
heute schon moglich. Auch wird heu-
te schon an berithrungsempfindlichen
Flichen in beliebiger Form und Wol-
bung gearbeitet, zum Beispiel von Mi-
crosoft im Project Touch Sphere oder
an der LMU im Projekt Curve. In Zu-
kunft werden flexible Displays, die nur
noch eine biegbare Folie sind und wie
Tapeten auf Winde geklebt werden
kénnen, moglich sein.”

Wenn jede Fliche ein Display sein
kann, wird sich auch der White Cube
daran anpassen. Wo heute noch jede
Wand eine weifle Fliche fiir Assozia-
tionen des Betrachters oder des Werks
ist, konnten sich so ganz neue Moglich-
keiten 6ftnen diese Assoziationen sicht-
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bar zu machen. Der White Cube und
das Kunstwerk konnten endgiiltig ver-
schmelzen anstatt sich nur gegenseitig
zu beeinflussen. Auch die Interaktion
von Mensch und Maschine wird einfa-
cher werden. Die Gestensteuerung, an
die sich der Mensch dank Nintendo Wii
und Microsoft Kinect schon anfingt zu
gewohnen, wird immer normaler wer-
den. Die Verkniipfung mehrerer Gerite
untereinander wird fortschreiten und
Menschen werden es als normal anse-
hen, mit ihrem Smartphone andere Ge-
rite zu steuern.”

Diese beiden Entwicklungen erdffnen
neue Moglichkeiten dem Besucher in
einer Ausstellungssituation Mehrwert
zu bieten. Zum einen werden hdohe-
re Formen der Interaktivitit moglich.
Anstatt nur ein fertiges Medium auf
Knopfdruck abzuspielen, konnten Aus-
stellungselemente dem Besucher eine
Welt bieten, in der er Dinge frei kom-
biniert und verwendet. Zum anderen
wird Personalisierung noch wichtiger
werden. Man konnte den Besucher
anhand seines Smartphones oder ein-
fach seines Gesichtes identifizieren und
dann das gesamte Ausstellungserlebnis
auf ihn abstimmen. Wenn man weif3
wer sich an welcher Station fiir welche
Informationen in welcher Sprache in-
teressiert hat, wird man die folgenden
Stationen automatisch anpassen kon-
nen. Diese Art der Interaktion wird
auch notwendig sein, um kommende
Generationen zu involvieren.

Durch die Artdes Medienkonsums im
Internet wird die Aufmerksamkeits-
spanne des Betrachters immer kiirzer
und gleichzeitig sind Nutzer immer
mehr bereit, Daten iiber sich preiszu-
geben wenn sie im Gegenzug ein genau
fir sie zugeschnittenes Angebot be-
kommen.”

Nach Aussage von Professor HufSmann
stellen sich Industrieunternehmen be-
reits auf breiter Front auf diese Ver-
anderungen ein und kooperieren mit
Universititen in der Erforschung neu-
er Moglichkeiten und Bedienkonzep-
te - vom Automobilhersteller der seine
Autos sicherer machen mochte bis hin
zum Anbieter von Kiichengeriten der
seine Gerite besser bedienbar machen
mochte.

Kulturinstitutionen, mit Ausnahmen
einiger Theater die neue Medien im
Bithnenbild einsetzen, sind jedoch
tiberhaupt nicht an diesem Feld be-
teiligt. Teilweise lehnen sie sogar Ko-
operationsangebote der Forscher ab.”
Obwohl die technische Entwicklung
sich immer weiter beschleunigt, hat die
Kulturwelt noch nicht geschafft iiber-
haupt zum heutigen Entwicklungsstand
aufzuschlieflen. Hier zeigt sich auch ein
gewissen Widerspruch zu der Theorie
von Walter Benjamin, die in Teil 1.1.
erlautert wurde. Wo in seiner Zeit die
Kunst noch aktiv an der Entwicklung
neuer Ausdrucksformen mitgearbeitet
hat und beim Schritt von der Fotogra-
fie zum Film geholfen hat, ist sie heute
hinterher. Die Fithrungsrolle hat nun
die Industrie tibernommen. Dies liegt
weniger an moglichen Kosten sondern
vielmehr an fehlendem Interesse fiir die
Méglichkeiten der Technik und die da-
raus folgenden gesellschaftlichen Ver-
anderungen.

Das deckt sich auch mit den Einschit-
zungen anderer Experten. Peter Weibel,
Vorstand des ZKM in Karlsruhe warnt
ebenfalls davor, dass Museen sonst Ge-
fahr laufen, die jiingere Generation zu
verlieren.

“Wenn Sie ins Museum gehen, sind Sie
heute immer zeitlich und rdumlich ge-
bunden - Sie erleben das Museum ers-
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tens ortsgebunden, in dem Augenblick,
in dem Sie im Gebdude vor einem Kunst-
werk stehen. Sie konnen die Werke des
Museums auch nur wihrend der Dau-
er Thres Aufenthalts in diesem Gebdude
und zu dessen Offnungszeiten erleben.
Wenn Sie das Museum verlassen haben,
dann ist das einzige, was Sie mitnehmen
konnen, ein Ausstellungskatalog, in dem
die Werke idealerweise abgebildet sind.
Sie konnen natiirlich heutzutage auch
die Website des Museums anschauen,
auf der Sie dann meist sehen kiénnen,
welche Werke das Museum besitzt, dhn-
lich aufgemacht wie ein Katalog”®

Joachim Sauter, Griinder der Medien-
agentur Art+Com, die unter anderem
Installationen fiir das BMW Museum
entworfen hat, und Professor fiir “New
Media” an der Universitat der Kiinste
Berlin ist der Meinung, dass Besucher
in Zukunft “Bottom Up” eingebunden
werden miissen. Statt Informationen
zu publizieren sollten Museen mit Be-
suchern diskutieren, zum Beispiel Mit-
sprache bei der Auswahl von Kiinstlern
erlauben, die Organisation von Aus-
stellungen transparent machen oder
Fragen tber Twitter beantworten, etc.
So wird man auch die neue Generation
von Mediennutzern wieder ins Muse-
um locken konnen, denn sie ist prin-
zipiell an so einem physischem Treff-
punkt interessiert.

“Neue Medien fiihren zu eine Renais-
sance zu Kommunikation im Raum [...]
Die Menschen wollen weg von ihrem
Rechner, zuriick im Physischen Raum,
und mit richtige Menschen Kunst erle-
ben.”

Diese Art von Teilnahme wird auch die
Kunstwerke selbst beeinflussen.

“Die Qualitit der neue Medien kennen
die Leute einfach und erwarten es auch
im Museum [...] Die Besucher machte

teilnehmen an der Kunst, wie er auch
beim Rechner zu Hause gewohnt ist™
Mit der Zeit werden neue Techniken
vollig selbstverstandlich Teil mancher
Werke werden, und zwar nicht als of-
fensichtlicher viereckiger Bildschirm,
sondern als unauffillig und passend in-
tegrierter Teil.*!
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4. Mogliche Fragen
durch omniprésente In-

formation

4.1 An das Wesen der Kunst und Er-
lebnis des Betrachters

Die in Abschnitt 1 erlduterten Theori-
en zeigen, dass Kunst ein sehr dynami-
sches Thema ist und sich das Verstdnd-
nis des Begrifts Kunst stindig dndert
und entwickelt. Eine Kombination der
dort aufgefithrten Kunstbegriffe dient
als Basis fiir die in Teil 5 folgenden Ex-
perteninterviews.

Gemafs Walter Benjamin entsteht aus
Einzigartigkeit und Nicht- Reprodu-
zierbarkeit die Aura des Kunstwerks.
Die Orts- und Zeitgebundenheit zwingt
auflerdem zum totalen Einlassen des
Betrachters auf das Kunstwerk. Ob-
wohl die Kunst zwar mittlerweile nicht
mehr am Treiben des technischen Fort-
schrittes beteiligt ist, wie in Abschnitt
3.4 festgestellt, so wird sie doch immer
noch von ihm beeinflusst.

Adorno betont die Ritselhaftigkeit des
Kunstwerks und seinen Abwehrkampf
gegen die Vereinnahmung und Verein-
fachung durch eine kommerzialisierte
Kulturindustrie. Statt des Rétsels und
des Versuchs personlicher Deutung im
Chaos, ist der Besucher versucht ober-
flachlich zu geniessen.

Fihrt omnipréisente Information nun
dazu, dass selbst jene Werke, die sich
noch eine Aura bewahren konnten, da
sie orts- und zeitgebunden waren, ihre
Aura verlieren? Verandert sich das Ein-

lassen des Betrachters auf das Kunst-
werk, da nun eine weitere Ablenkungs-
quelle vorhanden ist?

Wie wird die Gewohnung an omni-
prasente Information die Erwartungen
der Betrachter verdndern? Zerstort das
Aufkommen omnipréasenter Informa-
tionen die Rétselhaftigkeit der Kunst,
weil es das Recherchieren einer Inter-
pretation noch einfacher macht und die
Motivation personlich zu rétseln noch
kleiner?

Goodman hat deutlich gemacht, wie
abhdngig Kunst von der Zeit und vom
Wissen des Betrachters ist. Wenn das
Wissen um Bedeutungen verblasst,
dann verliert das Werk seinen Status als
Kunst. Danto hat beschrieben, dass der
entscheidende Unterschied zwischen
einem Kunstwerk und einem sonst
identischen Gegenstand der Bezug ist.
Erst die Tatsache dass das Werk etwas
“lilber” den Menschen und die Gesell-

schaft aussagt, macht es zur Kunst.

Zeigen sich hier positive Auswirkungen
omnipréisenter Information und stén-
diger Recherchierbarkeit, weil das ver-
fiigbare Wissen des Betrachters steigt
und er Bedeutungen leichter verstehen
kann? Kann der Betrachter auch mit
weniger Vorbildung die “aboutness”
von Kunst aus vergangen Jahren noch
erkennen und wird Kunst so leichter
zuginglich?
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4.2 An die Ausstellungskonzeption

Das Aufkommen omniprasenter In-
formation fiihrt auch beim Thema der
Ausstellungskonzeption zu vielen span-
nenden Fragen.

Die Entwicklung der Ausstellungspra-
xis hat im 20. Jahrhundert zum White
Cube gefiihrt, bei dem das Kunstwerk
inszeniert wird und die Umgebung Teil
der Wirkung des Kunstwerks ist. In-
nerhalb des White Cubes haben sich
verschiedene Ausstellungstypen her-
ausgebildet, von der althergebrachten
Tafelausstellung zur modernen Prozes-
sausstellung. Alle diese Ausstellungsty-
pen haben jedoch gemeinsam, dass sie
versuchen miissen, die Informationsbe-
diirfnisse sehr verschiedener Besucher
zu befriedigen.

Wie wird sich der White Cube nun wei-
terentwickeln, um auch im Zeitalter
omniprasenter Information eine pas-
sende Ausstellungsfliche zu bleiben?
Welche Verdnderungen werden gesche-
hen, damit auch Medienkunst ange-
messen prasentiert werden kann?

Wird die Tatsache, dass jeder Besucher
potentiell bereits alle Informationen da-
bei hat, sich auch auf die Ausstellungs-
konzeption auswirken? Verschiebt sich
der Fokus vom Erklaren aller Hinter-
grundinformationen zum Hinweisen
auf vorhandene Quellen? Gibt es in Zu-
kunft noch mehr Interaktivitdt in Aus-
stellungen, zum Beispiel mit der Mog-
lichkeit Exponate zu kommentieren?

Die durch das Internet mdgliche Ver-
netzung von Kiinstlern hat auflerdem
dazu gefiihrt dass Netzwerke auferhalb
der traditionellen Kunstszene entstan-
den sind und dort immer mehr Ausstel-
lungen stattfinden.

Wird die omnipriasente Informati-
on dieses Phdnomen noch verstirken
und damit zu noch mehr Aktivitat au-
Berhalb der traditionellen Kunstszene
fithren? Wird damit die Abgrenzung
der “ausgebildeten” Kiinstler aus dem
Akademiesystem von den “Amateuren”
schwieriger, kann dann endgiiltig jeder
ein Kiinstler sein? Welche Rolle spielen
Museen und Galerien bei dieser Frage
in Zukunft?

Welche Auswirkungen hat diese Ent-
wicklung auf die Rolle des Kurators?
Wird er durch die selbstorganisierten
Ausstellungen obsolet, oder bedeutet
die Masse an zuginglicher Information
dass es wieder mehr Bedarf nach Ein-
ordnung gibt?
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5. Die Antworten der

Experten

Die in Abschnitt vier aufgeworfenen
Fragen sind so aktuell, dass sie in der
Literatur bisher kaum bearbeitet wur-
den. Deswegen sollen Interviews mit

Experten helfen, Antwortansitze zu
finden.

