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Lucas NORER / Doris PRLIĆ , plattform kunst~öffentlichkeit (Andrea BAUMANN, 

Christopher GRÜNER, Michaela NIEDERKIRCHER, Robert PFURTSCHELLER, 
Christine S. PRANTAUER, Jeannot SCHWARTZ), Phillipp PREUSS, Christian RUPP, 

Richard SCHWARZ, Wolfgang TRAGSEILER



Kunst im öffentlichen Raum Tirol

2007 – 2014

Eine Förderaktion des Landes Tirol



Kunst im öffentlichen Raum Tirol
2007 – 2014

Maria AnwAnder, ruben Aubrecht, Klaus Auderer, Alfredo bArsugliA, 
ursula beiler, casati (simon OberhAMMer, Alexander PfAnzelt),  

department für öffentliche erscheinungen (Peter bOerbOOM, gabriele OberMAier,  
carola VOgt, silke witzsch), werner feiersinger, robert fleischAnderl,  

robert gAnder / günther richard wett, sabine grOschuP, lois hechenblAiKner,  
Michael hieslMAir / Michael zingAnel, christoph hinterhuber,  

knowbotiq (Yvonne wilhelM, christian huebler), kozek hörlonski (thomas hörl, Peter KOzeK) +  
sirMeisi (ruby sircAr, wolfgang Meisinger), nabila irshAid, Andrea lüth,  
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Grußwort der Landesrätin, Tirol

Zwei Dutzend realisierte Kunstprojekte im öffent- 
lichen Raum in Tirol dokumentieren eindrucksvoll 
ein breites Spektrum an Möglichkeiten, mit den 
Mitteln der Kunst die natürlichen und zivilisatori-
schen Gegebenheiten des Landes zu erforschen,  
zu begreifen und kritisch zu hinterfragen. Bei der  
Implementierung dieses Schwerpunkts der Kunst- 
förderung des Landes Tirol war man davon ausge-
gangen, dass die Besonderheiten des Raumgefüges 
in Tirol auch besondere künstlerische Reaktionen 
hervorrufen werden. Die Limitierung des Sied-
lungsraums auf 12 % der Landesfläche, die Kon-
kurrenz gegensätzlicher Nutzungsinteressen auf 
beschränktem Raum, der vielerorts erlebbare,  
unmittelbare Übergang von urbaner Zivilisation zu 
hochalpiner Wildnis, die Omnipräsenz der Berge 
am engen Horizont, aber auch die endlose Weite 
des Horizonts am Berg – das sei jedenfalls genug 
Stoff und Herausforderung für künstlerische Pro-
jekte. Und tatsächlich, viele der eingereichten und 
auch umgesetzten Projekte behandeln Schnitt- 
stellen zwischen Natur und Zivilisation, manche 
griffen auch die Omnipräsenz technischer Struktu-
ren der Tourismuswirtschaft und deren wider-
sprüchliche Versprechungen auf. Die meisten der 
Projekte freilich widmeten sich allgemeinen  
Phänomenen der Zivilisation, den Phänomenen 
Segregation und Integration, kultureller Repräsen-
tationen, der Globalisierung und der Migration 
(noch vor den aktuellen Fluchtbewegungen). Nicht 
minder interessant ist, dass die Projekte sich zu- 

nehmend auf den städtischen Raum konzentrierten, auf das all-
tägliche Umfeld der Künstlerinnen und Künstler selbst also.

Im 10. Jahr des Bestehens dieses Förderschwerpunktes ist frei-
lich auch festzustellen, dass die anfangs auch noch als Motto den 
Ausschreibungen vorangestellte Beziehung von Landschaft und 
Kultur oder Zivilisation kein vorrangiges Thema der zeitgenös-
sischen Kunst ist und die damit zusammenhängenden, Politik 
und Öffentlichkeit immer wieder heftig beschäftigenden Fragen 
von Künstlerinnen und Künstlern gegenwärtig kaum aufgegrif-
fen werden. Vielleicht ist das aber auch gut so, denn Kunst muss 
ihren eigenen Zugang zur Welt behaupten und darf sich nicht im 
Kommentieren der Gegenwart erschöpfen. Vielleicht zeigt das 
aber auch, dass noch viele Themen auf viele Projekte der Kunst 
im öffentlichen Raum Tirols warten.

Ich danke den Damen und Herren der Jury dieses Förderschwer-
punktes für ihre stets sorgfältige und beharrlich der Qualität  
verpflichtete Arbeit und für ihre stets gut begründete Auswahl 
der zu fördernden Projekte.

Ich danke der Künstler*schaft für die Betreuung der Aus-
schreibungen und der Auswahlverfahren, besonders aber auch 
für die Betreuung der Projekte vom eingereichten Exposé bis zur 
behördlichen Genehmigung, zur Umsetzung und schließlich 
auch zum Abbau. Ohne diese stets unaufgeregten Hilfestellun-
gen hätten sich wohl manche der nicht ortskundigen Künstlerin-
nen und Künstler auf den Höhen des Gebirges und in den 
Schluchten der Behörden verirrt.

              Dr.in Beate Palfrader
  Landesrätin für Bildung, Familie und Kultur

KöR Grußwort Landesrätin 
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Traditionen und Zukunftsfragen standen bei den Projekten 
gleichermaßen zur Diskussion wie das Verhältnis zum Tourismus 
und zu Menschen, die – noch vor den Fluchtkatastrophen der 
jüngeren Vergangenheit – in Tirol Schutz gesucht hatten. Ob-
dachlosigkeit, Alter und Globalisierung wurden ebenso themati-
siert wie Fragen nach dem Phänomen der Zeit oder nach dem 

Wert von Kunst und Kultur. Romantik war im Spiel 
und es wurde getanzt. 

Diese Überblickspublikation öffnet gesellschafts-
politische Räume und lädt dazu ein, die realisierten 
Projekte erneut zu betrachten.

            Ingeborg Erhart

KöR Vorwort

Jury 2007

Hanno Schlögl
Rens Veltman
Franziska Weinberger

Jury 2008 – 2013

Bart Lootsma
Rens Veltman
Franziska Weinberger

Innsbruck, Herbst 2016

Die Jurymitglieder

Jury 2013 – 2014

Maria Anwander
Bart Lootsma
Franziska Weinberger

Jury 2015 – 2016 

Wolfgang Andexlinger
Maria Anwander
Franziska Weinberger

Vorwort

Kunst verlässt den Ausstellungsraum und interagiert 
mit einer breiten Öffentlichkeit. Das Land Tirol 
sieht Kunst im öffentlichen Raum als eine zeitgemä-
ße Form der Auseinandersetzung mit aktuellen ge-
sellschaftlichen Fragestellungen. Sie greift gesell-
schaftspolitisch relevante Themen auf und lotet das 
Verhältnis der Menschen, die eine Region bewoh-
nen oder passieren, zu ihrem Umfeld aus. Kunst im 
öffentlichen Raum soll Diskussionen auslösen und 
Prozesse in Gang setzen. Sie soll integrativer Be-
standteil der Entwicklung von Zukunftsperspektiven 
sein und die Identität des Landes im Bereich des 
Zeitgenössischen mitgestalten.

Im Jahr 2007 wurden die ersten beiden Projekte 
der Förderaktion Kunst im öffentlichen Raum  
des Landes Tirol realisiert: eine Intervention von  
Werner Feiersinger auf der Venetalm im Oberinntal 
und transfair der plattform kunst~öffentlichkeit, bei 
dem eine Schindel des Goldenen Dachls mit einer 
eines Heustadels im Valsertal ausgetauscht wurde. 
Damals, initiiert von Landesrätin Elisabeth Zanon, 
startete die Aktion mit der Idee, dass die Gemein-
den Projekte zur Förderung beim Land Tirol ein-
reichen und sich auch finanziell daran beteiligen 
sollten. Die beiden ersten Projekte wären ohne das 
Engagement der KünstlerInnen und kunstaffinen 
Menschen aus den jeweiligen Gemeinden nicht  
zustande gekommen. Wie können Entscheidungs-
trägerInnen davon überzeugt werden, dass Kunst im  
öffentlichen Raum einen Mehrwert hat, der über  
die „Behübschung“ von Kreisverkehren und Dorf-
plätzen mit Brunnen oder zumeist als touristische 
Attraktion imaginierte Themenwege hinausgeht? 

Im Jahr 2008 arbeiteten Kulturpolitik, -beamte, 
die damaligen JurorInnen, der Architekt Hanno 
Schlögl, die Kunsthistorikerin Franziska Weinberger 
und der Künstler Rens Veltman, sowie VertreterIn-
nen der KünstlerInnenvereinigung Tiroler Künst-
ler*schaft ein Konzept aus, das KünstlerInnen und 
KuratorInnen seitdem ermöglicht, sich eigeninitiativ 
mit Projekten zu bewerben. Auch die Möglichkeit 
einer Ausfinanzierung durch das Land Tirol wurde 
geschaffen. Es standen pro Jahr 100.000 Euro zur 
Verfügung, die 2010 wegen Einsparungen im Lan-

desbudget leider auf 80.000 Euro gesenkt wurden. Ein wichtiger 
Aspekt ist auch, dass seit 2008 die Tiroler Künstler*schaft die 
Projekte betreut, die KünstlerInnen vor der Einreichung berät, 
ihnen bei der Erlangung von Genehmigungen hilft, die Presse-
arbeit übernimmt und die Homepage www.koer-tirol.at aktua-
lisiert.

Die formalen Kriterien lauten: „Die Aktion Kunst im öffent-
lichen Raum fördert Projekte, die in Tirol stattfinden und sich 
mit den spezifischen Gegebenheiten der jeweils ausgewählten 
Orte auseinandersetzen. 

Nach einem Zuspruch der Jury ist die Voraussetzung für die 
Förderung des Landes das Vorliegen allfälliger für die Realisie-
rung notwendiger Genehmigungen sowie eine Zustimmung der 
Standortgemeinde/n zum eingereichten Projekt. Ausgewählte 
Projekte müssen innerhalb von zwei Jahren nach der Zusage rea-
lisiert werden. 

Ausgeschlossen sind die nachträgliche Förderung oder der 
Ankauf eines bereits realisierten Kunstwerks, klassische Kunst-am-
Bau-Projekte, Publikationen, die nicht Teil eines Projekts sind, 
sowie Veranstaltungen im öffentlichen Raum wie Konzerte oder 
Theateraufführungen ohne inhaltlichen Zusammenhang zur 
Förderaktion.“

Die vorliegende Publikation bildet den Zeitraum von 2007 bis 
2014 (Juryauswahl) ab, wobei das Projekt The Secret Life of  
Algorithmic Plants von knowbotiq erst zu Beginn des Jahres 2016 
umgesetzt wurde, und stellt 24 Projekte vor, die auf unterschied-
lichste Weise mit dem öffentlichen Raum und seinen NutzerIn-
nen interagieren. Das Konzept des Buchs beruht auf einer Idee 
von Naemi Hencke und Jasmin Younesinia, die 2013 gerade ihre 
Abschlussarbeit an der Universität Innsbruck am Institut für  
Architekturtheorie über Kunst im öffentlichen Raum vorgelegt 
hatten. Der direkte Kontakt mit den KünstlerInnen, die die  
beiden für die persönlich geführten Interviews auch zumeist in 
ihren Arbeitsräumen besucht hatten, macht die Überblicks- 
publikation zu einem Lesebuch, das nicht nur Auskunft über die 
realisierten Projekte gibt, sondern auch verschiedene künstleri-
sche Herangehensweisen aufzeigt und die Bedeutung von Kunst 
im öffentlichen Raum in vielen Facetten hervorhebt. Die/der 
LeserIn erfährt, was KünstlerInnen am öffentlichen Raum inter-
essiert, mit welchen Herausforderungen und Problemen sie  
mitunter konfrontiert sind, welchen Vorurteilen sie begegnen und 
welche Vorteile das künstlerische Arbeiten und Handeln in der 
breiten Öffentlichkeit hat. 