Dr. Christian Gries (im Interview mit
CG abgekiirzt) ist Kunsthistoriker und
Inhaber der Medienagentur janusme-
dia, die sich auf die Umsetzung digi-
taler Kommunikation fiir Kulturein-
richtungen spezialisiert hat. Zu seinen
Kunden zdhlen Kultureinrichtungen
wie das Haus der Kunst, das Lenbach-
haus, das Bayerische Nationalmuseum
oder das Stddel in Frankfurt, und wis-
senschaftliche Institute wie das Deut-
sche Forum fiir Kunstgeschichte in Pa-
ris oder das Kunsthistorische Institut in
Florenz. Auflerdem ist er Veranstalter
der Tagung “Aufbruch. Museen und
Web 2.0%, die dieses Jahr zum zweiten
Mal in Miinchen stattgefunden hat.*
Als jemand der den aktuellen Trend zur
omniprasenten Information und die
aktuellen Reaktionen der Museums-
landschaft darauf sehr gut kennt, ver-
tritt Dr. Gries im Interview sowohl die
Seite der Internetexperten, als auch die
der Museen.

Ebbe Stub Wittrup (im Interview mit
ESW abgekiirzt) ist ein didnischer Kiinst-
ler, der an der Akademie der bildenden
Kiinste in Prag ausgebildet wurde und
heute in Kopenhagen lebt und arbei-
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tet. Seine Werke werden international
in Soloausstellungen und als Teil von
renommierten Gruppenausstellungen,
wie zum Beispiel der Art Basel und der
Herbstausstellung der Kunsthalle Char-
lottenburg gezeigt. Sie sind in Samm-
lungen wie der Thyssen-Bornemisza
Contemporary Art in Wien, dem Da-
nischen Museum fiir Fotografie oder
der Falconer Gallery in den USA ver-
treten.®

Vom Kulturjournalisten Michael Jeppe-
sen wurde er als “Wikipedia- Kiinstler”
bezeichnet, da sich seine Werke teil-
weise erst erschlieffen wenn man ihre
Beziige am Computer recherchiert.®
Wittrups Rauminstallation “The Indi-
an Rope Trick” besteht beispielsweise
aus einem scheinbar schwebenden Seil,
einem Stapel der Chicago Tribune vom
9. August 1890 auf dem FufSboden, und
einer Leserbriefseite der Zeitung an der
Wand. Der Artikel beschreibt die an-
gebliche Reise eines Redakteurs durch
Indien und seine Uberzeugung dass
ein dort gezeigter Seiltrick auf Hypnose
basiert. Der Leserbrief ist die wiitende
Antwort einer spirituellen Leserin und
ihre Verteidigung der iibernatiirlichen
Krifte. Erst wenn man den Namen des
Redakteurs, Fred S. Ellmore, recher-
chiert, findet man heraus dass es sich
bei diesem Artikel um eine fiktive Ge-
schichte handelt mit dem reinen Ziel die
Auflage zu steigern - das Pseudonym ist
schon ein Hinweis darauf. Diese Entde-
ckung fiihrte spéter zu einem kleinen
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Medienskandal. Der Artikel war jedoch
so gut geschrieben dass der eigens fiir
den Artikel erfundene Seiltrick spater
fiir wahr gehalten wurde und wirklich
in das Repertoire von Zauberkiinstlern
aufgenommen wurde. Nur wenn man
als Betrachter diese Recherche leistet,
kann man vollstindig verstehen wie
sich das Werk mit unserer Konstruktion
von Realitdt beschiftigt. Dieser Mecha-
nismus gilt auch bei vielen anderen ak-
tuellen Werken von Ebbe Stub Wittrup,
weswegen seine Werke besonders vom
Trend zur Recherchierbarkeit profitie-
ren und er hier im Experteninterview
die Seite des Kiinstlers vertritt.

Julian Koschwitz (im Interview mit JK
abgekiirzt) ist Interaction Designer und
Kiinstler. Nach einer Ausbildung an der
Zuricher Hochschule der Kiinste tiber-
nahm er zuerst den Posten des Interac-
tive Art Directors beim Colors Magazi-
ne, wo er an der Schnittstelle von Print
und Web arbeitete. Er war Dozent an
der Universidad Complutense de Ma-
drid, leitete Workshops an der Nuova
Accademia di Belle Arti in Mailand,
und unterrichtete im Masterprogramm
Creative Direction der Hochschule fiir
Gestaltung Pforzheim. Heute ist er Pro-
fessor an der Freien Universitat Bozen-
Bolzano. Neben diesen akademischen
Posten ist Julian Koschwitz jedoch auch
selber Kiinstler, dessen Installationen
sich mit der omniprésenten Informati-
on beschiftigen. Die Installation Flick
KA, die im Eingangsbereich des ZKM
Karlsruhe steht, erlaubt es allen Besu-
chern selbst Teil des Museums zu wer-
den. Sie konnen sich entweder im Fo-
toautomaten, der Teil der Installation
ist, fotografieren lassen, oder selber Bil-
der auf der Homepage hochladen. Die
so entstandene Portratgalerie wird auf
den Bildschirmen im ZKM und auf der
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Homepage gezeigt. So wird das demo-
kratische Versprechen der Fotografie
eingelost und das Museum zum Biir-
gerforum gemacht.®

Seine aktuelle Installation On Jour-
nalism # 2 Typewriter schreibt kurze
Geschichten tiber Journalisten, die bei
der Ausiibung ihres Berufes getotet
wurden. Sie nutzt online verfligbare
aktuelle Informationen um daraus Ver-
bindungen herzustellen und wandelt
diese in grafische Darstellungen um.
Eine elektronisch gesteuerte Schreib-
maschine schreibt diese auf Endlos-
papier und verzerrt das Bild dabei. Je
mehr das Land, in dem der Journalist
starb, freien Journalismus behindert,
desto verzerrter wird das Druckbild.®
Da Julian Koschwitz Teil des akademi-
schen Diskurses tiber Design und Kunst
ist, und da seine Installationen sich mit
den zuvor in der Arbeit erlduterten
Phianomenen beschiftigen, vertritt er
im folgenden Interview ebenfalls die
Seite der Kiinstler.

Patrizia Dander (im Interview mit PD
abgekiirzt) ist Kuratorin am Haus der
Kunst in Miinchen. Nach einem Volon-
tariat am Kunstverein fir die Rheinlan-
de und Westfalen Diisseldorf und der
Leitung des Kunstraums White Light
in Diisseldorf arbeitet sie seit 2007 am
Haus der Kunst.*” Dort hat sie unter an-
derem die aktuell gezeigte Ausstellung
BILD-GEGEN-BILD kuratiert.

Sie vertritt in diesem Experteninter-
view die Seite der Museen, insbesonde-
re der Kuratoren.

Susanne Touw (im Interview mit ST ab-
gekiirzt) ist Kuratorin an der Sammlung
Goetz in Miinchen und beschiftigt sich
dort insbesondere mit Medienkunst.*®
Wie Frau Dander soll auch sie im Ex-
perteninterview die Seite der Museen,
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insbesondere der Kuratoren, vertreten.

5.1 Zum Wesen der Kunst und Erleb-
nis des Betrachters

Die einfache Moglichkeit, Werke zu re-
cherchieren, konnte verschiedene ne-
gative Effekte haben. Die Ritselhaftig-
keit im Sinne Adornos wiirde bedroht
wenn Werke zu leicht erklarbar wer-
den, und Besucher wiren leichter ab-
gelenkt. Gleichzeitig erweitert sich aber
das Wissen des Besuchers, was ihm im
Sinne Goodmans neue Moglichkeiten
offnet und der Kunst im Sinne Dantos
tiberhaupt erst eine Bedeutung gibt.
Gleichzeitig fiihren die neuen tech-
nischen Moglichkeiten auch zu noch
mehr Reproduktionen, die noch we-
niger orts- und zeitgebunden sind als
jene, tber die sich schon Walter Benja-
min Gedanken gemacht hat.

Welchen Effekt hat es auf die Kunst, dass
sie durch die technische Entwicklung we-
niger orts- und zeitgebunden wird - zum
Beispiel durch  Online-Ausstellungen,
oder Fotos die Besucher hochgeladen ha-
ben?

CG: Kandinsky hat ja gesagt “jedes
Kunstwerk ist ein Werk seiner Zeit”. Die
digitale Welt wird also auch Einfluss auf
die Kunst bekommen. Weniger auf die
Rezeption der Experten, aber die po-
puldre Rezeption der Kunst wird sich
dadurch dramatisch verdndern, weil
Menschen einfach anders mit Kunst
umgehen werden. Der digitale Raum
wird sich neben dem realen als ein In-
formations- und Erlebnisraum etablie-
ren. Chris Dercon, ehemaliger Direktor
des Haus der Kunst und heute Direktor
der Tate Modern, hat gesagt das Muse-
um der Zukunft wird eine “Plattform”
und diese Plattform wird mehrere Biih-
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nen haben - eine reale und verschiede-
ne digitale. Menschen werden Besucher
auf all diesen Plattformen. Die Tate in
London analysiert dies heute schon und
hat gemerkt dass sie schon heute mehr
Besucher online hat als im Gebaude
selbst. Das ist keine Verdrangung, wie
wir es in Deutschland noch oft denken,
sondern muss in Zukunft als Gesamt-
schau betrachtet werden.

ESW: In der digitalen Welt wird es ei-
nen neuen dreidimensionalen Raum
geben, eine neue Form der Vermittlung
fir vertiefende Informationen. Diese
digitale Welt wird aber nicht den physi-
schen Raum, den wir aus Museum und
Galerie kennen, verdrangen. Der Besu-
cher braucht einen physischen Raum
in den er eintreten kann um Kunst zu
erleben und wirken zu lassen. Virtuelle
Ausstellungen konnen nie das gleiche
Erlebnis hervorbringen, deswegen muss
man auch das originale Kunstwerk an-
schauen konnen. Online-Ausstellungen
sind eine neues Genre in der Kunst aber
sie werden nicht die traditionellen Aus-
stellungsformen bedrohen.

JK: Gerade fiir Projekte in der Interak-
tivitait und Medienkunst ist es absolut
vorteilhaft. Ich habe selber in Spanien,
Deutschland, Italien gelebt und gear-
beitet, und die Kollegen die ich damals
kennen gelernt habe, leben heute in
Stidafrika, Brasilien und Dubai. Heute
arbeiten wir daran eine gemeinsame
Ausstellung zu planen, und es ist pro-
blemlos zwischendurch im Alltag mog-
lich. Die fertige Ausstellung wird na-
tiirlich an einem Ort sein, zu dem wir
alle kommen. Aber die Moglichkeit zu
kollaborieren ist ein toller Fortschritt.
Oder wenn man meine aktuelle Instal-
lation nimmt, die ja in Echtzeit Infor-
mationen aus dem Internet nutzt, die
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ist ja inhaltlich Gberhaupt nicht mehr
ortsgebunden. Sie funktioniert an je-
dem Ort.

PD: Ganz praktisch gesprochen glaube
ich es hat einen enormen Effekt. Ich
konnte mir selber gar nicht vorstellen zu
arbeiten ohne all die Informationen die
ich mir iibers Internet besorgen kann.
Das ist ein unbezahlbares Tool fiir die
Recherche. Und es hilft auch unserer
eigenes Wissen zu teilen, heute kann je-
mand aus Mexico City unser Symposi-
um auf Youtube verfolgen. Das finde ich
auch toll, dass so unser Wissen weniger
ortsgebunden ist. Ich denke aber nicht,
dass Online-Formate in absehbarer Zeit
die herkommliche Ausstellung ablésen
konnen. Es gab ja Versuche Online-
Galerien und Museen aufzubauen, aber
alles nur mit mégligem Erfolg.

ST: Fir das Medium Video ist das
Schéne an Online-Ausstellungen, dass
der Rezipient sie an jedem Ort zu jeder
Zeit ansehen kann und auch entschei-
den kann, mit wem er die Kunstwerke
ansieht. Ich denke, dass mehr als die
Kunst selbst das Verhalten der Men-
schen beeinflusst wird. Vielleicht wird
die Hemmschwelle niedriger sich Kunst
anzusehen fiir Menschen die nicht
ohne weiteres ins Museum gehen wiir-
den. Fiir grof3formatige Gemélde und
Skulpturen bzw. Installationen gibt es
natiirlich keine Alternative als selbst an
den Ausstellungsort zu gehen, um die
Arbeiten zu ,erleben”,

Wiirden solche Reproduktionen (iiber-
haupt gleichwertig erlebt werden, wenn

ihnen die Aura des ,originalen” Kunst-
werks fehlt?

CG: Das digitale Kunstwerk wird na-
tiirlich nie das Original ersetzen. Aber
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die digitale Reproduktion wird ein ganz
neues Kunsterlebnis erméglichen, weil
die User online die Reproduktionen
in einen personlichen Zusammenhang
stellen, eine Geschichte daran kniipfen.
So 16st es sich von Ort und Zeit, aber
auch von der Institution des Museums
und wird ganz anders kontextualisiert.
Duchamp hat schon 1957 gesagt dass
der Betrachter 50% des Kunstwerks ist,
und wenn in Zukunft der Betrachter
das Kunstwerk in anderen Kontexten
sieht, wird dies also auch das Kunst-
werk verandern. Museen miissen ihre
Kunst benutzen, um im digitalen Raum
Nutzer zu inspirieren.

ESW: Das digital reproduzierte Kunst-
werk wird nie das Original ersetzen
konnen. Die neuen Technologien wer-
den vielmehr eine zusitzliche Form
der Vermittlung sein. Ein Weg, sich das
Original auflerhalb des Ausstellungs-
raums erneut anzusehen.

JK: Ich versuche mich ehrlich gesagt
von diesen Kunsttheorien zu distanzie-
ren. Ich glaube viele dieser Konzepte,
wie die Aura, lassen sich nicht mehr
richtig auf das anwenden was wir heu-
te machen. Viele Arbeiten sind modu-
lar, sind mit weiteren digitalen Ebenen
angereichert, sind quasi elaborate Rea-
dymades und nur schwer mit diesen
Theorien zu vereinbaren. Natiirlich
muss man meine Installation immer
noch vor Ort erleben. Der Sound des
Tastenanschlags, wenn die Schreib-
maschine aus virtuellen Daten Texte
schreibt, ist nur vor Ort zu horen. Aber
alles an meiner Installation besteht aus
einfachen, reproduzierbaren Teilen und
konnte tberall nachgemacht werden.
Das wirkliche Werk ist der immaterielle
Code im Hintergrund. Statt mit einer
Schreibmaschine konnte man das auch
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mit einem Nadeldrucker, einem elek-
tronisch gesteuerten Wasserfall, etc.
umsetzen.

PD: Es hangt vom Zweck ab. Wenn ich
recherchiere, langt mir manchmal auch
eine hochauflosende Datei. Aber das
Kunsterlebnis kann nicht ersetzt wer-
den. Man muss die Textur sehen, sich
im Raum davor positionieren kénnen,
und so weiter. Bei Skulpturen kann die
digitale Version nie die reale ersetzen,
und bei einem zweidimensionalen Bild
auch nicht.

Ein weiterer Aspekt dieser Entwicklung
ist, dass jeder jetzt alle Informationen der
Welt in seinem Smartphone dabei haben
kann. Auf welche Art verdndert sich das
Verstindnis des Betrachters, wenn er die
Moglichkeit hat sein Wissen, z.B. iiber
eine Epoche, einfach zu erweitern?

CG: Audioguides bieten solche Mog-
lichkeiten ja bereits zum Teil an, mit
einem Smartphone ist aber noch viel
mehr moglich. In der Zukunft wird das
Museum vor allem die Rolle haben, den
Besucher im riesigen Meer der Infor-
mation auf die richtigen hinzuweisen.
Dann kann sich das Verstindnis im
Sinne von “intellektuellem Vertiefen”
erweitern. Es konnen sich aber auch
neue Formen des Verstindnisses bilden
- man kann zum Beispiel auch durch
Spafy verstehen. Es gibt bereits eine
App, mit der man durch das Museum
lauft, selber Bilder skizzieren kann und
sie mit anderen Besuchern teilen kann
- auch durch solche reine Unterhaltung
kann mehr Verstindnis entstehen.

ESW: Das ist eine sehr positiver Ein-
fluss. Meine eigene Arbeit beginnt im-
mer mit langer Recherche im Internet,
denn so entstehen neue Zusammen-
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hinge und intuitives Arbeiten. Auch fiir
den Betrachter finde ich all die Infor-
mation im Internet sehr positiv, denn
sie ermoglicht ihm intuitives Verstehen.

JK: Das ist natiirlich sehr gut. Das ein-
zig Richtige heute ist, sein Smartphone
wie einen Schmetterlingsfinger einzu-
setzen und die Informationen in der
Umwelt einzufangen. Wenn ich im Mu-
seum vor einem Picasso stehe, muss ich
heute gar nicht mal mehr wissen, dass
es ein Picasso ist. Das Smartphone kann
heute das Bild selber erkennen und mir
dann alles tiber den Kopthorer erzéhlen
— ich miisste nicht mal mehr selber le-
sen. Man bekommt genau die Informa-
tionen die man dort in diesem Kontext
braucht. Diese oberlehrerhaften Infor-
mationen wie ,hinter diesem schwar-
zen Quadrat verbirgt sich die gesamte
Moderne®, die man frither oft bekom-
men hat und gar nicht wollte, braucht
man ndmlich nicht. Dahinter verbirgt
sich aber auch eine Gefahr. Momentan
beschiftigen wir uns gern ganz naiv
mit ganz banalen Dingen und weichen
komplizierten konzeptuellen Dingen
lieber aus. Da sind wir genau angekom-
men weil wir Technologie haben, die
uns das Auswendiglernen von Zahlen
und Daten abgenommen hat.

PD: Ich glaube es ist positiv, dass Infor-
mationen verfiigbar sind, wenn eine
Ausstellung Neugier auslost.

ST: Das sehe ich durchaus positiv. Frii-
her musste man umsténdlich in Lexika
nachschlagen, heute ist die Motivation
grofler, schnell etwas nachzusehen. Auf
der anderen Seite ist das so erworbene
Wissen hdufig auch sehr oberflidchlich
und undifferenziert. Schade finde ich,
dass dadurch auch das Wissen darum
verloren geht, wo was nachgeschlagen

DIE ANTWORTEN DER EXPERTEN

werden kann.

Welche Auswirkung hat dies auf die Fi-
higkeit des Betrachters, ein Kunstwerk
zu entritseln? Wenn man einfach die In-
terpretation eines Experten finden kann,
warum sollte man sich dann noch selbst
Gedanken machen, was dieses Werk fiir
einen personlich bedeutet?

CG: Heute kann man so eine Interpreta-
tion oft ja schon im Katalog finden. Mit
den neuen technischen Méglichkeiten
macht man sie nur einfach leichter zu-
ganglich, zum Beispiel in dem man bei
jedem Werk einen Link zum passenden
Katalogtext setzt. Man konnte dem Be-
sucher viel mehr Kontext bieten als nur
eine Interpretation und ihm so sogar
beim personlichen Entritseln helfen -
die Frage ist aber ob der Besucher sich
wirklich so viel Zeit nehmen will. Fiir
wirklich Interessierte er6ftnen sich auch
Moglichkeiten, den Museumsbesuch
daheim nachzubereiten. Wenn man ein
Bild besonders toll fand, kann man on-
line zusitzliche Informationen finden,
die es gar nicht in diesem Museum gab
- zum Beispiel verwandte Zeichnungen
aus einem anderen Museum. Dies wird
aber eher fiir Fachleute interessant sein.
Fiir Besucher mit weniger Vorbildung
konnte man ganz neue Kontexte her-
stellen, die fiir einen Kunsthistoriker
banal sind - zum Beispiel wenn man
Bilder nach verwandten Farben oder
Motiven suchen kann. Wir haben so
etwas einmal fiir das Stidelmuseum
umgesetzt und die Tate hat auch bereits
ihren gesamten Bilderfundus so durch-
suchbar gemacht. Das Guggenheim hat
das Verschlagworten seiner Bilder so-
gar Offentlich gemacht und so entstehen
Kontexte, auf die das Museum selber
nie gekommen wire - zum Beispiel eine
Zusammenstellung aller Bilder mit In-
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dianern drauf. All dies ist meiner Mei-
nung nach positiv fiir den Prozess des
Verstehens.

ESW: Man wird sich weiterhin zuerst
selbst eine Meinung bilden und versu-
chen selbst nachzuvollziehen was der
Kiinstler gemeint haben koénnte und
was es fiir einen personlich bedeutet.
Spater kann man dann im Internet gut
Zusatzinformationen finden und sei-
ne eigenen Gedanken weiter vertiefen.
Aber es ist sehr schwierig gute und in-
teressante Interpretationen von zeitge-
nossischer Kunst im Internet zu finden.
Das funktioniert eher bei klassischen
Werken. Deswegen glaube ich nicht
dass es hier ein Problem gibt, es wird
eher eine positive Hilfe bei der eigenen
Interpretation sein.

JK: Da ist natiirlich was dran. Wenn
man die ,hard facts” wie ,wer®, ,was®
»welche Kiinstlergruppe®, etc. weif3,
dann hilft es ja einerseits um mit ande-
ren iliber das Werk zu sprechen. Wenn
ein nur teilweise Interessierter in der
Zeitung Uber eine Picasso-Ausstellung
gelesen hat, und dort steht dass Picas-
so viermal verheiratet war und seine
Kunst sich mit Weiblichkeit beschiftigt,
dann geht er mit diesem Gliickskekse-
Wissen in die Ausstellung und kann so
mit der Person neben ihm reden. Das
ist zwar oberfldchliches Wissen, aber es
erleichtert es mit anderen zu reden. Das
Wichtige ist, dass man mehr iiber Kunst
redet. Je besser und personalisierter
diese Systeme werden und je besser sie
dich kennen, desto weniger sind sie ja
im Vordergrund. Aber wir miissen auf-
passen, die Tools nur als Hilfestellung
zu benutzen. Manche fangen heute
schon an, die Welt nur noch durch ihr
Telefon wahrzunehmen, und dann steht
das Tool der Erfahrung im Weg. Diese
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Gefahr muss man Leuten auch bewusst
machen, in solchen Fillen sollte man
lieber mal bewusst uninformiert an
etwas herantreten. Dort muss man die
Balance finden, aber wir wissen heute
noch nicht ob die positiven oder nega-
tiven Effekte iberwiegen. Wir konnen
heute nur damit experimentieren.

PD: Man findet die Interpretation eines
Experten gar nicht so einfach im Inter-
net. Eher findet man viele unspezifische
Informationen, und man stimmt ja sel-
ber auch nicht mit allem iiberein was
man findet. Gute Kunst wird immer ein
Stiick weit ein Ritsel bleiben, mit dem
man sich beschiftigt. Es wird immer
noch ein personliches Urteil nétig sein.
Wenn das Internet bei dieser Beschifti-
gung hilft, ist es wunderbar.

ST: Ich glaube es ist wichtiger denn je
in der Kunstvermittlung genau diesen
Aspekt zu betonen: dass es nicht nur
darum geht, ein Werk einordnen zu
konnen, sondern zuzulassen, dass es
auf einen wirkt, dass die Betrachtung
zu einer personlichen Erfahrung wird.

Moderne Kunst ist oft sehr kontextu-
ell und davon abhdngig ,woriiber sie
ist. Wird sie einfacher zugdnglich durch
leichtere Recherchierbarkeit oder verliert
sie ihre Bedeutung weil sie dann viel-
leicht zu offensichtlich wird?

CG: Es verliert sicher nicht an Bedeu-
tung. Es ist eine gewisse kunsthistori-
sche Perspektive, dass Kunstwerke im-
mer gut erklarbar sein miissen, aber die
Bedeutung die der Kiinstler urspriing-
lich wollte, verandert sich ja nicht. Viel
leichter zuganglich wird sie aber auch
nicht. Wenn man ein modernes Werk
heute recherchiert, dann findet man
meistens die Biographie des Kiinstlers
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oder Literaturhinweise. Das Werk sel-
ber wird dadurch aber nur marginal
zuginglicher.

ESW: Ich denke nicht, dass wir Men-
schen so autoritdtsglaubig sind, dass
wir einfach eine Bedeutung recherchie-
ren und iibernehmen. Stattdessen wird
sich jeder seine eigene Wahrheit und
Bedeutung zusammen suchen.

JK: Sie wird leichter zugénglich, aber
das wird sich nicht negativ auf die Be-
deutung auswirken.

PD: Wenn sie ihre Bedeutung verlore,
dann wire sie keine gute Kunst sondern
nur Illustration von Information. Eine
komplexe Arbeit zeigt unerwartete Lo-
sungen und generiert Wissen, dass sich
nicht einfach so auflosen ldsst. Das Ziel
von Kunst solle ja nicht Verklausulie-
rung sein, deswegen sehe ich hier keine
Bedrohung.