KöR Vorwort 
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Habt ihr, bevor ein Projekt umgesetzt wird, eine  
bestimmte Vorstellung davon, welche Reaktionen 
es auslösen wird?

FW: Wir sind nicht immer sicher, weil wir auch 
von einem anderen Standpunkt aus beurteilen. Was 
für uns ganz normaler Alltag ist, ist vielleicht von 
Leuten, die daran vorbeigehen, noch nie gesehen 
worden oder für sie irritierend.

Nach welchen Kriterien werden die Projekte  
ausgewählt?

FW: Das ist schwer zu benennen. Da kommt ein 
buntes Gemisch an Tendenzen heraus, das in diesem 
Rahmen virulent ist.

BL: Ich denke, sehr wichtig ist, dass es keine Kri-
terien gibt. Es ist wichtig, sich den KünstlerInnen 
und deren Initiativen mit der Idee zu öffnen, dass 
sie die Kunst weiterentwickeln. Aus diesem Grund 
gibt es auch eine Kommission und nicht eine Per-
son. Es sind auch keine Regeln festgeschrieben.  
Beides ist extrem wichtig, weil es darum geht, den 
KünstlerInnen die Kunst zurückzugeben.

Wo seht ihr den Unterschied zwischen temporä-
ren und permanenten Projekten? Wann wären für 
euch permanente Projekte eher pure Dekoration?

FW: Zum einen ist es gut, dass es temporäre Pro-
jekte sind, weil es schön ist, wenn es wechselt und 
auf einmal sporadisch auftaucht. Auf der anderen 
Seite wären von meinem Standpunkt aus auch per-
manente Projekte wünschenswert. Da müsste man 
aber von einem wirklich internationalen, größeren 
Niveau sprechen. Solche Projekte brauchen aber in 
erster Linie viel mehr Geld, und die könnten dann 
natürlich schon auch diesen Diskurs im öffentlichen 
Raum intensivieren. In dieser Publikation wird un-
sere Arbeit und die Arbeit der KünstlerInnen mani-
festiert, etwas anderes, Permanentes entsteht.

RV: Auch wenn man von Seiten des Landes nur 
80.000 Euro in die Hand nimmt, zeigt es Wirkung. 
Es kommen eher die temporären, jüngeren Projekte 
zum Zug. Da hat man schon etwas ausgelöst.

BL: Noch mal zu dem, was bleibt: Es ist schön, 
dass viele Projekte temporär sind, weil das bedeutet, 
dass sie auch in Räumen realisiert werden können, 
in denen etwas Bleibendes stören würde, zum  
Beispiel am Marktplatz oder in der Maria-Theresien- 

Straße. Aber trotzdem kann man eine Zeit lang im öffentlichen 
Raum, wo Menschen damit konfrontiert werden, die es vielleicht 
nicht suchen, einen gewissen Effekt erzielen – ob das nun ein  
ästhetischer Effekt ist oder ein sozialer oder ein politischer. An-
dererseits gab es sicherlich ein paar Projekte, bei denen es schön 
gewesen wäre, wenn sie geblieben wären – sehr unterschiedliche, 
würde ich sagen. 

FW: Ich möchte noch einmal betonen, dass trotz dieser  
geringen Summe wirklich sehr schöne Projekte herausgekom-
men sind.

Es gibt Kunst im öffentlichen Raum Tirol nun sieben Jahre und 
es ist erkennbar, dass sich in diesen Jahren kulturell schon  
einiges in Tirol getan hat.

FW: Vor diesen sieben Jahren hat es einen mindestens zwei-
jährigen Vorlauf gegeben, bis Kunst im öffentlichen Raum Tirol 
überhaupt gestartet ist. Während dieser Zeit ist es immer wieder 
hinausgeschoben worden. Das sind eben Prozesse. Und es dauert, 
bis man etwas erreicht.

Einige KünstlerInnen haben in den Interviews erzählt, dass sie 
sich bei Kunst im öffentlichen Raum Tirol sehr gut aufgehoben 
gefühlt haben und eigentlich auch sehr zufrieden mit der Zu-
sammenarbeit mit den Behörden waren.

RV: Die Konstruktion ist schon was Besonderes. Einerseits 
stellt man es quasi offen, was es ja auch nicht einfacher macht. 
Dann hilft man bei der Umsetzung.

FW: Die KünstlerInnen können das nicht alles alleine realisie-
ren. Dann haben wir als Jury jemanden gefordert, der oder die 
die ganze Organisation, die KuratorInnenschaft übernimmt und 
die KünstlerInnen auch betreut und die Projekte realisiert.

Gibt es Projekte, die ohne die Hilfe einer Förderschiene  
realisiert wurden?

BL: Es geht ja um Kunst im öffentlichen Raum. Es geht um 
öffentliche Gelder, es geht um öffentlichen Raum, und daher 
versuchen wir als Jury auch zu bestimmen, ob es für die Öffent-
lichkeit etwas bedeutet, also nicht, ob du oder ich es schön  
finden, sondern ob es eine Bedeutung hat, die darüber hinaus-
geht und der Öffentlichkeit gerecht wird. 

Seid ihr mit Zielen, Vorstellungen und/oder Hoffnungen, was ihr 
erreichen wollt, in diese Jury gekommen?

FW: Ja, da geht man schon mit viel Idealismus hinein. Auch 
mit Begeisterung, dass es nun so etwas wie Kunst im öffentlichen 
Raum in Tirol gibt. Das war ja schon lange fällig. Wir haben uns 
auch nicht beirren lassen.

KöR Juryinterview 

Juryinterview

bArt lOOtsMA, Architekturkritiker und -theoretiker,  
Professor am Institut für Architekturtheorie der  
Technischen Universität Innsbruck
frAnzisKA weinberger, Kunsthistorikerin 
rens VeltMAn, Künstler

am 7. Oktober 2014 von naemi hencke (im folgenden nh) und Jasmin Younesinia (im folgenden JY) 

Hat sich Kunst im öffentlichen Raum Tirol seit der Entstehung 
2007 entwickelt oder verändert?

Franziska Weinberger (FW): Ja, sehr. Am Anfang war es  
schon schwierig, überhaupt gute Projekte zu bekommen, weil 
das Ganze nicht an einen bestimmten Ort gebunden war, weder 
in der Landschaft noch im urbanen Bereich. Es hat sich eigent-
lich erst entwickelt.

Rens Veltmann (RV): Das Land hat sich am Anfang erst ein-
mal an dieses Konzept gewöhnen müssen, weil es ungewöhnlich 
war. Man hat alles offen gelassen. Man hat die Wahl des Ortes 
den KünstlerInnen überlassen, es haben die Gemeinden mit 
KünstlerInnen gemeinsam selbstständig Projekte einreichen 
können und es gab eine bunte Mischung. Ursprünglich sind auch 
viele Kunst-am-Bau-Projekte hineingekommen. Das wollten wir 
eigentlich verhindern, auch aus dem Grund, dass die finanziellen 
Mittel bis heute nicht gerade üppig geflossen sind. Wenn man 
ein Kunst-am-Bau-Projekt fördern will, dann kommt man  
vielleicht aus mit den 80.000 Euro. Aus diesen Gegebenheiten 
heraus ergab sich eine Veränderung in der Konzeption – bezie-
hungsweise war ursprünglich unsere Vorstellung die, dass wir 
eher Konzepte fördern wollten als Objekte.

Bart Lootsma (BL): Ungefähr ab den 1990er-Jahren kam eine 
Tendenz auf, in der die Kunst und die AusstellungsmacherInnen/
KuratorInnen das Museum infrage stellten. KünstlerInnen  
sagten: Wir müssen nicht unbedingt in einem Museum ausstellen. 
Wir wollen das irgendwo anders machen, wo wir das für ange-
bracht halten. Speziell für diese Tendenz ist dieses Projekt ei-
gentlich konzipiert. Damit hängt es nicht mehr mit einem Bau 
zusammen.

Inwieweit erfüllte diese Entwicklung eine Funktion 
für den öffentlichen Raum in kultureller und gesell-
schaftspolitischer Hinsicht?

BL: Das ist eine sehr komplizierte Frage, weil das 
von Kunstwerk zu Kunstwerk sehr unterschiedlich 
ist. Ich sehe natürlich, dass gerade in den letzten  
Jahren die sozial und politisch engagierte Kunst zu-
nimmt, aber das sind immer Wellen, mal mehr, mal 
weniger. Welche gesellschaftliche Relevanz ein 
Kunstwerk hat, dazu gibt es im Laufe der Zeit im-
mer wieder andere Ideen. So gibt es immer wieder 
andere Überlegungen, warum das wichtig ist. Im 
Moment, würde ich sagen, ist es so, dass das soziale 
Engagement in der Kunst wieder sehr stark ist. Wir 
haben gerade Projekte gehabt, die sich zum Beispiel 
mit den Themen Obdachlosigkeit, Asyl und Alter 
beschäftigten.
Welche Reaktionen kann Kunst im öffentlichen 
Raum auslösen?

FW: Ich glaube, das ist sehr komplex. Gerade 
Kunst im öffentlichen Raum ist komplexer als Kunst, 
die in Museen oder Galerieräumen ausgestellt wird. 
Der städtische Raum ist etwas, das sich ständig ver-
ändert. Die PassantInnen ändern sich ständig. Es ist 
ein Bereich, der ununterbrochen in Bewegung ist 
und auch immer andere Bedingungen schafft. Des-
wegen sind die Reaktionen sehr unterschiedlich: Es 
geht von der Irritation bis zur Inspiration.

KöR Juryinterview
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Einleitung

Ein halber Lamborghini. Vorne Auto, hinten Fahrrad. Eine  
Diskokugel im Park. Eine blühende Illusion. Die Zeit verrinnt 
sichtbar im Fluss. Altwerden. Kindheitserinnerungen. Warten. 
Alles nur Performance? 

In den Jahren 2007 bis 2014 wurden über zwanzig Projekte 
im öffentlichen Raum in und um Innsbruck von Kunst im öffent-
lichen Raum Tirol gefördert. Allen gemeinsam ist: Hinter jedem  
Projekt verbergen sich spannende Persönlichkeiten, die diese 
Kunstwerke erdacht und umgesetzt haben. 

Was hat sie dazu bewogen, beispielsweise einen Lamborghini 
zu zerteilen? Oder eine öffentliche Tanzfläche zu schaffen? Wie 
entsteht die Idee, die Zeit sichtbar machen zu wollen? Wie wird 
ein privates Foto zu einem Kunstwerk? Und was bedeutet es, 
jahrelang zu warten? 

Wir haben uns mit den KünstlerInnen getroffen – in Innsbruck, 
Wien, Salzburg und Berlin. Bei ihnen zu Hause oder bei einem 
Einspänner in einem Café. Herausgekommen sind interessante 
Gespräche über ihre Projekte: Wer sind diese Menschen? Woll-
ten sie vielleicht schon als Kind KünstlerInnen werden? Wie frei 
sind KünstlerInnen wirklich in ihrem Schaffen? Warum ist es 
wichtig, Kunst in den öffentlichen Raum zu stellen und für alle 
sichtbar zu machen? Eine Idee, manchmal längere Zeit im „Hin-
terkopf“ abgelegt, um später weiterverfolgt zu werden. Die Ent-
wicklung erfordert immer wieder viel Zeit und sensibles Gespür 
in Gesprächen um den möglichen Zeitpunkt und Standort in der 
Stadt. Kunst im öffentlichen Raum, braucht es das wirklich? Wir 
sind nach den Gesprächen mit den KünstlerInnen überzeugt: Ja, 
unbedingt. Und es bräuchte noch mehr davon.

Die Publikation liefert hoffentlich einen Überblick über den 
vielfältigen Umgang der beteiligten KünstlerInnen und Projekte 
mit der Thematik. 

Dabei hatte jede der präsentieren Arbeiten eine eigene Her-
angehensweisen. Ob eine Skulptur, eine Installation oder ein 
Landmark. Gemeinsam war ihnen jeweils die Frage, inwieweit 

Kunst im öffentlichen Raum unser tägliches Leben 
und unser geregeltes Denken unterbrechen kann. 
Dabei bietet diese Publikation nicht nur einen Über-
blick über die vorgestellten Projekte. Es wurde darü-
ber hinaus versucht, die unterschiedlichen Hinter-
gründe der KünstlerInnen, warum sie den öffentli-
chen Raum als Nutzfläche für ihre Kunst gewählt 
haben und welche Bedeutung dies für Innsbruck und 
Tirol hat, auf den Grund zu gehen.

Im Lauf der Interviews konnten wir erkennen, 
dass oft immens viel Arbeit hinter den Kulissen statt-
findet. Allein der Weg zur Genehmigung, der lange 
Planungsprozess oder manchmal harsche Kritik stel-
len die KünstlerInnen vor große Herausforderun-
gen.

Es war uns wichtig, bei den Interviews nicht nur 
über das Kunstprojekt zu sprechen, sondern jede/n 
KünstlerIn kennenzulernen. Ihre vorherigen Arbei-
ten, ihre allgemeine künstlerische Tätigkeit und die 
Begeisterung dafür, ihre Arbeiten draußen, in der 
Öffentlichkeit umzusetzen, machten jedes Interview 
zu einer unvergesslichen Erfahrung, die wir zum Teil 
auch audiovisuell festhalten durften.

Um jede/n KünstlerIn, jede Künstlergruppe noch 
intensiver in ihrer Individualität darstellen zu kön-
nen, wurde jedem eine Seite gewidmet, die wir als 
Künstlerprofil definieren. Diese wurden von den 
KünstlerInnen frei gestaltet, wobei wir kein Medi-
um vorgaben.

Zuletzt wollen wir noch allen danken, die unsere Ar-
beit begleitet haben: natürlich den KünstlerInnen, 
den Jurymitgliedern sowie Ingeborg Erhart und Sofie 
Mathoi von der Tiroler Künstler*schaft.

Naemi Hencke und Jasmin Younesinia, Herbst 2016

KöR Einleitung 

Gab es Projekte, die gescheitert sind?
RV: Manche Projekte sind durch den Rost gefal-

len, weil einfach zu wenig Geld da war. Oder wir 
mussten manche jungen KünstlerInnen warnen, dass 
sie das Projekt für das vorgeschlagene Geld nicht 
machen sollten.

BL: Wir sind eigentlich politisch dazu gezwun-
gen, sparsam mit den Geldern umzugehen. Und das 
ist auch wichtig. Aber es bringt uns nichts, wenn 
ein/e KünstlerIn ein gutes Projekt vorschlägt, sich 
verkalkuliert und dann das Projekt schlecht reali-
siert. Das würde auch auf uns zurückfallen. Es ist 
wahnsinnig wichtig, dass die Projekte in ihrer Inten-
tion realisiert werden können.

Werden KünstlerInnen von euch angefragt?
BL: Ab und zu würden wir gerne in Form eines 

Zusatzprojekts ganz bewusst Menschen einladen. 
Damit könnte man andere KünstlerInnen auf Ideen 
bringen und das Projekt bekannter machen. Über-
haupt denke ich, dass es gut wäre, in Tirol spezifi-
sche Themen anzuregen und auch inhaltlich zu ku-
ratieren. Im Moment dürfen wir das nicht.

Was ist für euch das schönste an der Kunst im  
öffentlichen Raum im Vergleich zur Kunst, die in Museen und 
Galerien ausgestellt wird?

BL: Dass sie im öffentlichen Raum ist und auch Menschen,  
die das nicht unbedingt suchen, irgendwann zufällig daran vor-
beikommen.

RV: Es ist unentrinnbar. Es sei denn, man versteckt es – was 
auch schon wieder einen gewissen Charme hätte (lacht).

FW: Es ist versteckt im öffentlichen Raum (lacht).

Habt ihr Wünsche für die Zukunft?
FW: Es wäre wichtig, ein Zusatzbudget zu haben.
BL: Dass eine kritische Masse an Arbeiten entsteht und das 

Projekt zu etwas wird, was man auch kennt. Das geht natürlich 
erst, wenn mehr Arbeiten realisiert wurden und darüber ge-
schrieben und gesprochen wurde. 

RV: Der Unterschied von diesem Projekt zu zum Beispiel 
Kunst im öffentlichen Raum Niederösterreich oder KöR Wien 
ist, dass es überwiegend temporäre Sachen sind, die umgesetzt 
werden, daher braucht es eine Dokumentation. Deswegen ist 
diese Publikation sehr wichtig. 

KöR Juryinterview
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ein konkretes Objekt, das an einen zaun erinnert, be-
ginnt sich aufzulösen, teile fehlen, andere lehnen an 
der Konstruktion, man kann darauf sitzen. es ist eine 
mehrdeutige Arbeit, die subtil mit diesem Ort umgeht 
und nicht vordergründig als Kunstobjekt lesbar ist. 

die skulptur hat einen rechteckigen grundriss  
(5 x 8 Meter) und ist 2,2 Meter hoch. die einzelnen 
elemente sind ineinander verschränkt. das Objekt ist 
aus verzinktem stahl gebaut, die Oberflächen sind im 
zweikomponentensystem beschichtet. das Oxidrot 
täuscht eine rostschutzgrundierung vor und soll an 
Konstruktionen des Alltags erinnern.

Werner Feiersinger
Eine Skulptur für die Gemeinde  
Imsterberg auf der Venetalm

das Objekt lässt verschiedene inanspruchnahmen zu. es ist für 
diesen Ort konzipiert und nimmt die typologien der gegend auf,  
wie zum beispiel die wildfütterung oder die hütten mit den zaunein-
grenzungen. die skulptur hat ortsbildende funktion und lädt zum 
kontemplativen Verweilen ein. bezüge zu minimalistischen skulptu-
ren der 1960er-Jahre drängen sich auf. die form der Konstruktion 
bezieht sich auch auf ein gebäude von Peter und Alison smithson. 
Proportionsverschiebungen steigern die Künstlichkeit; die elemente 
sind überdimensioniert, um den plastischen charakter zu verstärken. 
es geht um das spannungsverhältnis zwischen innen- und Außen-
raum wie auch um zeichenhaftigkeit. 

das Objekt steht seit 15. Juli 2007 auf der Venetalm.

Interview mit Werner Feiersinger 
am 30. April 2014 von NH und JY

Erzähle uns doch von dir. Woher kommst du?  
Wo hast du studiert? Wie sieht dein künstlerischer 
Werdegang aus? Was hat dich in deiner Arbeit  
beeinflusst?

Ich habe in Innsbruck die HTL für Bildhauerei 
besucht. Danach studierte ich an der Universität für 
angewandte Kunst in Wien Bildhauerei und Grafik, 
aber eigentlich konzentrierte ich mich auf die Bild-
hauerei. Nach dem Abschluss der Angewandten war 
ich mit einem Stipendium kurz in Chicago und  
wollte dort weiterstudieren. Das war aber nicht so 
optimal, daher bin ich in die Niederlande, an die Jan 
van Eyck Academie in Maastricht. Anschließend  
lebte ich noch einige Jahre in Rotterdam, bevor ich 
nach Wien zurückgekommen bin.

Warum arbeitest du oft im öffentlichen Raum? 
Welchen essenziellen Unterschied siehst du zum 
bestehenden Ausstellungsraum?

Ein wichtiger Unterschied ist, dass die Dinge im 
öffentlichen Raum auch funktionieren müssen. Das 
ist zugleich auch das allergrößte Problem. Wenn 
man eine Skulptur im öffentlichen Raum macht, 
dann muss sie fast wie ein Gebäude funktionieren. 
Im White Cube ist das kein Kriterium, da geht es 
mehr um Ideen und Konzepte.

Was hat dich in der Bildhauerei beeinflusst? Welche Farben  
bestimmen deine Werke?

Meistens sind es eher „Unfarben“. Was mich interessiert, sind 
Grundierungen und Zwischentöne. Grau, Grün – auch seltsame 
Farben wie Traktorgrün oder Lindgrün. Die Zwischentöne in- 
teressieren mich mehr als die eigentlichen Farben. Bei den Ober- 
flächen ist es für mich interessant, wenn die Skulpturen sehr  
konkret sind, die Beschichtung aber eine gewisse Offenheit hat, 
sodass man merkt, das letzte Finish wurde nicht gemacht. Ob-
wohl ich versuche, sehr genau zu arbeiten, möchte ich immer, 
dass es ein bisschen offen bleibt: dass es am Ende nicht eine High- 
Gloss-Oberfläche gibt, sondern dass diese sich zurücknimmt. 
Nicht, dass ich nur an schmutzigen Farben interessiert bin, ich 
möchte gerne, dass sich die Materialität durch die Grundierung 
zurücknimmt. Bei den Skulpturen, die ich mache, will ich das  
Material eigentlich in den Hintergrund stellen, obwohl es mir sehr 
wichtig ist. 

Wie entwickelt sich so eine Skulptur? Wie findest du deine  
Formen?

Wenn wir schon bei den Kunst im öffentlichen Raum- 
Projekten sind: Ich versuche immer, mich sehr auf den Ort zu 
beziehen. Ich habe zum Beispiel eine Arbeit vor dem Wien  
Museum am Karlsplatz gemacht. Da wollte ich die Achse zum 
Museum verstärken, damit sich die Eingangssituation noch ein-
mal steigert. Zugleich beziehe ich mich auch auf das Gebäude  
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beziehungsweise auf das Interieur von Oswald  
Haerdtl, einem bekannten Architekten der 1950er- 
Jahre. Für mich war er ein sehr guter Gestalter  
mit Sinn für feine Details, wie die Handläufe aus 
Messing im Inneren des Museums. Diese Details 
versuchte ich nach außen zu bringen. Die Skulptur 
würde nirgendwo anders solchen Sinn ergeben. Es 
würde sich vielleicht ein anderer Ort finden, aber 
die Skulptur bezieht sich ganz stark auf das Museum. 
Auch die Arbeit am Imsterberg habe ich spezifisch 
für den Ort entwickelt.

Du arbeitest viel mit Metall, zum Beispiel mit Stahl. 
Warum?

Das Material Metall erfordert eine gewisse Ge-
nauigkeit in der Herstellung, und es hat relativ  
wenig Eigenleben. Mich interessieren die planen 
Oberflächen, dass man quasi über das Ausschneiden 
aus der Fläche ein dreidimensionales Objekt entwi-
ckelt. Ich sehe mich aber nicht als Metallbildhauer. 
Gerade im öffentlichen Bereich oder so, wie ich  
arbeite, ist Metall ein Material, das Sinn macht. Es 
geht auch um Langlebigkeit.

Eine Skulptur ist etwas anderes als zum Beispiel 
eine interaktive Installation im öffentlichen Raum. 
Sie steht für sich. Was ist dir dabei wichtig? Wie 
muss eine Skulptur sein, damit sie eine Berechti-
gung hat? Welche Reaktionen hast du auf deine 
Arbeiten bekommen?

Das Skulpturale ist eine eigene Kategorie. Ich 
habe zum Beispiel eine Arbeit für den Schlosspark 
Grafenegg gemacht. Das ist ein sehr interessanter 
Skulpturenpark, weil es nicht so ist, dass man von 
einem Objekt zum nächsten stolpert. Es gibt ver-
schiedene Skulpturen, die alle ganz unterschiedlich 
funktionieren und in großer räumlicher Distanz zu-
einander stehen. Jedes Objekt hat viel Raum. Das 
macht die Qualität dieses Parks aus. Die Verwalterin 
erzählt mir immer wieder, dass meine Skulptur sehr 
gut angenommen wird, weil sie verschiedene Ebenen 
hat: Die Kinder balancieren darauf, Erwachsene 
nutzen sie als Ort zum Verweilen, und es ergeben 
sich verschiedene räumliche Situationen. Es ist für 
mich wichtig, Objekte zu schaffen, die mehrere 
Ebenen haben: dass Menschen, die sich nicht mit 
Kunst beschäftigen, einen Zugang dazu haben kön-
nen und es nicht unbedingt eine Anleitung braucht.