ST: In gewisser Weise wird sie dadurch
etwas einfacher zugénglich, weil es oft
schon sehr weiterhilft zu wissen, wann
die Arbeit entstanden ist, sowie einige
Eckdaten iiber den Kiinstler.

Welche Auswirkungen hat es auf die
Auseinandersetzung mit einem Kunst-
werk, wenn der Betrachter abgelenkt ist
und beschdftigt damit, den Kiinstler und
sein Werk zu recherchieren?

CG: Das ist eine Befiirchtung, die man
in dieser Zeit hdufig hort. Aber das
wiirde auf jede Skulptur im 6ffentlichen
Raum auch zutreffen, und dort funktio-
niert Kunst auch. Wenn die Informati-
on klug gemacht ist, dann fiihrt sie den
Besucher zur Kunst und lenkt nicht ab.
Das Guggenheim- Museum hat bei der
Cattelan-Ausstellung sogar auf Wand-
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texte verzichtet, weil die Hauptinstalla-
tion in der Raummitte stand und man
sich von ihr wegdrehen hitte miissen
um den Text zu lesen. Stattdessen ha-
ben sie eine App fiirs iPhone angebo-
ten, und iPhones verliehen falls Besu-
cher keine eigenen hatten, mit denen
man direkt vorm Werk Informationen
bekommen konnte. So war das moder-
ne Angebot sogar weniger ablenkend
als Wandtexte.

ESW: Es wire fiir mich natiirlich sehr
argerlich, wenn der Besucher stindig
mit seinem Smartphone beschiftigt
wire und im Verstehensprozess dau-
ernd Informationen nachschaut. So-
lange der Besucher sich im physischen
Raum befindet, sollten die Kunst und
die Ausstellung das wichtigste sein. Es
ist sehr wichtig, dass man sich erst sei-
ne eigene Meinung bildet und seine ei-
genen Gedanken macht. Dabei wire es
schade wenn man dann nicht die gan-
ze Aufmerksamkeit der Kunst widmen
kann.

JK: Ich glaube das hdngt sehr von der
Arbeit ab. Bei meinen Installationen
macht es keinen Sinn, sich Informati-
onen Uber mich oder meine anderen
Arbeiten zusammen zu suchen. Al-
les was man braucht um die Arbeit zu
verstehen, ergibt sich aus der Installa-
tion selbst. Dann sollte man sich nicht
»ablenken“ mit Recherchen. Aber bei
anderen Kiinstlern, zum Beispiel bei
Maurizio Cattelan, ergeben sich noch
ganz andere Moglichkeiten des Verste-
hens wenn man etwas liber seine ande-
ren Arbeiten lesen kann. Dort wire es
ein Vorteil und keine Ablenkung, wenn
man direkt vor der Skulptur recher-
chiert.

PD: Das betriftt gar nicht spezifisch
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die Kunst, sondern grundsitzlich das
ganze Leben. Ist man noch in der Lage
sich langerfristig zu konzentrieren? Wir
konnen aber den Leuten nicht verbie-
ten ihr Handy zu benutzen. Jeder muss
tiir sich selber entscheiden wie er sich
selber am besten mit Kunst beschifti-
gen kann.

ST: Ich sehe das Problem weniger da-
rin, dass der Rezipient beschaftigt ist,
sich iiber das Werk zu informieren, als
darin, dass wahrend des Ausstellungs-
besuchs oder der Auseinandersetzung
mit der Kunst tausend andere Dinge
moglich sind: noch schnell das Wetter
nachsehen, eine E-Mail beantworten,
sich parallel in sozialen Netzwerken
authalten, und so weiter.

Wird die Moglichkeit der Besucher, jede
Frage sofort recherchieren zu kénnen,
das Kunsterlebnis des Betrachters gene-
rell positiv oder negativ beeinflussen?

CG: Ich bin zutiefst davon tiberzeugt
dass der Einfluss positiv ist. Grundsatz-
lich ist das Erlebnis erst einmal von der
Recherchierbarkeit unabhingig - ent-
weder gefillt das Kunstwerk oder nicht.
Aber in der nichsten Stufe, der Neugier,
tithrt die Recherchierbarkeit zu Zugang
zu vielen neuen Informationen und
die Aufgabe des Museums wird wer-
den, dem Besucher beim Finden die-
ser Antworten zur Hand zu gehen und
einige bestimmte Antworten selber zu
geben. Ein Katalog bietet auch gewisse
Recherchierbarkeit und dort fragt kein
Mensch ob dies das Kunsterlebnis ne-
gativ beeintrachtigt. Da ein Smartpho-
ne aber ein sehr personliches Gerat ist
und ein weniger gefiihrtes Erlebnis er-
laubt als es das Museum vorsieht, ich
kann zum Beispiel ein Bild selbst kom-
mentieren und in meinem Netzwerk
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verteilen, werden ganz neue Rezepti-
onsmoglichkeiten geschaffen und zu-
satzliche Moglichkeiten, sich mit Kunst
auseinandersetzen. Das ist fiir mich ein
klarer Mehrwert.

ESW: Durch das Internet bekommt man
als Besucher Zugriff auf viele verschie-
denen Sichtweisen auf die Kunst. Es ist
ein positives Erlebnis, diese im Internet
recherchieren zu kénnen und dadurch
neue Zuginge zu einem bestimmten
Werk oder Kiinstler zu finden. Aus die-
sem Grund ist generell der Zugang zu
so vielen Informationen wie moglich
sehr wichtig, und da ist die Moglichkeit
immer online recherchieren zu kénnen
ein grofler Vorteil, ein sehr positiver
Einfluss.

JK: Wie man aus meinen vorherigen
Antworten ja schon sehen konnte, fin-
de ich es schwer mich zu entscheiden.
Es ist positiv, weil es Leute einbezieht
und eine bessere Kommunikation er-
moglicht. Das Negative ist aber dass
das Interessante und Wertvolle verloren
gehen konnte, weil Leute das Bild nicht
mehr lang genug betrachten. Sie schau-
en kurz und recherchieren dann. Das
mag praktisch sein fiir einen Galeristen
auf der Art Basel, der nur schnell Infor-
mationen braucht, aber als Betrachter
sollte man sich eher Zeit nehmen fiir
das Formale. Wenn man vor einem Bild
von Egon Schiele steht, ist es erst mal
total egal dass er mit 27 gestorben ist.
Man sollte sich lieber mit seiner Lini-
enfithrung beschiftigen und versuchen
das zu verstehen.

PD: Hoffentlich positiv, mir fallt zumin-
dest kein Grund ein warum es negativ
sein sollte. Die Fragen, die in der Kunst
gestellt werden sind ja oft komplex und
nicht nur ja / nein Fragen. Da glaube

38

ich, dass die Recherchierbarkeit ge-
nerell positiv ist. Aktuell beschrinken
sich interaktive Werke oft darauf, dass
der Betrachter sie ,,starten” oder in vor-
gegebenen Bahnen beeinflussen kann.

Wie wird Interaktivitit in Kunstwerken
in Zukunft aussehen? Erlauben sie dem
Betrachter mehr Einfluss auf das Werk
selber?

CG: Ich weifd nicht ob sie mehr Einfluss
auf das Werk bekommen. Auf jeden
Fall aber mehr Einfluss auf die Rezepti-
on. Wenn ich Internetzugang im Muse-
um ermogliche, und nicht viele Museen
in Deutschland bieten das, dann 6ftne
ich das Kunstwerk total und gebe es aus
der Hand. Der Besucher kann alles ma-
chen, was er will, er kann seine Mutter
davor stellen und das Foto von ihr und
dem Werk verteilen. Diese Partizipation
wird immer wichtiger und sich neben
den gefithrten Erkldrungen etablieren.

ESW: Dieser starkere Einfluss aufs Werk
wird zu einem neuen Kunstgenre fiih-
ren, so wie sich auch in der Musik im-
mer neue Genres entwickeln. Aber man
darf nicht vergessen, dass es immer
noch viele andere Genres in der Kunst
gibt und geben wird. Als Besucher will
man die Technik und das Interaktive
auch manchmal einfach drauflen las-
sen, weil man auch leicht zuviel davon
bekommen kann. Deswegen wird sol-
che interaktive Kunst die Malerei nie
verdrdngen, sondern zusitzlich sein -
die relative Wichtigkeit dieser Genres
wird mit der Zeit schwanken.

JK: Technisch ja. Aber dadurch dass
interaktive Kunst immer erwachsener
gewordener ist und heute im Vergleich
mit herkdmmlicher Kunst salonfihig
ist, bekommt der Betrachter ja eher we-
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niger Einfluss. Je etablierter etwas ist,
desto geschlossener wird es. Am An-
fang hat die interaktive Kunst zum Be-
sucher noch gesagt ,,bitte, bitte, komm
und spiel mit uns®, wie eben das vorher
erwihnte ,,Bubbles®. Heute sagt sie eher
»-komm und geh bitte langsam vor-
bei, weil wir dich brauchen um unsere
Schonheit zu entfalten®, wie bei ,,Au-
dience® von Chris O'Shea. Dieses Werk
ist formal von einer unglaublich hohen
Qualitat — aber der Betrachter hat eher
weniger Einfluss als er es bei fritheren
Werken hatte.

ST: Ich glaube diese Frage kann man
nicht pauschal beantworten. Es wird
neue Kunstformen geben, da unse-
re Gesellschaft in der Kunstprodukti-
on gespiegelt wird. Die traditionellen
Techniken miissen aber davon nicht
unbedingt beeinflusst werden.

Wie konnte die schwindende Orts- und
Zeitgebundenbheit der Betrachter zu neu-
en Kunstwerken fiihren?

CG: In dem Mafle in dem sich unsere
Gesellschaft und ihre Instrumente ver-
andern, wird sich auch die Kunst ver-
andern. Ein gutes Beispiel ist die “art
invasion” des MoMA. Programmie-
rer haben ohne offiziellen Auftrag des
MoMa virtuelle Kunstwerke im Muse-
um verteilt, die man mit einer Augmen-
ted Reality App sehen konnte, wenn
man durch das Telefon auf die richtigen
Stellen blickt - darunter war sogar ein
Banksy. Die selbe Gruppe hat auch ei-
nen virtuellen Pavillon auf der Bienna-
le angeboten. So entstehen spannende
neue Arten mit einem Museum umzu-
gehen und den Raum virtuell zu beset-
zen. Dort stellt sich die Frage wie mit
diesem virtuellem Raum umgegangen
werden soll, in Deutschland wiirde man
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wohl erst mal Verbote dieser Guerilla-
Techniken fordern, das MoMA hat aber
positiv reagiert.

ESW: Ich bin vielleicht ein bisschen ro-
mantisch, aber ich glaube immer noch
an die Aura des Kunstwerks. Man kann
das Internet und die Gelostheit von
Raum und Zeit gut fiir die Recherche
benutzen, aber das Kunsterlebnis des
Betrachters wird immer an Ort und
Zeit gebunden sein. Wenn man Kunst
sehen will, wird man an einen Ort wie
ein Museum oder eine Galerie gehen,
in einen physischen Raum. Die Stim-
mung, das Licht, die Moglichkeit die
Struktur und die Oberfliche des Werks
aus der Nihe betrachten zu konnen,
das ist alles wichtig fiir das Erlebnis von
Kunst.

JK: Den Effekt kann man schon seit ein
paar Jahren in der Musikwelt sehen, wo
ganz junge Leute heute die Musik der
Beatles und Stones besser kennen als
die Leute, die damals selber dabei wa-
ren. Und die machen dann ganz jung
selber Musik voller historischer Anspie-
lungen und Zitate. Heute kann ich auch
als Kiinstler in kiirzester Zeit durch
eine Recherche herausfinden wofir ich
friher jahrelange Erfahrung brauch-
te. Und dann kann ich viel schneller
eine logische Schlussfolgerung ziehen
und entscheiden welche Art Kunst ich
selber machen will, als ich es friither
konnte. So konnen Kiinstler viel frii-
her Wissen sammeln und sich schneller
entwickeln. Die denken dann schon mit
25 ,what? hab ich jetzt schon alles ge-
sehen?“ und kommen dann mit neuen
radikalen Ideen.

PD: Was man heute in der zeitgenos-

sischen Kunst merkt, ist das auch den
Kinstlern viel mehr Informationen zur
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Verfiigung stehen. Auf einmal kénnen
Kiinstler sich mit Themen auseinander-
setzen, die nicht mehr aus ihrem Umfeld
oder Land kommen. Und viele Kiinstler
arbeiten bewusst damit und stellen Fra-
gen, was das iiber unser Wissen, unse-
re Gesellschaft, etc. aussagt. Ich glaube
nicht, dass die Kunst dadurch generell
neuer und radikaler wird, aber es 6ffnet
neue Themen.