Es entsteht also eine Art Interaktion zwischen den 
Leuten und deinem Objekt.

Das ist mir sehr wichtig. Es geht mir um die 
Qualität, dass das Dreidimensionale ein Abenteuer 
ist, dass man sich selbst in Bezug dazu stellen kann. 
Die physische Erfahrung ist für mich ganz zentral.

Was, meinst du, unterscheidet Skulpturen von Kunst am Bau?
Der Begriff Kunst am Bau ist ja leider total negativ besetzt. 

Wenn ich Kunst am Bau höre, denke ich zum Beispiel an die 
Bau-Skulpturen in Wien aus den 1950er- und 1960er-Jahren, wo 
dann etwas auf die Fassade aufgesetzt ist. Das allein ist aber nicht 
negativ zu sehen, es gibt da auch sehr gute Arbeiten. Bei Skulp-
tur im öffentlichen Raum heute oder gegenwärtigen Kunst-am-
Bau-Projekten lösen sich die Aufgabenstellungen von den Ge-
bäuden, offenere Zugänge sind möglich. 

Obwohl ich immer wieder Skulpturen im öffentlichen Raum 
mache, ist das nur ein Aspekt meiner künstlerischen Arbeit. Ich 
würde jetzt nicht ausschließlich das machen wollen. Ich denke, 
wenn man es zu oft macht, kommt es auch zu einem Automatis-
mus.

Wie bist du auf die spezifische Form deiner Skulptur auf der  
Venetalm in Tirol gekommen?

Ich wurde damals eingeladen, mir ein Objekt oder eine 
Skulptur für den Imsterberg zu überlegen. Das habe ich gerne  
gemacht, und es war eine spannende Sache – auch wenn ich 
manchmal das Gefühl habe, ich muss nicht, gerade beim  
Wandern am Berg, überall auf ein Kunstwerk treffen. Auf der 
anderen Seite habe ich mir auch wieder gedacht, es ist eine  
Herausforderung, das irgendwie zu lösen – etwas zu machen, 
was auf verschiedenen Ebenen funktioniert. Ich bin ja selbst 
Tiroler, und wir sind früher als Kinder mit meinen Eltern sehr 
viel auf den Berg gegangen. Ich habe viele Erinnerungen an  
diese Einzäunungen, in denen eine Bank stand, damit die Kühe 
nicht hineinkommen – irgendwie spezielle Orte, ein bisschen 
entfernter von den Almen und Hütten, wo die Eltern vielleicht 
etwas getrunken haben und wir Kinder herumgesaust sind. 

Für mich hat sich eine einfache Rechteckform fast aufge-
drängt. Formal gibt es Bezüge zu einem Gebäude mit gebroche-
nen Kanten der englischen ArchitektInnen Alison und Peter 
Smithson. Zugleich ist es auch ein Zaun, der sich, metaphorisch 
gesprochen, auflöst. Da sind viele Stangen, die schräg stehen.  
Es ist kein richtiges Rot, auch wenn es auf den Fotos so scheint, 
es ist eher ein Rostbraun, eine Grundierungsfarbe, in jedem Fall 
keine Farbe mit einer Eigenqualität.

Was mich ebenfalls interessiert hat, waren das Innen und das 
Außen. Das Objekt kann zum Sitzen oder von Kindern zum 
Spielen benutzt werden. Im Winter steckt es im Schnee. Es war 
eine Herausforderung, ob man es schafft, für solch einen Ort  
etwas zu machen. Am Anfang war ich selber skeptisch. Es gibt 
schwierige Aufgabenstellungen und man kann auch verlieren. 
Für mich ist die Skulptur am Imsterberg eine wichtige Arbeit.

Parallel zur Bildhauerei fotografierst du auch.
Ja. Das ist ein wichtiger Teil meiner Arbeit. Das Bildhauern 

und das Skulpturenmachen sind extrem physisch. Das Fotogra-
fieren ist genau das Gegenteil. Da geht es um einen Augenblick 
und um die Beobachtung. Oft ist es so, dass ich wochenlang im 
Atelier arbeite, mit dem Blick nach innen. Der Blick beim Foto-
grafieren geht nach außen. Beides zusammen ist sehr wichtig.
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plattform kunst ~ öffentlichkeit: fragen stellen als methode

Wenn du eine Idee zu einem Projekt hast, zu einer 
Skulptur, ist es dann so, dass du vorab Pläne oder 
Skizzen zeichnest?

Ja. Bei mir ist es eigentlich immer so, dass es eine 
Annäherung über die Zeichnung gibt. Ich mache 
ganz viele Zeichnungen. Das ist für mich sehr wich-
tig, weil – wie soll ich sagen – da ist die Schwere 
noch nicht da, die dann bei den Skulpturen dazu-
kommt. Es ist auch noch nicht im Maßstab. Viele 
Sachen sind noch offen, und das macht den Reiz aus. 
Wobei die Zeichnungen auf dem Weg zur Skulptur 
eine Funktion haben und nicht in erster Linie als  
eigenständige grafische Arbeiten dastehen.

Nach der Skizze machst du einen Plan?
Ja. Das ist der nächste Schritt. Meistens mache 

ich sogar 1:1-Modelle oder Teile einer Skulptur. So 
habe ich das zum Beispiel beim Wien Museum  
gemacht, um einfach Sicherheit zu bekommen, dass 
es auch funktioniert. Bei diesen Objekten ist es 
schwierig, die richtigen Maße zu bestimmen. Es ist 

auch ein Abenteuer, dass man sich nicht vertut, weil man die 
Dinge doch wieder anders einschätzt. Dabei ist es schon ganz 
gut, wenn man ein bisschen Erfahrung, ein Gefühl hat.

Baust du deine Skulpturen selbst auf?
Eigentlich immer, nur bei den großen Objekten im öffentli-

chen Raum ist das nicht mehr möglich. Allein die Stahlteile  
haben ein riesiges Gewicht. Diese Dimensionen kann man nur 
noch mit Kränen bewegen. Aber mir geht es dabei wirklich nicht 
um Monumentalität. Manchmal hat eine kleine Skulptur, ein 
kleines Objekt eine viel größere Schärfe. Die Entscheidung für 
das eine oder andere ist einfach vom Ort oder von der Aufgaben-
stellung abhängig.

Wie lange hat die Umsetzung des Projekts am Imsterberg  
gedauert?

Meistens ist es so, dass die Entscheidungsphase lang dauert 
und die Umsetzungsphase sehr kurz ist. Das war auch am  
Imsterberg so: Es dauert, bis ein Objekt im öffentlichen Raum 
realisiert werden kann. Die Umsetzung muss dann schnell gehen.

KöR 2007
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eine der 2.738 schindeln des goldenen dachls der 
stadt innsbruck wurde entfernt und temporär an einem 
bestimmten stadel in der wipptaler gemeinde Vals 
angebracht. im gegenzug ersetzte eine schindel die-
ses Valser stadels die fehlende schindel am goldenen 
dachl.

die schindeln des goldenen dachls haben histori-
schen, kulturellen und ökonomischen wert und werden 
von der stadt innsbruck entsprechend geschützt. die 
schindeln des Valser stadels haben kulturhistorischen 
wert und werden von der gemeinde Vals ebenfalls  

plattform kunst~öffentlichkeit
transfair
ein Projekt im öffentlichen raum 
in den gemeinden innsbruck und Vals/wipptal

Interview mit der plattform kunst~öffentlichkeit:  
Christine S. Prantauer (cP), Michaela Niederkircher (Mn)  
und Robert Pfurtscheller (rP) am 9. dezember 2013 von nh und JY

Wie hat sich die plattform kunst~öffentlichkeit zusammen- 
gefunden?

CP: Gegründet haben wir uns, weil es keine Strukturen für 
Kunst im öffentlichen Raum gab. Das damalige Vorbild war 
Kunst im öffentlichen Raum Niederösterreich mit einem Pool, 
in den die Gelder kommen, die eigentlich Kunst-am-Bau-Gelder 
sind, die dann aber für Kunst im öffentlichen Raum verwendet 
werden können. Kunst am Bau war daraus nicht ausgeschlossen, 
aber es war eine eigene Geschichte. Es war unsere Intention, 
auch in Tirol so etwas zu initiieren, mit ein paar Abänderungen 
auf Tirol bezogen. Wir haben damals ein Konzept erstellt und 
dieses im Kunstpavillon der Stadt Innsbruck, damals unter Bür-
germeisterin Zach, vorgestellt – mit null Erfolg. Es haben alle 
ganz toll gefunden, aber geändert hat sich überhaupt nichts. Wir  
haben mit sämtlichen LandesrätInnen, damals haben diese sehr 
häufig gewechselt, bezüglich Kunst im öffentlichen Raum und 
der Schaffung von Strukturen geredet. Es hat hin und wieder 
mal mehr Interesse von Seiten der LandesrätInnen gegeben, aber  
sobald ein/e NachfolgerIn kam, hat man sich nicht mehr für das 
Thema interessiert.

Wie viele Personen gehörten damals zur plattform kunst~ 
öffentlichkeit?

CP: Am Anfang waren wir fast dreißig Leute, das war vor  
circa 15 Jahren. Es gab großen Unmut innerhalb der Kunstszene, 
wie Kunst am Bau gehandhabt wurde. Es waren geladene Wett-
bewerbe und keine öffentlichen Ausschreibungen. Wir haben  
öffentliche Ausschreibungen gefordert, einen Geldpool und  
einen Wechsel der Jurymitglieder, damit nicht ewig dieselben 
Leute entscheiden: ganz banale, übliche Geschichten, aber  
das war in Tirol nicht möglich. Es war ein sehr mühseliger und  
langsamer Prozess. Es gab viele Treffen, viele Gespräche und  
natürlich immer viel Auseinandersetzung zwischen den Beteilig-
ten. Wir haben daraus Veranstaltungen gemacht, zum Beispiel 
eine ganze Diskussionsreihe, wo wir Leute unter anderem aus 
München und Zürich eingeladen und KünstlerInnengruppen  
vorgestellt haben. Es war letztendlich eine umfassende Informa-

tionsmöglichkeit für alle, die sich dafür interessier-
ten. Nichts, was wir uns davon erhofft haben, ist 
umgesetzt worden, aber es hat viel zu unserer eige-
nen Profilschärfung und zu unserer eigenen Weiter-
bildung beigetragen.

Was war euer Ziel?
MN: Dass diese Strukturen von der Politik umge-

setzt werden. Es ist Sache der Politik, solche  
Forderungen umzusetzen. Es braucht einen politi-
schen Willen dazu. Was passierte, ist, dass Kunst im 
öffentlichen Raum Tirol gegründet wurde und  
seitdem Kunst im öffentlichen Raum gefördert 
wird. Aber von uns ist dazu keiner eingeladen wor-
den, obwohl wir eigentlich die Grundinitiatoren 
dieser Sache waren. 

Liegt es denn generell an Tirol, dass diese  
Thematik so zäh behandelt wird?

CP: Es liegt generell an den Tiroler PolitikerIn-
nen, dass so etwas eine enorme Schwierigkeit in der 
Umsetzung bedeutet. In Niederösterreich gibt es 
seit Jahrzehnten einen Landeshauptmann – ob der 
sich dafür interessiert oder nicht, weiß ich nicht –, 
auf jeden Fall gibt es finanzielle Mittel für solche 
Sachen. In jeder größeren Stadt gibt es so etwas. In 
Wien, in Berlin, in Hamburg … meine Erfahrung 
ist, dass sich die PolitikerInnen in Tirol für diese 
Sache einfach nicht interessieren. Die Gründe dafür 
seien dahingestellt, Vermutungen dazu gibt es aber 
auch. Man muss ganz klar sagen, es ist auch eine 
Machtfrage. 

RP: Öffentlicher Raum ist ein heikles Thema. 
Das ist einfach eine finanzielle Frage. Ich meine, die 
ganzen Gelder, die der Kunst am Bau zufließen und 
bestimmten Leuten, die die Kunst am Bau in der 
Hand haben und entwickeln. Um es neutral zu sagen: 
Wäre es anders organisiert, würden die Gelder auch 
anders verteilt.

Wie ist euer Eindruck, wie hat sich die Thematik 
rund um Kunst im öffentlichen Raum bis heute 
entwickelt?

CP: Wir waren damals in diesem Beirat, das war 
sozusagen ein Gremium für Kulturinitiativen und 
wir waren dabei. Ich war die Person, die bei diesen 
Sitzungen stellvertretend für die Plattform anwe-
send war. Vor zwei Jahren ist das neue Kulturförde-
rungsgesetz in Tirol beschlossen worden und davor 
hat es etwa zwei Jahre Diskussionen darüber geben, 
wie das neue Kulturförderungsgesetz aussehen 
könnte, und letztendlich kommt Kunst im öffentli-
chen Raum überhaupt nicht vor. Ich bin anschlie-
ßend aus dem Gremium ausgetreten. 

MN: Was darin festgeschrieben wird, ist Kunst am 
Bau, eigentlich ein alter Hut. Denn es war im Nach-

„geschützt“, das heißt, bei reparaturarbeiten an alten schindeldä-
chern werden diese mit großer sorgfalt in alten handwerkstechniken 
ausgeführt. Mit transfair realisierte die plattform kunst~öffentlich-
keit von 01. bis 30. Oktober 2007 einen Austausch zwischen zwei – 
den jeweiligen gemeinden – wertvollen Objekten.

das Projekt transfair thematisierte viele bereiche und war auf un-
terschiedlichen ebenen lesbar. themen wie stadt und land, zen-
trum und Peripherie, (touristische) öffentlichkeit und (touristische) 
Abgeschiedenheit, Macht und repräsentation, wert und wertlosig-
keit, sichtbarkeit und unsichtbarkeit, tausch und symbol und so 
weiter wurden durch dieses transformatorische Vorgehen beleuchtet.

öffentlicher raum ist ein heikles thema!
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hinein immer eine sogenannte „Behübschung“ oder ein Nachar-
beiten der KünstlerInnen zum architektonischen Status quo. 

CP: Wir sollten das auch gar nicht gegeneinander ausspielen, 
weil ich das nicht immer zwingend finde. Es gibt etwa in der 
Steiermark Beispiele, wo Kunst am Bau funktioniert. Es sollte ja 
nicht ausgeschlossen werden. Und deswegen sind diese Pool- 
lösungen so wichtig, dadurch ist beides möglich. 

MN: Die Stadt hat auch die stadt_potenziale und die TKI – 
Tiroler Kulturinitiativen haben mit Mitteln des Landes den  
Fördertopf TKIopen eingeführt, mit offenen Jurysitzungen und 
öffentlichen Ausschreibungen, relativ transparent. 

CP: Ja, das ist alles anzuerkennen und auch ein Schritt vor-
wärts im Vergleich zu vorher. Aber es ist nicht das, was wir  
eigentlich wollten, denn weiterhin gibt es diesen Pool nicht und 
weiterhin gibt es diese zwei Schienen. Wenn man sich die finan-
zielle Ausstattung anschaut, ist das marginal, also diese 80.000 
plus 100.000 plus 60.000 Euro, das ist einfach lächerlich, wenn 
man das mit dem Geld vergleicht, das für Kunst am Bau zur  
Verfügung steht, oder damit, was in anderen Bundesländern vor-
handen ist. Hinzuzufügen ist, es ist nichts gesetzlich verankert. 
Das haben wir auch gefordert. Denn so kann der „Pott“ jederzeit 
versiegen. In anderen Bundesländern, die sehr vorbildhaft sind, 
ist das sehr wohl gesetzlich verankert.

2008 gab es den Fall, dass Kunst im öffentlichen Raum Tirol 
keine Förderung bekommen hat.

CP: Ja. Es werden Gelder ausgesetzt oder gekürzt. Es liegt  
sozusagen immer im Ermessensspielraum der jeweiligen Regie-
rung. Das ist sicherlich nicht das, was wir uns vorgestellt haben. 

MN: Das Ziel haben wir nicht erreicht. 
RP: Das hat sich ja auch irgendwie abgezeichnet und das war 

auch der Grund, warum wir uns dann wieder auf künstlerische 
Aktivitäten verlegt haben. 

CP: Wir haben uns auf unsere künstlerischen Arbeiten  
konzentriert, einfach, weil diese Strukturarbeit so unfruchtbar 
war. 

MN: Nach einigen Jahren war es einfach genug. 
RP: Na ja, wir haben damals schon in diesem Kontext künstle-

risch gearbeitet. 

MN: Ja, wir haben Aktionen gesetzt. 2008 haben 
wir aufgehört, uns für neue Strukturen einzusetzen. 
Wir haben unentgeltlich wirklich viel Zeit und 
Energie investiert.

Welchen Nutzen habt ihr daraus gezogen?
MN: Die Informationen, die wir erhalten haben, 

das Kennenlernen von interessanten Leuten, das 
Diskutieren. 

CP: Dass überhaupt eine Diskussion stattgefunden 
hat, dass es TKIopen, die stadt_potenziale und 
Kunst im öffentlichen Raum Tirol gibt. Das ist si-
cherlich nicht allein unser Verdienst, aber wir haben 
einen Anstoß dazu gegeben, dass das überhaupt 
Thema geworden ist. Vorher war das null Thema. 
Null!

Wie wird es in Zukunft weitergehen?
(lachen) RP: Es wird immer Thema bleiben, wenn 

es um öffentliche Gelder geht. Der Widerstand 
wird wachsen, je mehr man wieder zurückgedrängt 
wird. So wird man sich den Stadtraum zurück-
erobern. 

Ist der öffentliche Raum wirklich überhaupt kein 
freier Raum?

CP: Nein, gar nicht.

Ist es sehr schwierig, den öffentlichen Raum zu  
definieren? Was genau ist denn eigentlich der  
„öffentliche Raum“?

CP: Es ist sehr schwierig, weil ganz vieles, was als 
öffentlicher Raum wahrgenommen wird, gar kein 
öffentlicher Raum ist, sondern halböffentlich oder 
privat. Da wird verboten, auf dem Boden zu sitzen 
oder Skateboard zu fahren. Die Frage ist auch: Wer 
kann wo sein? Ohne zu konsumieren, kannst du 
dich ja kaum im öffentlichen Raum bewegen. Ich 
meine, verharren kannst du kaum. Zum Beispiel 
das neue Stadtmobiliar in der Maria-Theresien- 
Straße: Das wurde gut angenommen, aber mittler-
weile ist es entfernt worden und nun steht da über-
wiegend das Sitzmobiliar von Cafés und Restaurants. 
Da musst du konsumieren.

Auf welche Reaktionen seid ihr bei euren Aktionen 
im öffentlichen Raum getroffen?

MN: Es ist einerseits immer sehr schwierig, im  
öffentlichen Raum zu arbeiten, es ist aufwendig, 
überhaupt eine Wahrnehmung zu bekommen. An 
und für sich gab es schon Interesse seitens der  
Bevölkerung. Man muss die Leute ansprechen, sie 
kommen meist nicht von sich aus. 

CP: Es ist sehr unterschiedlich. Ich finde, es 
hängt sehr davon ab, welche Art von Projekt es ist.
 

Haben die Leute mitbekommen, dass ihr das Projekt macht?
CP: Ja, es hat auch einen Shuttlebus gegeben, der zwei Mal 

am Tag von Innsbruck ins Valser Tal gefahren ist. Auch von 
Schulklassen wurde es angenommen. Es gab eigentlich eine sehr 
gute Resonanz. 

RP: Im Rahmen von normalem Kunstinteresse.
MN: Nein, von Zehntausenden können wir nicht sprechen. 

(lacht)
RP: Es stellt sich in dem Zusammenhang die Frage, ob Kunst 

im öffentlichen Raum auch darauf abzielt, nicht nur ein kunst- 
interessiertes Publikum anzusprechen.

Warum ist es für euch wichtig, Kunst im öffentlichen Raum 
zu machen?

RP: Kunst im öffentlichen Raum kann eine Art Anstoß sein, 
Aufmerksamkeit zu wecken. 

CP: Ja, und es schafft die Möglichkeit, den öffentlichen Raum 
anders wahrzunehmen und demzufolge anders nutzen zu können 
und zu erobern. Man kann eben Leute erreichen, die sonst viel-
leicht mit Kunst nicht so viel am Hut haben. 

MN: Man muss die Aktionen bei den Leuten machen, die Leute 
gehen nicht zu den Aktionen. Nur so können sie erreicht werden.

Die Geschichte mit dem Tausch von je einer Schindel des 
Goldenen Dachls und eines Stadels im Valser Tal war eine gute 
Idee, die mit Witz vieles transportiert hat. War „Stadt und Land“ 
eines der zentralen Themen? 

CP: Man muss dazu sagen, damals war Kunst im öffentlichen 
Raum Tirol anders strukturiert. Es gab eine Vorgabe, dass eine 
Gemeinde zustimmen und einen Teil der Finanzierung stellen 
musste. 

RP: Deswegen haben wir bewusst Vals gewählt, weil sie ein 
Kulturbudget von 3.000 Euro im Jahr zur Verfügung haben. 

CP: Da hat man gesehen, dass das, was wir wollten, natürlich 
weit entfernt von dem war, was aufgestellt wurde. Die Verant-
wortlichen sind ziemlich rasch draufgekommen, dass es so nicht 
geht. Nach dem zweiten Jahr wurde es, denke ich, gekippt.  
Unser Projekt wurde von Seiten der Stadt Innsbruck gerettet, die 
hatte ein ordentliches Budget und die Verantwortlichen fanden 
unser Projekt gut.

Wie ist euch die Idee zu transfair gekommen? Was war eure 
Idee bei dem Schindelprojekt?

CP: Wir fanden die eben geschilderten Bedingungen gut für 
unser Projekt. Aber der Ausgangspunkt war es nicht. Wir haben 
im Vorfeld viele Nächte diskutiert, der eine hatte eine Idee und 
der andere hatte eine Idee. Das kann ich heute gar nicht mehr 
genau beantworten, wie es eigentlich dazu kam. Das ist ein Pro-
zess, gerade in einer Gruppe.

Aber die Schindel, die ausgetauscht wurde, war eine Original-
schindel vom Goldenen Dachl?

CP: Ja.

Die Stadt hat gleich zugestimmt?
CP: Nein. Die haben uns gleich mal ans Denkmalamt verwie-

sen. Am Anfang haben wir gedacht, dass wir das nie durchkriegen 

würden. Es wurde sogar zuerst gar nicht weitergelei-
tet. Wir haben es bei der Stadt im Kulturamt einge-
reicht und der Kulturamtsleiter hat es nicht an die 
damalige Bürgermeisterin Frau Zach weitergereicht. 
Da kann man sich dazu denken, warum. Einen Tag 
vor der Deadline sozusagen hat einer aus unserer 
Gruppe den Kulturamtsleiter angerufen und nachge-
fragt, wie es nun ausschaut. Was sagt die Frau Zach 
dazu? Dann hat er gesagt, er habe es nicht weiterge-
leitet. Aber durch ein Wunderwerk von Organisation 
haben wir einen Tag später einen Termin bei der 
Bürgermeisterin bekommen. Wir haben ihr unser 
Projekt vorgestellt und sie war gleich sehr begeistert. 
Sie konnte sich für Dinge begeistern und hat es ein-
fach, jenseits von demokratischen Gepflogenheiten, 
durchgesetzt. 

MN: Dann waren wir beim Denkmalamt, und die 
haben uns eigentlich nichts in den Weg gelegt. 

CP: Wir haben die Schindel ja nicht beschädigt, 
sondern nur heruntergenommen und ersetzt. 

RP: Ich glaube, der Vorteil war, dass es eine char-
mante, witzige, eingängige Idee war und leicht zu 
verstehen. 

CP: Aber auch sehr kritisch, wenn man es genauer 
betrachtet. 

Wie waren die Reaktionen der BewohnerInnen  
in Vals?