5.2 Zur Ausstellungskonzeption

Besucher haben sich daran gewohnt
immer online zu sein und alle Infor-
mationen verfligbar zu haben. Neue
Verhaltensweisen wie Kommentie-
ren, Empfehlen, Personalisierung, etc.
sind fiur viele heute selbstverstind-
lich. Gleichzeitig hat die Fahigkeit zur
schnellen Vernetzung und Kommu-
nikation zu vielen Ausstellungen au-
lerhalb der institutionellen Kunstwelt
gefithrt und die Grenzen zwischen
Amateuren und Experten verwischt. In
der institutionellen Welt ist der White
Cube jedoch weiterhin die dominante
Ausstellungsform.

Welche Rolle wird die traditionelle Infor-
mationsvermittlung (wie Texte auf Ta-
feln) in Zukunft noch spielen?

CG: Diese werden in Teilen weiterhin
vorhanden sein. Es wird immer noch
einen Katalog geben, vielleicht als
eBook statt auf Papier. Auch Wandbe-
schriftungen wird es weiterhin geben,
vielleicht digital. Aber die kleinen, mit
Schreibmaschine geschriebenen Hand-
zettel, die man in manchen Museen im-
mer noch bekommt um manche Rdume
zu erkldren, die werden verschwinden.

ESW: Die Informationen werden in
Zukunft eher auf das Smartphone kom-
men, zum Beispiel in einer App oder
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mit einem Link zu einer Webseite. So
tragt jeder seine Informationen im-
mer bei sich und muss nicht mehr in
Informationsheften blittern, auf diese
Art wird es sogar personlicher. Ich fin-
de es auch sehr positiv, dass man dann
entscheiden konnte das Smartphone
einfach bei einem Werk nicht zu benut-
zen und es stattdessen ganz unvorein-
genommen zu sehen. So hat der Besu-
cher selbst wirklich die Wahl, wie er das
Werk betrachten mdchte, und das finde
ich sehr wichtig.

PD: Die Erwartungshaltung der Besu-
cher kann sehr verschieden sein. Na-
tiirlich gibt es die Digital Natives, die
sich schon ganz anders verhalten. Aber
es gibt immer noch sehr viele Besu-
cher, die die ganz traditionelle Ausstel-
lung erwarten und gern Bilder an der
Wand anschauen mdchten. Das Durch-
schnittsalter bei unseren Ausstellungen
ist gefiihlt relativ hoch, viele haben da
kein Smartphone und erwarten einen
gedruckten Katalog. Solange das so
bleibt, wird die traditionelle Vermitt-
lung bleiben. Wir haben auch die Er-
fahrung gemacht, dass das Publikum
diese traditionellen Angebote sehr ver-
misst, wenn man sie dann einmal nicht
anbietet.

ST: Meine Erfahrung ist, dass diese In-
fos nach wie vor sehr gern angenom-
men werden, da sie den schnellsten un-
mittelbaren Einstieg in ein Kunstwerk
bieten, wenn sie knapp und fundiert
gehalten sind und direkt in der Néhe
der Kunst platziert sind.

Welchen Einfluss werden neue technische
Moglichkeiten und zusdtzliche Quellen
haben? Zum Beispiel Links auf vertiefen-
de Webseiten via QR- Codes?
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CG: QR-Codes sind ein bisschen eine
Modegeschichte. In Zukunft werden
sich aber sicher unsichtbarere Struktu-
ren entwickeln, wie man Informationen
an bestimmte Orte binden kann und
dann solche Links setzen.

ESW: Wie vorher gesagt finde ich es
sehr wichtig, dass der Betrachter eine
freie Wahl hat, welche Informationen
er wann verwendet. Ob er eine App
nutzt oder nicht, ob er einen vertiefen-
den Link liest oder nicht. QR Codes
sind in Galerien nicht so weit verbreitet,
aber in Museen habe ich es schon ofter
gesehen. Ich halte das fiir einen guten
Weg, Zusatzinformationen anzubieten
und dem Betrachter die Moglichkeit
zu geben sich linger zu beschiftigen,
wenn er mochte. Ich war einmal in ei-
ner Ausstellung in der Tate wo man als
Besucher die Moglichkeit hatte, drei
verschiedene Meinungen zu einem be-
stimmten Kunstwerk zu horen, je nach-
dem welchen Knopf man driickt. Das
war eine sehr positive Art, das Kunst-
werk aus verschiedenen Winkeln zu
sehen und personlich zu interpretieren.
Ich konnte selber wéhlen und es von
meiner Stimmung abhdngig machen.
Es wird definitiv eine viel groflere Rolle
in der Zukunft spielen dass Informa-
tionen auf so eine oder dhnliche Art
personalisierter angeboten wird. Die
Ausstellung verliert dadurch einen Teil
ihrer Autoritdt iiber den Besucher und
das kann sehr erfrischend wirken.

PD: Ich habe erst kiirzlich eine Ausstel-
lung gesehen, in der QR-Codes verwen-
det wurden. Ich glaube schon, dass das
in Zukunft noch wichtig werden wird.
Ich finde es positiv, dass man dann ver-
schiedenen Besuchertypen und Inter-
essen verschiedene Angebote machen
kann. Aber es stellt sich noch die Frage,
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wie man das sinnvoll in die Ausstellung
einbettet, ohne 90% der Besucher das
Gefiihl zu geben davon ausgeschlos-
sen zu sein. Wenn man heute moderne
Techniken verwendet sehen mdchte,
dann muss man eher in ein Technik-
museum gehen. Das BMW Museum
zum Beispiel ist dort sehr aktiv. Diese
Techniken fithren aber immer in ei-
nen Prisentationsmodus und das ist im
Kunstmuseum nicht immer das, was
man erreichen mochte.

ST: Zusitzliche Informationen werden
sicher eine Rolle spielen, dennoch ist
ein Ausstellungsmacher ja daran in-
teressiert, dass der Betrachter sich in
erster Linie direkt mit der Kunst ausei-
nandersetzt und nicht parallel mit den
verschiedensten anderen Informations-
quellen.

Welche Rolle spielt der White Cube bei
der Ausstellung von Medienkunst, mit
ihrer Non-Linearitdt, ihrer Abhdngigkeit
von Verbindung zur AufSenwelt und ih-
ren technischen Anforderungen?

ESW: Ich glaube, das ist einfach ein
Genre das nicht wirklich fiir den White
Cube gemacht ist. Es ist ein bisschen
entfernt von der traditionellen Kunst
und passt nicht in so einen Raum. Es

passt besser dahin wo es herkommt, in
die Welt der Medien.

JK: Da wiirde ich wieder unterschei-
den. Die bekannte Bitforms Gallery in
NY zeigt Medienkunst und ist ein klas-
sischer White Cube. Aber andere Me-
dienkunst kann nicht in einem White
Cube funktionieren, weil sie dort sein
muss wo Menschen sind und interagie-
ren konnen. Man sollte also anhand des
konkreten Werkes unterscheiden.
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ST: Ich denke nicht, dass es eine ,,richti-
ge oder falsche Art“ gibt, Medienkunst
oder andere Kunst auszustellen. Ich
personlich finde fiir jede Art von Kunst
unkonventionelle Raume, mit denen
die Kunst in einen Dialog treten kann,
besonders spannend, das ist aber meine
subjektive Meinung. Der White Cube
hatte und hat seine Daseinsberechti-

gung.

Wie miisste sich der White Cube weiter-
entwickeln?

CG: Im Grunde muss er sich in die di-
gitale Welt ausdehnen, er muss neben
der realen Architektur auch eine digi-
tale Architektur bekommen. Das muss
in den Museen und den Kopfen der Ku-
ratoren heute noch verstanden werden,
weil dass das Berufsbild verandert und
andere Instrumente erfordert.

JK: Nein, ich finde White Cubes sind
gut wie sie sind. Fiir viele Arten von
Medienkunst, angewandter Kunst, De-
sign, etc. sind sie immer noch das rich-
tige Ausstellungsmedium.

Wie nutzen Sie die Moglichkeiten des
Web 2.0 (wie Facebook, Twitter, Youtu-
be, etc.) in ihrer Offentlichkeitsarbeit?
Was sind die positiven und negativen Er-
fahrungen?

CG: Ich kann das am Beispiel des Haus
der Kunst erldutern, das jetzt ganz mas-
siv das Web 2.0 einsetzt. Das hat mit
der Ai Weiwei Ausstellung begonnen,
wo das Haus der Kunst gesehen hat wie
ein Kiinstler diese Medien einsetzt und
sein kiinstlerisches Ich damit auch kon-
struiert. Im Blog zur Ausstellung wur-
den Posts bis zu 70.000 mal gelesen und
dadurch ist das Haus dann aufgewacht.
Mittlerweile gibt es seit einem Jahr eine
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aktive Facebook-Seite hat, fiir Youtube
wird jede Veranstaltung und jeder Vor-
trag gefilmt. Beim Symposium 75/20
wurde jetzt zum ersten Mal Twitter
massiv eingesetzt. In den 48 Stunden
haben wir ca. 480 Tweets abgesetzt und
haben eine Reichweite von 80.000 Men-
schen gemessen. Das war eine positive
Uberraschung, wie grof§ das Interesse
war. Die Erfahrungen daraus sind sehr
positiv, das Publikum ist sehr dankbar
tir die Moglichkeit zu erleben wie ein
Museum funktioniert. Plotzlich wird
das ganze Drumherum transparent und
man kann mitverfolgen wie Ausstellun-
gen entstehen, wiahrend man frither
nur auf die Vernissage gehen konnte.
Wir arbeiten aber auch mit vielen ande-
ren Museen zusammen und viele sind
da noch nicht so weit wie das Haus der
Kunst.

ESW: Ich verwende das personlich
nicht so viel. In meinem sozialen Netz
schaue ich nach wann bestimmte Ver-
anstaltungen stattfinden und verwende
es als Kalender, aber sonst bin ich selbst
nicht aktiv. Ich weifl dass diese Wege
eine wichtige Rolle bei der Vermark-
tung meiner Kunst spielen, aber ich
tiberlasse das lieber meinen Galerien,
weil es fiir mich zu viel ‘Business’ ist.
Ich mo6chte meine Zeit lieber fiir meine
Kunst nutzen.

JK: Ich glaube man nutzt das um sich
auszutauschen oder einen Einblick in
einen Prozess zu bekommen. Ich zeige
dort Dinge die halbfertig sind oder an
denen ich nicht weiter arbeiten mdch-
te, um etwas Feedback zu bekommen.
Es ist quasi eine Art virtueller Studio-
besuch und damit habe ich positive Er-
fahrungen gemacht.
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PD: Wir nutzen all diese Medien im
Haus der Kunst ja. Man muss aber vor-
sichtig sein, was man wofiir nutzt. Auf
Facebook bekommen die Posts, die am
wenigsten mit den Ausstellungen zu tun
haben, die meisten Likes. Facebook ist
also nicht gut fiir eine inhaltliche Aus-
einandersetzung mit der Ausstellung.
Es miisste halt auf einem Format blei-
ben, wie es die Tate zum Beispiel macht
- die fragt ihre Facebook Fans nach
Titelvorschldgen fiir Ausstellungen,
aber ich kann mir nicht vorstellen dass
die Vorschlige dann wirklich beriick-
sichtigt werden. Wir nutzen Facebook
eher um Events anzukiindigen und
generell Gber die Institution zu infor-
mieren, und das funktioniert sehr gut.
Auch unsere eigene Homepage nutzen
wir sehr aktiv, und Youtube und Twit-
ter sind Kanile tiber die wir diese In-
formationen dann verbreiten. Ich finde
dass wir diese Moglichkeiten sehr klug
nutzen und damit positive Erfahrungen
gemacht haben.

ST: Es geht nicht ohne, aber man sollte
sich nicht ausschliefllich darauf kon-
zentrieren. Meine Erfahrung ist, dass
hiufig mehr Menschen als angenom-
men sich auf traditionellen Wegen in-
formieren.

Werden in Zukunft die zugrunde liegen-
den Verhaltensweisen (wie Empfehlen,
Kommentieren, Teilen, personliches Zu-
sammenstellen) auch in Ausstellungen
eingebaut werden?