RP: Na ja, da war die Hauptreaktion, dass sie es  
ja gestohlen haben (lacht). Nein, nein, der Stadel war 
im Nirgendwo und den Ort haben wir auch deswe-
gen extra ausgesucht. 

MN: Natürlich ist über das Projekt geredet worden. 
Das ist eh klar. Und dann ist ja auch noch diese 
Schindel abhandengekommen. 

CP: Es gab Beschwerden in Form von Leser- 
briefen, warum für so etwas so viel Geld ausgegeben 
wird. Aber verdienen tut man daran nicht.

Welche Faktoren sind bei Kunst im öffentlichen 
Raum zu bedenken?

MN: Ein wichtiger Punkt wäre die Nachbetreu-
ung sowohl auf der Vermittlungsebene als auch bei  
der Pflege. Da gibt es keine Verantwortlichen oder 
finanziellen Möglichkeiten. Wenn es so einen Pool 
gäbe, könnte man diese Punkte festlegen.

Warum macht ihr Kunst im öffentlichen Raum?
RP: Ich glaube ja prinzipiell, dass KünstlerInnen 

einen wesentlichen Beitrag zur Architektur liefern 
könnten, wenn man sie ließe, also von Seiten der  
ArchitektInnen: „Das ist meine Wand, das ist mein  
Gebäude.“ Zum Teil ist das schon nachvollziehbar. 
Solche Zusammenarbeiten gibt es wenige, aber es 
gibt sie: in einer Form, wo Architektur und Kunst 
ineinandergreifen.

O
hn

e 
zu

 k
on

su
m

ie
re

n,
 k

an
ns

t d
u 

di
ch

 ja
 k

au
m

  
im

 ö
ffe

nt
lic

he
n 

ra
um

 b
ew

eg
en

. 

KöR 2007 KöR 2007 



S. 24  /  / S. 25

die bei Kufstein nord an der Autobahn (fahrtrichtung innsbruck) aufgestellte 5 Meter  
breite tafel begrüßte vom 15. August 2009 bis 29. Januar 2016 alle reisenden, die von  
Osten kommend in tirol einfuhren.

Ursula Beiler  
Grüß Göttin

sprache wirkt nach innen auf unser bewusstsein  
und nach außen auf die gesellschaft. 

Interview mit Ursula Beiler am 19. März 2014 von nh und JY

Wie bist du auf die Idee gekommen, eine Tafel mit der  
Aufschrift Grüß Göttin am Eingang Tirols, bei Kufstein Nord,  
aufzustellen?

Angefangen hat es damit, darüber nachzudenken, einen moder-
nen künstlerischen Beitrag zur Geschichte Tirols zum Landes-
festumzug zum Jubiläum 2009 zu machen. Ich hatte die Idee,  
im Heiligen Land Tirol könnte doch auch mit „Grüß Göttin“  
gegrüßt werden, denn viele Geschichten, Sagen und Mythen be-
zeichnen das Land, unsere Heimat (Mutter), als Göttin, wo wir 
geboren und ernährt werden, sterben und von ihr wiedergeboren 
werden. Der Gruß „Grüß Göttin“ war somit stimmig und ich 
schrieb ihn vorerst in großen Lettern auf mein Atelierhaus in Silz.

Im Herbst 2008 war die Abgabe der Projektvorschläge für die 
Ausschreibung Kunst im öffentlichen Raum vom Land Tirol fäl-
lig. Da habe ich mich dann mit dieser Idee beworben, statt des  
üblichen „Grüß Gott“ an Tal- und Dorfeingängen auch einmal 
die Göttin zu grüßen. Nach der positiven Juryauswahl suchte  
ich nach einem geeigneten Standort, den ich an der A12 am Ein-
gang Tirols bei Kufstein Nord fand und mit viel Glück geneh-
migt bekommen habe.

Was hat dich zu deinem Projekt inspiriert?
Ich komme aus einer sehr katholischen Familie, deshalb war 

Religion für mich immer schon ein Thema. Seit meinem Studi-
um der „Philosophie und Feministik“ vor mehr als 25 Jahren  
beschäftige ich mich mit dem weiblichen Göttinnenbild. Warum 
war die Verdrängung so stark bis in die Gegenwart? Warum gibt 
es heute nur noch patriarchale Weltreligionen? Von der Göttin 
wird offiziell nicht mehr gesprochen, sie ist meiner Erfahrung 
nach das letzte große Tabu. Durch die Begrüßung „Grüß Göttin“ 
wird dieses Tabu durchbrochen. Die häufige Möglichkeit, den 
Gruß auch in der Öffentlichkeit auszusprechen, belebt sie wieder 
in unseren Herzen und Köpfen: eine „Renaissance der Göttin“!

War deine Auseinandersetzung mit Philosophie und Feminis-
mus in gewisser Weise die Grundlage für das Projekt?

Ja. Gestört hat mich vor allem das reduzierte abwertende 
Frauenbild in unserer Religion: zum Beispiel „Eva“ oder „Maria, 
die Magd der Herrn“. Schon als Kind spürte ich die vielen Un-

stimmigkeiten. Durch das Studium wurden mir die 
Machtzusammenhänge für die Abwertung von Frau 
und Natur‚ bewusst. Wir alle leiden physisch und 
psychisch unter dieser Machtlosigkeit und Einseitig-
keit.

Hattest du vor der Umsetzung des Projekts eine  
Erwartungshaltung, wie diese Arbeit aufgenommen 
werden könnte, vor allem bei den TirolerInnen?

Das Projekt sah ich als große Chance, diese tabui-
sierte Grußformel endlich in die Öffentlichkeit zu 
bringen. Dass es auch GegnerInnen geben würde, 
war zu erwarten, und dass es Diskussionen auslösen 
soll, stand ja in der Ausschreibung.

Wolltest du dieses Kunstprojekt als politisches Sta-
tement in den öffentlichen Raum setzen und inwie-
weit glaubst du, dass Kunst im öffentlichen Raum 
eine Art politisches Engagement sein kann?

Klar ist es ein politisches Statement, dieses einfa-
che Wort versöhnt uns mit der Natur und entlarvt 
und erschüttert grundlegend unsere ganze Weltan-
schauung und das damit verbundene System des 
heutigen Neokapitalismus der Ausbeutung. Siehe 
„Teile und herrsche“ oder „Macht euch die Erde un-
tertan“.

Wie präsent war das Projekt Grüss Göttin in den 
Medien?

Es wurde im gesamten deutschsprachigen Raum 
in Zeitungen (viele Leserbriefe), Zeitschriften, TV 
und Radio darüber berichtet. Auch im Netz entwi-
ckelten sich selbstständig fruchtbare Onlinediskus- 
sionen zum Thema.

Warum könnten einige Leute negativ darauf  
reagiert haben und wie bist du mit negativen Aus-
sagen umgegangen?

Sprache wirkt nach innen auf unser Bewusstsein 
und nach außen auf die Gesellschaft. Sie spiegelt 
Wirklichkeit und schafft neue Wirklichkeit. Deshalb 
ist es verständlich, dass manche Menschen Angst vor 
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Neuem haben und deshalb eine religiös-sprachliche 
Geschlechtergerechtigkeit ablehnen.

Gab es Momente, die für dich unerwartet und  
überraschend waren?

So manch spontane Aussage wie zum Beispiel 
von einem älteren Mann, der den Schriftzug im 
Kühtai nach der Bemalung auf der Fassade eines 
Hotels laut und überrascht ausgesprochen hat: 
„Grüß Göttin! Ja, hat unser Herrgott jetzt eine Frau 
bekommen?“ Meine Antwort: „Ja, genau!“

Wie lange wird die Begrüßungstafel stehen bleiben?
Die Genehmigung wurde verlängert bis zum  

30. Januar 2016.

Die Tafel hat einen schwarzen Hintergrund und der Schriftzug 
ist pink. Warum diese Farbwahl?

Rot (Pink), Schwarz, Weiß sind die traditionellen Farben der 
Göttin, den schwarzen Hintergrund hat die BH Kufstein wegen 
der naturschutzrechtlichen Bewilligung ausgesucht. Der pinke 
Hintergrund wäre zu auffällig in der Landschaft vor den dunklen 
Bäumen gewesen.

Gibt es Pläne für die Zukunft?
Ich bin auf der Suche nach einem geeigneten Standort für  

die Tafel nach der Verlängerungsfrist. 

(Anmerkung der Redaktion: Das Schild wurde am 29. Januar 
2016 in Kufstein abgebaut. Der neue Standort in Innsbruck ist 
zum Zeitpunkt des Erscheines dieses Buchs noch nicht fixiert.)
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Glockenturmklang 
Vogelstimmengesang 
Klanglandschaft der Stadt 
Stundenblick verrat 
 
Unter dem Baum 
tönt der Innenraum 
das Ticken der Uhr  
zählt die Sekunden nur 
 
Amsel, Drossel, Grasmücke und Pirol 
Rotschwanz, Fitis, Lerche 
Nachtigallengesang klang 
über das Ächzen des Triebwerks hinaus 
 
Merkst Du in die Lüfte weht der Wind 
die Vogelstimmen geschwind geschwind 
zwölf Mal hat es gesungen 
war verklungen in die Nacht 
 
Mein Lieb sag 
Morgen ist ein anderer Tag 
sie schließt die Augen 
er lächelt 
 
 

Sabine Groschup, 8.6.2014 
 

sabine groschup, a. d. figuren-zyklus, Acryl und edding auf folie, 1997
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Sabine Groschup 
VogelZeitRaum – Space(s) for Bird Time
sabine groschups VogelZeitRaum – Space(s) for Bird 
Time, 2008/09, installation im innen- und Außen-
raum, war eines von fünf ausgewählten Projekten von 
Kunst im öffentlichen raum des landes tirol 2008 
und wurde am 26. september 2009 im/am tiroler 

landesmuseum ferdinandeum in innsbruck (Museumstraße 15)  
eröffnet. weitere installationsorte bis zum 30. september 2010 in 
innsbruck waren im/am landhaus/landhausplatz (eduard-wallnöfer- 
Platz 3) und in/an der Markthalle/am Marktplatz (herzog-siegmund- 
ufer 1–3). 

Interview mit Sabine Groschup
am 1. Mai 2014 von nh und JY

Woher kommst du? Was hast du bisher gemacht? Wie bist du 
zur Kunst gekommen und wie würdest du deine künstlerische 
Arbeit beschreiben?

Ich habe an der Universität für angewandte Kunst Wien bei 
Maria Lassnig studiert. Zuerst jedoch habe ich mit Archäologie, 
Ur- und Frühgeschichte und Architektur in Innsbruck angefan-
gen. Da hat es aber nicht die Möglichkeit gegeben, kreativ zu  
studieren. Deshalb bin ich nach Wien gegangen. Dort habe ich 
zuerst bei Wilhelm Holzbauer Architektur studiert. Später bin 
ich dann in die Klasse von Maria Lassnig gewechselt, weil sie ex-
perimentelles Gestalten unterrichtete. Zu Anfang dachte ich, das 
wird sehr experimentell, aber so war es dann gar nicht. Das war 
eigentlich auch gut. Maria Lassnig hat uns Studierenden die 
Grundlagen von Zeichnung und Malerei beigebracht. Wir durf-
ten zum Beispiel ein Jahr nur Porträt- und Aktzeichnen. Das war 
eine richtig klassische Erziehung. Erst im dritten Jahr haben wir 
mit Animationsfilm angefangen. Das war natürlich super, weil 
das Anfang der 1980er-Jahre in Österreich etwas ganz Neues 
war. Maria Lassnig hat jeder Studentin/jedem Studenten wirklich 
die kreative Freiheit gelassen. Jede/r hat irgendwie machen dür-
fen, was er oder sie wollte. Das war toll! Daraus haben sich total 
unterschiedliche Stile entwickelt. Später haben wir dann auch 
unterschiedliche installative Arbeiten gemacht. Und da hat es  
eigentlich begonnen, dass ich mich bis heute in verschiedenen 
Medien bewege: Malerei, Film, Installation.

Ende der 1990er, das muss ich noch sagen, ist dann die Lite-
ratur dazugekommen. Ich schreibe Romane, auch Krimis und in 
der Zwischenzeit sogar Gedichte. Lyrik und bildende Kunst ver-
binde ich dabei sehr gerne.

Hast du schon mehrere Projekte im öffentlichen Raum  
realisiert?

Ja. Schaufensterinstallationen zum Beispiel, oder eine mehr-
teilige Videoinstallation in einem Friseursalon zum Thema  
Rassismus. Ein besonders schönes Projekt waren Dutzende bunte 
Regenschirme, installiert in einem riesigen Götterbaum am 
Brunnenmarkt in Wien beim Festival SOHO in Ottakring. Den 
Baum gibt es inzwischen nicht mehr. Das größte Projekt war  
bislang VogelZeitRaum – Space(s) for Bird Time.

Wie bist du auf die Idee zu Space(s) for Bird Time gekommen?
Ich habe dazu ein Buch des kanadischen Komponisten R. 

Murray Schafer mitgebracht, das heißt A Sound Education: 100 
Exercises in Listening and Soundmaking (1992). Murray Schafer ist 
auch Klangökologe. Ich habe zwei, drei Vorträge von ihm gehört 
und ihn dann auch persönlich kennengelernt. Seine Theorie und 
Philosophie ist wirklich super. Er hat schon ganz früh begonnen, 
im Alter von 32 Jahren, 24-Stunden-Aufnahmen von Soundscapes, 
zu deutsch Klanglandschaften zu machen. Er hat die Soundsca-
pes für sich entdeckt. Er hat auch das Museum der sterbenden 
Klänge initiiert. Schafers Philosophie basiert auch auf Anregun-
gen von John Cage. Als junger Komponist hat Schafer viele 

Komponisten angeschrieben. Von John Cage hat er 
den Tipp bekommen, sich mit dem Buch Walden; or, 
Life in the Woods (1854) von Henry David Thoreau 
zu beschäftigen, im Besonderen mit dem Aspekt der 
Stille darin. In dem Buch geht es darum, dass sich 
Thoreau in der Zeit der amerikanischen Industriali-
sierung in die Einsamkeit zurückzieht und eremi-
tisch lebt. In einem Kapitel hat er sich dann haupt-
sächlich mit Klängen der Natur und der Umgebung 
beschäftigt. Das Buch ist wirklich schön zu lesen. 
Das findet man bei Murray Schafer wieder. Was 
mich besonders beeindruckt hat, ist seine Auseinan-
dersetzung mit den Klängen der Stadt. Grundsätz-
lich geht es ihm um die Wiedererlangung der Sensi-
bilität des Hörens. Wir haben doch inzwischen ein 
totales Filtersystem im Ohr, so dass man eigentlich 
nichts mehr hört. Wir können wirklich alles gut aus-
blenden, regelrecht ausschalten. Wenn man das 
Buch A Sound Education liest, fängt man wieder an zu 
hören. Und so war es eigentlich nur noch ein kleiner 
Schritt zu meinem Projekt VogelZeitRaum. Dann 
habe ich mir gedacht, irgendwie ist es witzig: Zum 
Beispiel in islamischen Ländern gibt es den Muez-
zin, der weckt; und hier bei uns sind es die Glocken, 
die immer zur vollen Stunde schlagen. Und ich habe 
mir die Frage gestellt, ob man das nicht vielleicht 
einmal anders machen und den Verlauf der Zeit neu 
inszenieren könnte. So habe ich zum ersten Mal die 
Idee gehabt, die Stadt mit einer neuen Form des 
Stundenschlags zu bespielen und bin auf die Vogel-
stimmenuhr gekommen, die mir ein Freund in den 
90er-Jahren aus Amerika mitgebracht hat. Die war 
damals wirklich von Ornithologen entwickelt wor-
den. Ich habe mir gedacht, es wäre doch total super, 
wenn man diese zwölf Vogelstimmen „über die Stadt 
legen“ könnte. Ja, und dann habe ich das ausprobie-
ren können, durch eine Einladung zu einer Ausstel-
lung im Künstlerhaus Wien. Das hat gleich sehr  
gut funktioniert. Der zweite wichtige Aspekt bei der 
Arbeit war und ist, dass man den Innenraum, in  
dem die Vogelstimmenuhr installiert ist, auch außen  
hören kann; dass PassantInnen also die akustische 
Atmosphäre eines Innenraums im Außenraum als ei-
genen akustischen Raum wahrnehmen können.

Warum war die Installation an mehreren Orten in 
Innsbruck ausgestellt?

Zuerst war sie, wie erwähnt, in Wien im Künstler-
haus am Karlsplatz im Rahmen der Ausstellung zeit-
raumzeit zu sehen. Das hat natürlich super gepasst! 
Dort habe ich auch mitgekriegt, dass es witzige 
Wechselwirkungen gibt wie: „Stört man damit nicht 
den natürlichen Vogelraum?“ Ich habe ein Foto ge-
macht, als ein kleiner Vogel auf dem in einem Baum 
vor dem Museum montierten Lautsprecher saß. 
Manchmal wunderten sich die Leute, warum der 
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Lautsprecher auf einmal so leise war. Dabei waren 
das nicht die elektronischen, sondern echte Vögel, 
die zwitscherten. Das war einfach eine lustige Aus- 
einandersetzung.

Als ich VogelZeitRaum beim Land Tirol einreichte, 
gab es bereits die Idee, die Installation an mehreren 
Plätzen parallel zu installieren. Plätze, die ich eher 
als „Unorte“ empfand, wollte ich mit etwas Neuem 
und Überraschendem bestücken und beleben. 
Nachdem mein Projekt dann tatsächlich ausgewählt 
wurde, war das aber gar nicht so einfach. Wegen der 
Bäume musste das Stadtgartenamt angefragt wer-
den. Der Mann von der Stadt hat gesagt: „Ma, das 
ist so laut, da hört man ja gar nichts.“ Ich habe  
geantwortet, dass das sicher nicht stimmt. Denn  
Vogelstimmen sind wirklich so laut wie Glocken. 
Anfangs gab es auf jeden Fall viele Widerstände, 
zum Teil völlig absurde. Zum Beispiel hat es von 
Seiten der Stadt geheißen: „In unsere Bäume hängt 
man nix!“ Daraufhin hat Günther Dankl von den 
Tiroler Landesmuseen gemeint, dass sie dann aber 
zu Weihnachten auch keine Beleuchtung mehr auf-
hängen dürften. Danach hat es funktioniert.

Den Marktplatz finde ich eigentlich furchtbar. 
Der ist ja „nichts“, außer wenn Veranstaltungen 
stattfinden, aber eigentlich wird der Platz immer 
schlimmer. Und der Platz vor dem Museum hat 

auch keine tolle Atmosphäre. Dann gibt es eben noch den Land-
hausplatz. Den habe ich auch immer furchtbar gefunden, weil er 
so lieblos wirkte. Jetzt ist er neu und auch nicht viel besser.

Am Landhausplatz war die Situation mit der Installation auch 
wieder schwieriger. Die Technik beinhaltet die im Innenraum  
installierte Vogelstimmenuhr mit einem hochwertigen Richt- 
mikrofon, einem kleinen Mischpult und einem Verstärker. Das 
Mikrofon ist immer offen und deswegen hört man im Außen-
raum, durch den dort in einem Baum installierten Lautsprecher, 
die akustische Atmosphäre von drinnen. Das heißt, wenn drinnen 
jemand unter der Uhr steht und beispielweise mit dem Handy  
telefoniert, hört man draußen genau, was derjenige sagt. Ich 
wollte meine Vogelstimmenuhr im alten Landhaus, in dem meine 
Mutter früher gearbeitet hat, eigentlich im Eingangsbereich auf-
hängen, wo die Leute wirklich nur rein- und rausgehen und wo 
eine alte Uhr hing. Aber dann wollten sie diese Uhr nicht wegtun 
und haben mir den Vorschlag gemacht, meine Uhr im ersten 
Stock vor dem großen Sitzungsraum zu installieren. Na ja, und 
dort haben sie meine Uhr natürlich immer dann abdrehen müs-
sen, wenn in diesem Raum Gespräche oder Prüfungen stattge-
funden haben. Man hätte sonst ja, wenn man vor dem Landhaus 
nahe dem Baum mit dem Lautsprecher gestanden wäre, die Ge-
spräche in den Pausen mithören können. Man hat sogar den Lift 
gehört und manchmal jemanden, der ganz schnell auf die Toilette  
musste. Das war eher ungünstig, weil das wollte ich natürlich 
nicht. Ich wollte keinen Lauschangriff, sondern nur die Hörbar-
machung der Atmosphäre des Innenraumes im Außenraum.

Die Installation im Tiroler Landesmuseum Ferdinandeum 
hat sehr gut funktioniert, dort war die Uhr gleich im Eingangs-
bereich installiert, davor sichtbar die Audiotechnik unter Acryl-
glas, von der ein langes Kabel zum im Baum installierten weißen 
Lautsprecher vor dem Museum führte. Am Platz unter dem 
Baum hat man deutlich das Ticken der Vogelstimmenuhr gehört, 
die Schritte der Leute, die ins Museum gingen und immer wie-
der entfernte Stimmen. Das war ideal. Anrainer haben sich bald 
an den stündlichen lauten Vogelruf gewöhnt und PassantInnen 
und TouristInnen waren positiv irritiert.

Am Marktplatz habe ich mir einen der alten Bäume zum Inn 
hin ausgesucht für meinen Lautsprecher. Die Vogelstimmenuhr 
am Markplatz war im Würstelrestaurant in der Markthalle,  
das es noch immer gibt, installiert. Das war natürlich wieder 
schwierig, weil man draußen hörte, was die Gäste drinnen beim 
Würstelessen redeten.

Die Umstände waren immer anders. Die Grundidee war, der 
Stadt neue Klänge zu geben. Im Würstellokal hängt noch heute 
eine Vogelstimmenuhr. 

Welche Reaktionen gab es auf deine Installation?
Eigentlich sehr gute. Dadurch, dass es nur einmal in der 

Stunde „laut“ war und dann eben nur die Vogelstimmen für eini-
ge Sekunden zu hören waren, hat es die Leute eher gefreut. Bei 
den Sitzungen im Landtag haben sie immer gesagt: „Ach, das ist 
die Groschup.“

Ich habe ja auch die Idee gehabt, dass die Installationen über 
eine längere Zeit installiert bleiben, damit die Leute die ver-
schiedenen Vogelstimmen erkennen und dann vielleicht sogar ir-

gendwann sagen: „Aha! Das ist die Amsel, jetzt ist es ein Uhr.“ 
Dass sich die Leute in der Stadt sogar zeitlich an den Vogelstim-
men orientieren. Ein paar haben mir erzählt, dass sie das wirklich 
gemacht haben. Es ist doch einfach sympathisch, wenn man  
Vögel laut hört. Es sind Ornithologen gekommen, die es auch 
sehr gut gefunden haben. Es war schon so, dass man mitbekom-
men hat, dass die Leute wieder ein bisschen angefangen haben, 
andere Sachen zu hören und neugieriger und sensibler auf Ge-
räusche zu reagieren.

Beim Landhaus und am Marktplatz wurden in der Zwischen-
zeit ja die Bäume gefällt. Beim Landesmuseum Ferdinandeum 
existierte die Installation länger als ein Jahr. Da gab es sogar kurz 
die Überlegung, dass sie die Installation behalten, aber dann  
haben sie irgendwie Angst gehabt, dass der Blitz einschlagen 
könnte, weil der Lautsprecher im Baum auf einer Metallplatte 
angebracht war und von dort das Lautsprecherkabel durch einen 
Fensterspalt ins Museum hin zur Technik und zur Uhr führte. 
Schade, man hätte das sicher irgendwie lösen können.