CG: Auch das kann ich firs Haus der
Kunst beantworten, wo Partizipation
immer wichtiger wird. Man kann tiber
die Website und die Facebook-Page be-
reits partizipieren. In der Ausstellung
selbst sehe ich so etwas noch nicht, aber
im digitalen Raum der tiber der Aus-
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stellung liegt ist so etwas sehr wichtig.
Und dadurch ist es dann gewisserma-
fen auch Teil der Ausstellung. All das
macht das Museum auch attraktiver
und menschlicher, es kommt weg von
den “heiligen Hallen” und “edle Einfalt
und stille Grofie” und kommt ndher
zum Besucher. In den Ausstellungen
verdndert sich durch solche Entwick-
lungen die vorher lineare Perspektive,
der Besucher wird nicht mehr begliickt
sondern einbezogen. Ein schones Bei-
spiel sind Stadtmuseen. Dort konnte
man die Geschichte einer Strafle erzah-
len, indem man einen Historiker und
Experten zu Wort kommen lésst - oder
indem man die Bewohner und ihre Bil-
der mit einbezieht. Letzteres bietet so
viele neue Geschichten, wird aber oft
noch vernachldssigt.

JK: Heute kann man ja einfach schon
bei Foursquare markieren auf welcher
Ausstellung man war und sie seinen
Freunden empfehlen, ohne dass das
Museum selbst da iiberhaupt mitmacht.
In Zukunft werden die Museen dar-
auf reagieren und Dinge bereitstellen.
Vielleicht stellen sie Kommentarmog-
lichkeiten bereit, vielleicht anderes. Ich
kann nicht sagen was sie genau machen
werden, aber sie werden auf jeden Fall
reagieren.

PD: Ehrlich gesagt, ich hoffe, dass so
etwas nicht passieren wird. Wenn wir
eine Ausstellung vorbereiten, dann
denken wir teilweise fiinf Jahre darii-
ber nach, was wir in welchem Kontext
zeigen. Es gibt einen Grund warum
alles so aussieht wie es aussieht und es
ist schon wenn Besucher sich davon
etwas mitnehmen koénnen. Wenn wir
dem Besucher jetzt diese Arbeit tiber-
tragen wiirden, wie zum Beispiel sich
selber Favoriten zusammen zu stellen,
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dann brauchte man sich all diese Miihe
nicht mehr machen. Man sollte nicht
den Anschein einer basisdemokrati-
schen Arbeit erwecken, denn das ist es
nicht. Es ist eine lange Recherche und
die Ausstellung ist nur der Endpunkt.
Vielleicht konnte man die Moglichkei-
ten ja nutzen um besser zu vermitteln,
welche Arbeit und Gedanken wir in so
eine Ausstellung stecken.

ST: Bestimmt. Ausstellungen zeitgenos-
sischer Kunst reflektieren ja das Verhal-
ten der Gesellschaft. Wie kann dieser
Aspekt da auflen vorgelassen werden?

Wie reagieren Museen und Galerien auf
die ,Konkurrenz“ der alternativen Aus-
stellungen aufSerhalb der traditionellen
Institutionen?

CG: Hier muss man wieder unterschei-
den zwischen deutschen und ausldndi-
schen Museen. In Deutschland reagiert
man oft mit Kritik und wahnsinniger
Angst auf diese Entwicklungen. Durch
die verbeamteten Strukturen ist alles
auch so behibig dass die Flexibilitat
die man fiir eine Reaktion brauchte, oft
nicht da ist. Entweder reagiert man gar
nicht oder sehr vorsichtig. Es gibt aber
einige Pioniere, die hierfiir offen sind,
zum Beispiel das NRW-Forum in Diis-
seldorf, das Stadel oder auch das Haus
der Kunst, die versuchen offen zu sein
tir den digitalen Raum und mit ihm zu
interagieren. Einen Plan, auf wen man
sich in Zukunft einlassen mochte und
was man damit erreichen will, wie es
die Tate schon definiert hat, habe hier
in Deutschland aber nur wenige.

ESW: Es ist sehr positiv, dass so eine
Subkultur entstanden ist. Das ist aber
meiner Meinung nach keine Konkur-
renz, es ist etwas Zusitzliches wofiir
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auch Platz sein muss. Ich glaube, dass es
zu einer Wechselwirkung zwischen den
traditionellen Institutionen und den
unabhingigen Ausstellungen kommt.
Falls es wirklich gute Kunst in so einer
Ausstellung gibt, wirklich gute Kunst,
dann geben Galerien und Museen ihr
eine Chance. Aber es ist jetzt nicht so,
dass die Galerien von sich aus sehr
offen sind von diesen unabhdngigen
Kiinstlern kontaktiert zu werden.

JK: Ich glaube das ist gar nicht so neu.
Es gab auch schon frither immer eine
Phase der Selbstorganisation, bevor
man an eine Galerie oder an einen Ku-
rator herantrat. Ich wiirde es aber nicht
als Konkurrenz sehen, weil es sehr ver-
schiedene Angebote sind. Quasi ein
kleines Lokalkino mit ganz speziellen
Filmen gegen ein Blockbuster-Kino.

PD: Es wire falsch das als Konkurrenz
zu bezeichnen, es ist eher eine Erweite-
rung und eine neue Zugangsmoglich-
keit zur Kunst. Museen konnen so ein
anderes Publikum erreichen, das gera-
de erst entsteht.

ST: Ich wiirde es nicht als Konkurrenz
sondern als Vielfalt sehen.

Viele dieser neuen Ausstellungsformen
werden selbst kuratiert. Welchen Einfluss
hat das auf die Rolle des Kurators?

CG: Die Kompetenz des Kurators wird
im Grunde nicht gefihrdet, diese neuen
Ausstellungen sind einfach ein “Mehr”.
Der Kurator muss aber sein Berufsbild
wandeln. Der Museumsmacher heu-
te ist immer noch ein Experte, aber er
muss auch ein Informationskurator
sein, er muss im digitalen Netz vernetzt
sein und Wissensmarketing betreiben.
Er muss tiber verschiedene Plattformen
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und Medien hinweg Geschichten er-
zéhlen konnen, neben Ausstellung und
Katalog auch im Blog, bei Youtube und
bei Flickr. Wenn man den Nutzer mit
einbezieht, bedeutet es jedoch, dass der
Kurator etwas Autoritdt abgeben muss
nach auflen. Die Medienkompetenz,
die man dafiir braucht, fehlt aber heute
noch, weil die einfach an Universititen
kaum gelehrt wird.

ESW: Manche Betrachter sehen es viel-
leicht gern, wenn vorher ein Kurator als
Experte alles ausgewdhlt hat und quasi
abstempelt, dass es gut ist. Ich finde aber
das ist eine Bankrotterklirung des Be-
trachters, denn er muss selbst entschei-
den was er gut findet und was nicht.
Das ist ein weiterer Grund, warum ich
die unabhdngigen Ausstellungen so gut
finde. Sie sind ein Ort wo neue Dinge
anfangen.

PD: Ich wiirde sagen dass diese Aus-
stellungen gar nicht kuratiert werden.
Heute wird jegliche Art der Auswahl
einfach als kuratieren bezeichnet, sogar
Schuhldden werden kuratiert. Und das
ist eine Verwisserung des Begrifts. Ku-
ration ist langfristige wissenschaftliche
Auseinandersetzung, und das passiert
bei diesen Ausstellungen nicht. Wenn
man aus zehn Freunden drei fiir die
Ausstellung auswiéhlt, dann ist das noch
nicht kuratieren.

ST: Ich glaube, die Ausstellung eines re-
nommierten Kurators in einem grofien,
angesehenen Haus wird immer noch
anders wahrgenommen, als kleinere,
eventuell von den Kiinstlern selbst or-
ganisierte Ausstellungen. Beides ist auf
seine Art spannend und tragt zur Viel-
falt in der Kunstwelt bei.

Wird dieser Trend auch die Notwendig-
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keit des Kurators in der traditionellen
Kunstwelt schwichen? Oder wird der
Kurator mit der verwirrenden Viel-
falt von neuen Ausstellungsformen und
Moglichkeiten sogar wichtiger?

CG: Wenn sich der Kurator auf die Ent-
wicklung einldsst und darauf reagiert,
dann wird er sogar wichtiger. Wenn er
das aber nicht tut, dann verliert er seine
Rolle, denn dann negiert er sein Pub-
likum und dessen neue Rezeptionsge-
wohnheiten.

JK: Der Kurator ist unglaublich wichtig
um alles in einen Kontext zu stellen. Ide-
alerweise zeigt man nicht einfach nur
alles was gemacht wurde, solche simple
Aggregation kann man selber. Ein gu-
ter Kurator schafft es aber fiinf Arbeiten
in einem Raum so zu zeigen, dass der
Betrachter erkennen kann in welchem
Verhiltnis sie miteinander stehen, was
der Trend in der modernen Kunst ist,
welche Themen vorherrschen. Solchen
Kontext kann nur ein guter Kurator
herstellen und das ist wichtig.

PD: Der Kurator hat heute eine Bedeu-
tung erlangt, die er in dieser Form frii-
her noch nie hatte. Es ist heute fast ein
Traumberuf und viele stellen ihn sich
sehr glamourds vor. Die Bedeutung des
Kurators ist also in den letzten Jahren
schon stark gewachsen. Ich glaube auch
nicht, dass die Bedeutung des Kurators
geschwicht wird, aber die vorher ange-
sprochene Verwidsserung des Begriffs
wird dazu fithren, dass es mehr Diskus-
sionen gibt was ein Kurator eigentlich
ist. Das wird aber keine Auswirkung auf
seine Bedeutung haben.

Welche Konsequenzen hat die neue Fi-

higkeit von “Amateuren” Kunst zu schaf-
fen und zu publizieren auf die Trennung
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von ausgebildeten Kiinstlern und Auto-
didakten?

CG: In der Musik gibt es ja schon die
Entwicklung dass es immer mehr Musi-
ker gibt und es immer schwieriger wird
sich wirklich durchzusetzen. Ich glaube
in der Kunst wird es aber nicht ganz so
dramatisch, da man dort ein ganzes In-
strumentarium hat und nicht von einer
Technik abhdngig ist. Aber es wird die
Akademien insofern beeinflussen, dass
sie sichfiir neue Disziplinen 6&ffnen
miissen, dort wird Informationstechno-
logie und Technik wichtiger werden.

ESW: Es hat keine Konsequenzen fiir
die “richtigen” Kiinstler. Die Leute, die
nicht aus dem Akademiesystem kom-
men, werden sich in der Kunstwelt
nicht durchsetzen kénnen. Deswegen
wird diese Trennung langfristig auch
bleiben.

JK: Natiirlich gibt es immer mal wieder
einen Autodidakten der den Durch-
bruch schaftt, so wie Banksy. Aber
generell wird es immer einen Quali-
tatsunterschied geben, denn die Zeit
in einer Akademie bedeutet dass man
mehrere Jahre hatte sich intensiv mit et-
was zu beschiftigen. Und die Qualitit,
die aus dieser Beschiftigung kommt,
kann man sehen. AufSerdem sorgen die
Hochschulen auch fiir Gedankenaus-
tausch untereinander und mit anderen
akademischen Disziplinen.

PD: Nur weil jemand an einer Akade-
mie war, ist er nicht automatisch ein
besserer Kiinstler. Aber gleichzeitig ist
die Wahrscheinlichkeit dass jemand
nur mit einer Internetseite Karriere
macht, sehr gering. Zum Erfolg braucht
man viele Schritte, zum Beispiel Un-
terstlitzung von Galeristen. Und dabei
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ist es eben immer noch von Vorteil an
einer Akademie ausgebildet worden zu
sein. Letztendlich entscheidet aber nur
die Qualitat der Arbeit.

ST: Gute Kunst ist nicht unbedingt da-
von abhdngig ob und wo ein Kiinstler
ausgebildet wurde. Ich glaube nicht,
dass das Akademiesystem in absehba-
rer Zeit von den aktuellen Entwicklun-
gen beeintrachtigt wird.

Wie reagieren Museen und Galerien
auf die ,, Amateure“? Offnen sie sich fiir

Kiinstler mit solchen Hintergriinden?

CG: Museen werden sich in diesem
Maf3e nicht o6ffnen. Es wird Institutio-
nen geben wie die Saatchi Gallery im In-
ternet, wo jeder etwas hochladen kann
und wo sich einige Qualitétskiinstler
mit vielen Dilettanten mischen. Aber
es wird immer Funktion des Museums
bleiben, diese zu trennen.

ESW: Nein, es wird weiterhin nur eine
Frage der kiinstlerischen Qualitit sein.
Wenn die fehlt, dann wird die Kunst
wegsortiert und ist nicht interessant fiir
Galerien und Museen. Ich glaube auch
nicht, dass die Galerien sich mehr in
Richtung des Internets bewegen. Der
Handel wird weiterhin auf den grofen
Messen wie der Art Basel oder der Frie-
ze Art Fair stattfinden. Dort werden
personliche Kontakte gekniipft und
Vertrage gemacht.

JK: Vor allem fiir grofSe Museen ist es
wichtig Blockbuster zu bringen, wie in
einem Kino. Die miissen ein Event da-
raus machen und es irgendwie ,,bran-
den®, so wie ,Picasso - Die Frauen®
Man spricht nicht nur tber Picasso
sonder setzt es in Kontext zur heuti-
gen Welt, um dem gemeinen Publikum
ein Event bieten zu konnen. Fiir so et-
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was braucht man aber grofle Namen
und keine Amateure. Bei Galerien ist
es ganz dhnlich, die wollen am liebsten
jemanden aus der Meisterklasse eines
berithmten Professors. Wenn doch mal
ein Amateur eine Chance hitte, dann
nur jemand, der schon Millionen von
Klicks im Internet hat und schon riesi-
gen Erfolg vorweisen kann.

PD: Wie ich vorher schon meinte hangt
es vor allem von der Qualitat der Ar-
beit ab, weniger von der Ausbildung.
Manchmal schaffen es ja auch Kiinst-
ler mit ganz anderen Hintergriinden in
eine Museum.

ST: Ein Kiinstler wird nicht abgelehnt,
weil er nicht an einer Akademie ausge-
bildet wurde. Wie bekannt oder angese-
hen ein Kiinstler ist, ist von sehr vielen
komplexen Faktoren abhdngig unter
anderem auch Herkunft und Umfeld
des Kiinstlers, Entwicklungen auf dem
Kunstmarkt, Moden, Zufille.
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Fazit

Aus den Interviews wird deutlich, dass
die asthetischen Theorien des 20. Jahr-
hunderts wahrscheinlich auch weiter-
hin ihre Giiltigkeit behalten werden,
trotz aller technologischen und sozia-
len Veranderungen. Die Aura des origi-
nalen Kunstwerks im Sinne von Walter
Benjamin wird nicht von der Anzahl an
Reproduktionen im Internet beschadigt
werden. Es wird weiterhin ein spezielles
Erlebnis bleiben das originale Kunst-
werk aus der Nahe zu sehen, in dem
eigens dafiir eingerichteten physischen
Raum. Die steigende Anzahl von Re-
produktionen wird aber eine Form der
Offentlichkeitsarbeit darstellen, die ein
groferes Bediirfnis das originale Werk
zu sehen erzeugt. Auch sind damit zu-
satzliche Formen der Auseinanderset-
zung moglich, in der Vor- und Nach-
bereitung des Besuchs beim originalen
Kunstwerk.

Kunst wird rétselhaft verbleiben und
die Theorie von Adorno wird weiterhin
gelten. Die omnipréisente Information
wird nicht die erste Anndherung des
Betrachters an das Kunstwerk ersetzen
koénnen und keine einfache Losung fiir
das Ritsel bieten konnen. Sie wird viel-
mehr eine Hilfe sein, die personliche
Interpretation zu vertiefen und zu ver-
feinern, ihr mehr Facetten zu geben.
Auch die Theorien von Goodman und
Danto bleiben relevant. Kunst bleibt ab-
hidngig vom Zeitpunkt und Vorwissen,
und sie definiert sich weiterhin durch
ihre “aboutness”. Die Entwicklung der
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omniprasenten Information konnte
diese beiden Theorien sogar wichtiger
werden lassen, da der Besucher nun Be-
ziige viel besser nachvollziehen kann.
Der Einfluss der verfiigbaren Informa-
tion auf das Verstehen von Kunst im
Sinne von Goodman und Danto ist auf
jeden Fall positiv.

Die Auswirkungen der omniprasenten

Information auf die Ausstellungskon-
zeption werden grofler sein als die auf
die Kunsttheorie. Zwar werden die tra-
ditionellen Methoden der Kunstpriasen-
tation weiterhin benutzt werden, eine
langsame Anpassung an die Verfiig-
barkeit von Information und die neuen
sozialen Normen wird aber sicherlich
passieren. Auch wenn die Ausstellung
ein Ort fiir originale Kunstwerke blei-
ben wird, so werden Links zu vertiefen-
den Informationen und personalisierte
Angebote, die jeden Besuchertyp pas-
send ansprechen, wichtiger werden. In
Situationen, in denen die digitale Tech-
nik den statischen Texttafeln iiberlegen
ist, wird sie diese komplett verdriangen.
Diese Entscheidung héngt aber von
der spezifischen Ausstellung und dem
Kunstwerk ab. Bis diese Verdringung
stattfindet, wird jedoch noch einige
Zeit vergehen. Das durchschnittliche
Publikum erwartet heute grofitenteils
immer noch traditionelle Formen der
Informationsvermittlung, und dies an-
dert sich nur langsam.

Der White Cube wird ebenfalls weiter
existieren, er wird sich jedoch langfris-
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tig um eine digitale Prasenz erweitern.
Neben dem Ausstellungsraum werden
viele digitale Versionen davon existie-
ren, die vor allem als Kommunikations-
plattformen dienen werden.

Eine groflere Verdnderung wird daher
bei der Art, wie Museen aufSerhalb der
konkreten Ausstellungssituation mit
ihren Besuchern kommunizieren ge-
schehen. Museen miissen in einen ech-
ten Dialog mit Besuchern treten. An-
statt den Besuchern grofSeren Einfluss
auf die Ausstellungsplanung zu geben,
womit sich der Kurator iiberfliissig ma-
chen wiirde, konnte es ein erster Schritt
sein den Besucher mehr einzubeziehen.
Zum Beispiel konnten Kuratoren die
neuen Moglichkeiten nutzen um dem
Besucher zu zeigen, wie lange eine Aus-
stellung vorbereitet wird und welche
Gedanken man sich dabei macht. Es
ist wichtig, dass die Kuratoren Zeit fiir
Forschung, Recherche und Organisati-
on von Ausstellungen haben, deswegen
wire es sinnvoll im Museum Mitarbei-
ter zu haben, die sich speziell um die
neuen Medien kiitmmern und dabei mit
den Kuratoren kooperieren.

Um bei dieser Entwicklung nicht zu-
riick zubleiben, miissen Museen neben
diesen Kommunikationskompetenzen
auch technische Fihigkeiten aufbauen.
Wo in der Zeit von Walter Benjamin
die Kunst noch aktiv daran mitarbei-
tete, zukiinftige technische Ausdrucks-
formen zu entwickeln, hat sie heute den
Anschluss verloren. Die Interviews ha-
ben gezeigt, dass diese Rolle heute von
Industrieunternehmen eingenommen
wird. Um ihre Rolle zumindest teilwei-
se zuriick zu bekommen, sollten Muse-
en die Kooperation mit Universititen
und anderen Forschungseinrichtungen
suchen. Dies ist keine Frage der Kosten,
sondern eine Frage des technischen In-
teresses.

FAZIT

Obwohl ausldndische Museen wie das
MoMA oder die Tate in dieser Hinsicht
schon viel weiter sind, sollten deutsche
Museen deren Rezepte jedoch nicht
einfach kopieren. Stattdessen muss je-
des Museum fiir sich selbst definieren,
was es einzigartig macht und welche
Rolle es in seiner Umgebung spielen
mochte. Erst danach kann es entschei-
den wie es die neuen technischen Mog-
lichkeiten einsetzt um diesen Anspruch
umzusetzen.

Die Museen und Galerien werden sich
also den Erwartungen ihrer Besucher
anpassen und ihnen mehr auf Augen-
hohe begegnen miissen. Dies bedeutet
aber nicht, dass Museen und Galeri-
en sich auch fiir Kiinstler 6ffnen wiir-
den, die sich auf8erhalb der klassischen
Kunstwelt im Internet entwickeln. Die
von Weibel angesprochene Kluft zwi-
schen Amateuren und echten Kiinstlern
wird sich trotz aller technologischen
Entwicklung nicht verkleinern.
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Anhang 1: Fragebogen fiir
Experteninterviews

Fragen zum Wesen von Kunst und
dem Erleben des Betrachters:

Die technische Entwicklung zu dauern-
der Mobilitdt und ,immer online“ hat
die Zeit- und Ortsgebundenheit von
vielen Verhaltensweisen aufgelost -
jetzt kann man fast alles von fast iiberall
machen.

1. Welchen Effekt hat es auf die Kunst,
dass sie durch die technische Entwick-
lung weniger orts- und zeitgebunden
wird? (Zum Beispiel durch Online-Aus-
stellungen, oder Fotos die Besucher hoch-
geladen haben)

2. Wiirden solche Reproduktionen iiber-
haupt gleichwertig erlebt werden, wenn
ihnen die Aura des ,originalen” Kunst-

werks fehlt?

Ein weiterer Aspekt dieser Entwicklung
ist, dass jeder jetzt alle Informationen
der Welt in seinem Smartphone dabei
haben kann

3. Auf welche Art verdndert sich das
Verstindnis des Betrachters, wenn er die
Moglichkeit hat sein Wissen, z.B. iiber
eine Epoche, einfach zu erweitern?

4. Welche Auswirkung hat dies auf die
Fihigkeit des Betrachters, ein Kunstwerk
zu entritseln? Wenn man einfach die In-
terpretation eines Experten finden kann,
warum sollte man sich dann noch selbst
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Gedanken machen, was dieses Werk fiir
einen personlich bedeutet?

5. Moderne Kunst ist oft sehr kontextu-
ell und davon abhdngig ,wortiber sie
ist. Wird sie einfacher zugdnglich durch
leichtere Recherchierbarkeit oder verliert
sie ihre Bedeutung?

6. Welche Auswirkungen hat es auf die
Auseinandersetzung mit einem Kunst-
werk, wenn der Betrachter abgelenkt ist
und beschiiftigt damit, den Kiinstler und
sein Werk zu recherchieren?

7. Wird die Moglichkeit der Besucher,
jede Frage sofort recherchieren zu kon-
nen, das Kunsterlebnis des Betrachters
generell positiv oder negativ beeinflus-
sen?

Aktuell beschrianken sich interaktive
Kunstwerke oft darauf, dass der Be-
trachter es ,,starten kann oder in vor-
gegebenen Bahnen beeinflussen kann.

8. Wie wird Interaktivitit in Kunstwer-
ken in Zukunft aussehen? Erlauben sie
dem Betrachter mehr Einfluss auf das
Werk selber?

9. Wie konnte die schwindende Orts-

und Zeitgebundenheit der Betrachter zu
neuen Kunstwerken fiihren?
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Fragen zur Ausstellungskonzeption:

Besucher haben sich daran gewohnt
immer online zu sein und alle Informa-
tionen verfiigbar zu haben. Wie werden
Museen und Galerien darauf reagieren?

10. Welche Rolle wird die traditionelle
Informationsvermittlung (wie Texte auf
Tafeln) in Zukunft spielen?

11. Welchen Einfluss werden neue tech-
nische Moglichkeiten und zusdtzliche
Quellen haben? Zum Beispiel Links auf
vertiefende Webseiten via QR-Codes?

Der ,White Cube“ ist heutzutage die
dominante Form der Ausstellung.

12. Welche Rolle spielt der White Cube
bei der Ausstellung von Medienkunst,
mit ihrer Non- Linearitdit, ihrer Abhdn-
gigkeit von Verbindung zur AufSenwelt
und ihren technischen Anforderungen?

13. Wie miisste sich der White Cube wei-
terentwickeln?

Junge Mediennutzer haben sich viele
neue Verhaltensweisen angewohnt und
halten sie fiir selbstverstindlich - z.B.
direkte Kommunikation in Echtzeit,
Kommentieren, Empfehlen, personali-
sierbare Angebote, etc. Einige Museen
wie z.B. das MoMA stellen sich bereits
darauf ein.

14. Wie nutzen Sie die Moglichkeiten des
Web 2.0 (wie Facebook, Twitter, Youtu-
be, etc.) in ihrer Offentlichkeitsarbeit?
Was sind die positiven und negativen Er-
fahrungen?

15. Werden in Zukunft die zugrunde lie-

genden Verhaltensweisen (wie Empfeh-
len, Kommentieren, Teilen, personliches
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Zusammenstellen) auch in Ausstellun-
gen eingebaut werden?

Durch die Fahigkeit zur schnellen Ver-
netzung und Kommunikation sind viele
Gruppen und Aktivititen auferhalb der
institutionellen Kunstwelt (also Muse-
en und Galerien) entstanden. Glauben
Sie, dass sich dieser Trend noch weiter
verstarken wird?

16. Wie reagieren Museen und Galerien
auf diese ,,Konkurrenz*?

17. Viele dieser neuen Ausstellungsfor-
men werden selbst kuratiert? Welchen
Einfluss hat das auf die Rolle des Kura-
tors?

18. Wird dieser Trend auch die Notwen-
digkeit des Kurators in der traditionel-
len Kunstwelt schwichen? Oder wird
der Kurator mit der verwirrendenViel-
falt von neuen Ausstellungsformen und
Moglichkeiten sogar wichtiger?

Die technologische Entwicklung er-
laubt es allen zu produzieren und zu
veroffentlichen. Die Grenzen zwischen
Amateur und Experte werden ver-
wischt.

19. Welche Konsequenzen hat dies auf
die Trennung von ausgebildeten Kiinst-
lern und Autodidakten? Wie wird das
die Karrieren von Kiinstlern aus dem
Akademiesystem beeinflussen?

20. Wie reagieren Museen und Galerien

auf diese ,, Amateure“? Offnen sie sich fiir
Kiinstler mit solchen Hintergriinden?
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Anhang 2:

Interview zur techni-
schen Entwicklung

Interview mit Heinrich Hufmann,
Professor der Medieninformatik an
der Ludwig-Maximilians-Universitit
Miinchen

Touchscreens sind in den letzen Jahren
immer weiter verbreitet worden (durch
iPhone / iPad).

1.Welche neuen Technologien fiir Dis-
plays wird die Zukunft bringen?

Projizierte Displays gibt es jetzt bereits
relativ hdufig, auch interaktiv - zum
Beispiel Smartboards. Damit lassen
sich auch sehr grofle interaktive Dis-
plays umsetzen. Beliebig geformte Dis-
plays sind auch jetzt bereits moglich.
Microsoft hat zum Beispiel das Projekt
“Touch Sphere”, ein berithrungsemp-
findliches Display in Form einer Kugel.
Wir arbeiten in unserem Institut am
Projekt “Curve’, einem grofien gewolb-
ten Touchscreen. Solche Techniken
sind erstmal vor allem fiir Arbeitsplat-
ze interessant, die viele Monitore und
Bildschirme haben miissen, wie z.B.
Leitstdnde in Rettungszentralen oder
Borsenhandler. Aber natiirlich liefle
sich so etwas auch fiir Kunstinstallati-
onen nutzen, zum Beispiel in Réhren-
form. Flexible Displays, die nur noch
eine biegbare Folie sind, sind noch et-
was weiter weg. Aber in spitestens 10
Jahren wird es das auch geben, bis dann
sind sie wahrscheinlich sogar als Tape-
te technisch moglich. Dies wiirde ganz
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neue Moglichkeiten der Gestaltung er-
offnen, weil man dann den gesamten
Raum verdndern kann. LEDs werden
auch immer billiger und kénnen iiber-
all befestigt werden - in Zukunft kann
also wirklich jede Flache zu einem Dis-
play werden.

Wenn wir Maschinen bedienen, ha-
ben wir uns jetzt schon sehr an Touch-
screens gewohnt und ein bisschen an
Gestensteuerung (durch Wii oder Mi-
crosoft Kinect).

2. Was wird die Zukunft bringen an neu-
en Arten der Interaktion von Mensch
und Maschine?

Die Kinect hat uns daran gewohnt, ganz
natiirlich durch Gesten mit grofen Dis-
plays zu interagieren. Ein ganz wichti-
ger Trend wird in der Zukunft taktiles
Feedback werden, also die Méglichkeit
die Oberflache des Bildschirms fiihlbar
zu verdndern. Damit wire es moglich,
die Objekte auf dem Bildschirm wirk-
lich zu fiihlen und ihnen verschiedene
Oberflichenstrukturen zu geben - ein
Bild fiihlt sich anders an als ein Menii-
punkt und man spiirt sogar die Kante
des Bildes. Damit kénnte man dann
mit Meniis interagieren ohne hinzu-
sehen. Das ist interessant fiir Blinde,
aber auch fiir Menschen, die woanders
hinschauen miissen, wihrend sie mit
ihren Hinden etwas bedienen miissen,
zum Beispiel ein Arzt der wahrend ei-
ner komplizierten Operation sein Ge-
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rat einstellen mochte. Dieses gefiihlte
Feedback muss nicht unbedingt vom
Bildschirm kommen, es kann auch
durch ein vibrierendes Armband oder
einen Stuhl kommen. Wir haben gese-
hen dass Menschen diese Interaktion
sehr schnell lernen und sich schnell
daran gewohnen, deswegen wird hier
noch viel passieren in Zukunft. Eine
andere Art der Interaktion, die auch
immer wichtiger werden wird, ist die
Interaktion von mobilen Gerdten mit
anderen Gerdten. Menschen gewdh-
nen sich daran, mit ihrem Smartpho-
ne andere Gerdte wie den Fernseher
zu steuern. Bei uns im Institut gibt es
einen Prototypen, wo man ein grof3es
projiziertes Display mit seinem iPhone
beeinflussen kann, wenn man es darauf
richtet. So kdnnen mehrere Menschen
mit einem Display interagieren, dass zu
weit weg ist um es zu beriihren - zum
Beispiel mit einer ganzen Hausfassade,
womit die Ars Electronica bereits expe-
rimentiert hat.

In Ausstellungen werden zwar mittler-
weile manchmal schon Touchscreens
eingesetzt, aber oft nur um vorgegebe-
ne Texte anzuzeigen. Damit bietet diese
neue Technik nicht wirklich mehr als
eine grofie altmodische Texttafel.

3. Wie konnen diese neuen Technologi-
en wirklichen Mehrwert bieten in einer
Ausstellung?

Es gibt ja mehrere Stufen von Interak-
tivitat - als Nutzer einfach nur vorpro-
grammierte Fragen beantworten, oder
aber die Moglichkeit zu haben einzelne
vorprogrammierte Module auszuwéh-
len und andere wegzulassen, oder noch
weiter zu gehen und ein Autorensystem
zu haben in dem sich seine Welt selber
zusammen bauen kann. Das Abspie-
len eines vorgegebenen Mediums “auf
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Knopfdruck” ist also nur die einfachste
Form der Interaktivitit. Um mehr an-
zubieten, konnte man sich zum einen
von den heutigen Spielen inspirieren
lassen.Von kleinen Geschicklichkeits-
spielen auf dem iPad bis hin zu Rol-
lenspielen auf dem Computer ist es
dort normal eine “Welt” vorzugeben,
die der Benutzer beeinflussen kann.
Es gibt weiterhin vorgegebene Bau-
steine, aber wie sie kombiniert werden
und sich verhalten hingt vom Benut-
zer ab. Zum anderen kénnte man Per-
sonalisierung bieten. Man identifiziert
den Besucher, zum Beispiel durch das
Smartphone welches er dabei hat, oder
durch einen Anstecker mit einem QR-
Code, oder durch Gesichtserkennung,
die heutzutage schon sehr gut funktio-
niert, und macht dann personalisierte
Angebote. So kénnte man automatisch
die richtige Sprache einstellen, oder
altersspezifische Dinge anbieten. Man
konnte sogar bei einem Rundgang das
Angebot der spéteren Stationen davon
abhingig machen, wie diese Person bei
den ersten Stationen reagiert hat. Was
hat er tibersprungen, wofiir hat er sich
besonders lang interessiert? Hier gibt
es viele Moglichkeiten, die aber aktuell
kaum jemand in Ausstellungen nutzt.
Die Benutzer haben sich bereits daran
gewohnt, dass mit einem Bildschirm
wie dem iPad fast alles mdglich ist, aber
die Ausstellungsmacher sind meistens
viel konservativer als Benutzer und
Programmierer. Es gibt viele Industrie-
firmen, die aktuell an sehr innovativen
Bedienkonzepten arbeiten und sehr
experimentierfreudig sind, von der Au-
toindustrie zu Herstellern von Kiichen-
gerdten - die eigentlich “kreativen” In-
dustrien sind hier aber nicht dabei. Das
ist auch eine Frage des Ausbildungs-
profils, viele Kiinstler und Kunstwis-
senschaftler haben einfach nicht so viel
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technisches Wissen und nicht so viel
Spafl daran etwas zusammen zu l6ten.
Unser Verhalten hat sich durch die
Technik schon verdndert, wir sind ge-
wohnt zu kommentieren, zu teilen, per-
sonalisierte Angebote zu bekommen.

4. Welche weiteren Verdnderungen in
unserem Verhalten konnen Sie sich fiir
die Zukunft vorstellen?

In Zukunft werden wir immer und
tiberall von den Informationen des In-
ternets umgeben sein. Dabei wird auch
die Personalisierung von Informations-
angeboten weiter gehen, wie es Goog-
le und Facebook heute schon machen.
Gleichzeitig verdndert sich das Ver-
hiltnis zur Privatsphdre, die junge Ge-
neration ist prinzipiell einverstanden
damit, Daten iiber sich zu verdffentli-
chen. Falls es in Zukunft eine vertrau-
enswiirdige Technik gibt, solche Da-
ten wieder zuriickzunehmen, werden
die Benutzer noch viel mehr 6ffentlich
machen als sie es jetzt tun. Durch das
Internet werden wir auch an immer
kiirzere Aufmerksamkeitsspannen ge-
wohnt, oft sehen wir eine Webseite nur
kurz an um zu entscheiden ob sie inter-
essant ist. Dadurch werden Internetsei-
ten immer mehr gestaltet wie Werbung.
Um einen Betrachter in Zukunft dazu
zu bekommen, sich intensiv mit etwas
zu beschiftigen, wird man interaktive
Elemente benutzen - in Spielen sind
Benutzer zum Beispiel tief involviert
und lange aufmerksam. Es ist schwer zu
sagen, aber vielleicht liefle sich durch
solche Elemente auch die junge Inter-
netgeneration involvieren.

Das Internet wird immer mobiler.

5. Wann glauben Sie ist der Punkt er-
reicht, in dem das Internet mehr von
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Mobilgerdten genutzt wird als von Com-
putern?

Dieser Punkt wird schon in wenigen
Jahren, vielleicht schon in Monaten er-
reicht sein, auch weil Laptops den stati-
ondren Computer schon so gut wie ver-
drangt haben. Auch Kollegen aus der
Software-Industrie sehen keine richtige
Zukuntft fiir einen stationdren Compu-
ter mehr, nur noch an professionellen
Arbeitsplétzen.

Viele Industrien bereiten sich schon auf
diese Veranderungen vor.

6. Haben Sie das Gefiihl, dass die Kul-
turwelt sich auch vorbereitet und mit
Medieninformatikern wie Ihnen, etc. zu-
sammenarbeitet?

Gelegentlich, aber selten, gibt es An-
fragen von Kiinstlern, die technische
Unterstiitzung bei Installationen brau-
chen. Von Institutionen wie Museen
kommt aber fast kein Interesse. Wir
haben zum Beispiel einmal der Glyp-
tothek ein Projekt vorgeschlagen, bei
dem wir einen medialen Link vom Agi-
neten-Fries zum Originalstandort auf
der Insel Agina herstellen wollten, um
fir den Besucher erfahrbar zu machen
wo das Exponat herkommt, wie es dort
aussieht, welche Menschen dort leben.
In der Glyptothek war man aber explizit
nicht an diesen “neumodischen” Mog-
lichkeiten interessiert. In Theatern wird
bereits mehr mit neuen Medien gear-
beitet, zum Beispiel an den Miinchner
Kammerspielen, und Industrieunter-
nehmen sind auch sehr aktiv - aber Mu-
seen nicht. Vielleicht ist das auch eine
Generationenfrage der Mitarbeiter.
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Abbildungsnachweis

Abbildung 1:

Ausstellung im Somerset House, Lon-
don, im Jahr 1808.

Quelle: Dernie, Seite 8

Abbildung 2:

Fotografie von Marcel Duchamps Werk
“1200 Bags of Coal”
Quelle:http://www.matthewnevin.com/
art/texts/artist-as-curator

Abbildung 3:

Fotografie von Marcel Duchamps Werk
“1200 Bags of Coal”
Quelle:http://www.toutfait.com/
images/Gallerylmage/Big_Gallery_
Image_311.gif
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Abbildung 4:

Fotografie der Ausstellung “Machine
Art” im Museum of Modern Art, New
York, 1934.

Quelle: Dernie, Seite 9

Abbildung 5:

Vergleich der Ubertragungsdauer einer
50 Kilobyte grofien Partei bei verschie-
denen Ubertragungsraten.

Quelle: Alby: Web 2.0, Seite 3

Abbildung 6:

Vergleich der Ubertragungsgeschwin-
digkeiten von mobilen und stationédren
Standards.

Quelle: Alby: Das mobile Web, Seite 27
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