Im Großen und Ganzen waren die Reaktionen sehr positiv. Ich 
weiß von anderen KünstlerInnen, die Installationen im öffentli-
chen Raum gemacht haben, dass der Faktor der mutwilligen Zer-
störung sehr stark ist. Bei meiner Installation hat sich eigentlich 
nur einmal etwas verschoben und ein anderes Mal hat jemand das 
Infoschild im Suff mitgenommen. Das war alles in einem Jahr. 
Ich mag es auch sehr gerne, wenn man die Technik sieht. Die 
Lautsprecherkabel wurden wirklich sichtbar, teils in der Luft über 
Dutzende Meter verlegt. Ich habe gebangt, dass vielleicht jemand 

die Außenlautsprecher runterholen könnte, aber das 
hat niemand gemacht. Da war ich froh.

Hast du vor, die Installation noch einmal irgendwo 
einzusetzen?

Ja, auf jeden Fall. Nach Innsbruck war die Arbeit 
ein bisschen ein Selbstläufer, da sie gut funktioniert. 
Sie war bald darauf im MuseumsQuartier Wien zu 
sehen und von dort ist sie nach Mechelen in Belgien, 
nach Zagreb in Kroatien und nach Kopenhagen in 
Dänemark weitergewandert. Sie ist eigentlich  
immer gut angekommen. Jetzt ist geplant, sie beim  
Cage-Projekt in Halberstadt in Sachsen-Anhalt in 
Deutschland zu installieren.

Ich habe jetzt nicht weitergearbeitet, aber die 
Möglichkeit, eine kleinere Stadt mit mehreren  
Vogelstimmenuhren zu bestücken, das wäre schön. 
Man könnte alle Uhren ein bisschen nachstellen, 
eine halbe Minute oder so, dass zuerst die Kirchen- 
glocken schlagen oder zu läuten beginnen und in 
den Glockenklang die Vogelstimmen einsetzen. Die 
Kirchenglocken gehen ja auch nicht alle hundertpro-
zentig korrekt – in der Zwischenzeit schon eher, 
wenn sie digital betrieben sind, aber sonst gehen sie 
eher so ungefähr. Da hört man die erste läuten, dann 
die nächste … da stimmt die Zeit nicht so genau. 
Zeit ist ja ohnehin relativ.
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die Vermessung der Freizeitbrachen ist ein Projekt von casati  
(simon Oberhammer, Alexander Pfanzelt), das im rahmen von 
Kunst im öffentlichen raum tirol im winter 2010/11 umgesetzt  
wurde.

casati ging über ein Jahr den spuren von aufgelassenen freizeit-
anlagen und skiliften nach und präsentierte die ergebnisse dieser 
künstlerischen recherche zur Veränderung der landschaft durch die 
im laufe der zeit veränderten bedürfnisse der freizeitgestaltung.

die entstehung von freizeitbrachen durch das schließen von  
liftanlagen ist ein Prozess, der seit circa 15 Jahren zu beobachten 
ist. er begann nicht in den entlegenen tälern, sondern an stark  
frequentierten, über einer seehöhe von 1.100 Metern angesiedelten 

casati 
Simon Oberhammer / Alexander Pfanzelt

Vermessung der Freizeitbrachen

Orten, wie dem brenner, scharnitz oder dem fernpass-
gebiet.

in diesem Projekt verwendet casati die spuren als 
Medium. Man kann diese, nimmt man sie in ihrer  
ursprünglichen form als verortete Muster am hang auf, 
als zeichen benutzen und das verschwundene, unsicht-
bare bild der freizeitbrache an einem anderen Ort  
wieder sichtbar machen.

neben zwei installationen im öffentlichen raum in 
heiterwang und scharnitz erschien zudem ein führer, in 
dem die erforschten freizeitbrachen dokumentiert sind.
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Interview mit Alexander Pfanzelt von casati
am 28. Januar 2014 von nh und JY

Wie arbeitest du? Was hast du vorher gemacht?
Zu Anfang muss ich sagen, das Projekt ist  

gemeinsam mit Simon Oberhammer entstanden. 
Ich spreche zu Anfang für beide, weil wir den 
gleichen Werdegang hatten. Wir haben beide in 
Innsbruck Architektur studiert und zugleich wäh-
rend eines Austauschsemesters an der Universität 
von Texas in Arlington. Es kam dann noch ein  
Dritter dazu, der auch in Innsbruck und Texas stu-
diert hat. Das war Andreas Molin, der uns bei der 
Produktion dieser ganzen Installationen behilflich 
war. Dann haben wir angefangen, unter dem Label 
casati gemeinsam Projekte zu machen. Manchmal 
zu dritt, zu zweit oder auch mal alleine. Casati kam 
eigentlich ganz unspektakulär von der Hütte, weil 
wir einmal beschlossen haben, wir werden irgend-
wann nicht Architekten, sondern Hüttenwirte. Also 
man sieht da schon den Bezug zum Thema der Frei-
zeitbrachen. Wir haben zwischen 2006 und 2007 
fertigstudiert und begonnen, als Architekten zu  
arbeiten. Das Thema kam schon 15 Jahre zuvor zu-
stande, nämlich dass diese Lifte einfach geschlossen 
wurden, und wir haben beim Skitourengehen begon-
nen, einfach mal so Messgeräte zu bauen. Das war 
ein Fahrrad, das wir hinter uns hergezogen haben. 
Wir sind ganz spielerisch an das Thema herange-
gangen, um diese Skipisten zu vermessen, was  
natürlich nicht funktioniert hat, aber als Beschäfti-
gung gedacht war. Dann haben wir die Ausschrei-
bung für Kunst im öffentlichen Raum entdeckt und 
haben beschlossen, gemeinsam diesen Projektantrag 
zu schreiben über die gezielte Untersuchung der 
Vermessung der Freizeitbrachen: Was hat es eigentlich 
mit den verlassenen Skipisten auf sich? Woher kom-
men sie? Wieso sind sie entstanden? Aber wir mach-
ten das auf eine künstlerische Art und haben sie 

nicht quantitativ genau erfasst, sondern uns gefragt, wie es dazu 
kam und wie sie sich im Lauf der Zeit verändern. Das Wichtigste 
dabei ist die kontinuierliche Transformation dieser Orte – natür-
lich auch im Rahmen des Projekts, um es sowohl für die Einhei-
mischen als auch für die durchfahrenden Gäste sichtbar zu ma-
chen.

Es sind drei signifikante Orte. Der erste, wo ich das persön-
lich beobachtet habe – das ist mittlerweile schon 15 bis zwanzig 
Jahre her –, ist am Brenner. Das war der erste Skilift, der ge-
schlossen wurde, und das auf einer Seehöhe von 1.300 Metern. 
Das spricht eigentlich gegen die allgemeine Diskussion, wie Lifte 
sich entwickeln. Die anderen Lifte befinden sich an der Transit-
route zwischen Innsbruck und Garmisch, in Scharnitz, und an 
der Transitroute Füssen – Reutte – Innsbruck. Dort sind die Lifte 
als Erstes geschlossen worden. Hier fahren die Leute durch, in  
irgendein entlegenes Tal hinein, zum Beispiel nach Sölden oder 
ins Zillertal und gehen dort Skilaufen. 

Das ist der Hintergrund, wie es zu diesem Projekt kam. 

Seid ihr alle aus dem alpinen Raum?
Ja, schon. 

Ist es ein Thema, das euch schon länger im Architekturstudium 
beschäftigt hat?

Im Studium eigentlich nie. Der alpine Raum war im Studium 
eigentlich überhaupt kein Thema. Das war nur das Umfeld, in 
dem wir uns bewegt haben. Jeder hatte seinen persönlichen  
Zugang zu Landschaft. Verschiedene Sichtweisen gab es schon, 
zum Beispiel zum Thema der multiplen Horizonte. Aber das war 
eher subtil. Wir verstehen diese multiplen Horizonte – so ähn-
lich wie Bühnen in einem Bühnenbild – als verschiedene Ebe-
nen. Zum Beispiel: Wie schaut man von einem Berg runter? Wie 
schaut man hoch? Aber eher ganz unbedarft.

Welche Projekte habt ihr noch mit casati realisiert ?
Zum Teil Studentenwettbewerbe, aber weniger unter dem 

Namen casati. Wir haben eher dadurch, dass wir aus unter-

schiedlichen Gegenden kommen, aus Südtirol, Innsbruck und 
dem Allgäu, auch Aufträge für verschiedene Projekte bekommen. 
Das vielleicht Signifikanteste ist die Casa Prè de Sura, ein Haus 
im Gadertal, das auch einen sehr schönen Blick in die Dolomiten 
hat. Die Idee war, die Fassade und das Dach aus einem Material 
zu machen, was wir auch umgesetzt haben. Irgendwann war  
das Projekt auf zig Blogs. Wir haben daraufhin einige Vorträge 
gehalten, bei denen wir die Verbreitung auf Blogs sehr kritisch 
beleuchtet haben.

Wie kamen die Recherchearbeiten zu den Freizeitbrachen  
zustande? 

Ich war früher Skirennläufer und deswegen permanent in den 
Alpen unterwegs. Beim Durchfahren mit dem Auto habe ich  
bemerkt, hier verändert sich etwas. Simon ist Alpinist und ist  
immer Skitouren gegangen, und irgendwie kam es dann zu 
Überschneidungen. Ich habe das auch zum Thema meiner Dis-
sertation gemacht. Allerdings habe ich damals noch nicht die 
brachliegenden Pisten, sondern die leer stehenden Gebäude ana-
lysiert und in ihrer Beziehung zur Landschaft typologisiert.

Was hat sich landschaftlich geändert?
Früher wurden Schneisen geschlagen, und wenn nichts ge-

macht wird, es sozusagen brachliegt, nennt sich das im Fachbe-
griff „verholzen“. Dann wird die Schneise wieder zum Wald. 
Wir haben versucht, diese Skigebiete zu dokumentieren, unter 
anderem als Video- und Fotodokumentation. Man muss dafür 
die Pisten genau abgehen und wir waren teilweise tagelang un-
terwegs, um diese Gebiete mit GPS zu vermessen. So haben wir 
wieder neue brachliegende Pisten gefunden, manchmal sogar  
direkt daneben.

Warum wolltet ihr diese Recherchen als Installation im Raum 
umsetzen?

Die Installationen waren immer vor Ort. Ursprünglich war 
der Plan, eine Projektion an einer Hauswand eines verlassenen 

Ortes zu machen, am liebsten an einem Gasthaus, 
das geschlossen wurde. Man kann den Ort als Sys-
tem sehen, das mit seinem funktionierenden Touris-
mus, Skilift und Gasthaus als eine Art Symbiose 
funktioniert. Das ist wie ein Kreislauf. Also projizie-
ren wir die Skipisten ganz plakativ an die Hauswän-
de, um den Leuten im positiven Sinne zu zeigen, was 
sie eigentlich verloren haben und dass die Pisten für 
die kleinen Orte eigentlich eine wichtige Infrastruk-
tur waren. Nicht nur für die TouristInnen, sondern 
wirklich auch für die Einheimischen. Das hat in 
Scharnitz recht gut funktioniert. Die Installation am 
Stadel ist immer noch dort. Das darf man eigentlich 
gar nicht sagen, denn wir hätten sie abbauen sollen, 
aber der frühere Bürgermeister war der Besitzer des 
Stadels und hat früher beim Aufbau des Skilifts, der 
nur ganz kurz lief, vielleicht so zehn Jahre, intensiv 
mitgearbeitet. Das bedeutet natürlich, dass viele  
Erinnerungen dabei mitschwingen. Und der Bürger-
meister hat dieses Projekt sehr positiv aufgenommen.

Die zweite Installation in Heiterwang wurde auf 
einer Wiese umgesetzt. Im Vorlauf von eineinhalb 
Jahren hatten wir mit dem Bürgermeister vereinbart, 
dass wir ein leer stehendes Haus im Besitz der Ge-
meinde, einen ehemaligen Bauernhof direkt an der 
Straße, für unsere Zwecke nutzen können. Dann 
vergingen die eineinhalb Jahre und auf einmal war 
dieses Haus weg und wir mussten umdisponieren. Es 
gab einen politischen Wechsel und die neue Bürger-
meisterin hat das Projekt eher kritisch betrachtet. 
Wir haben aber darauf plädiert, dass wir eine Ge-
nehmigung haben und es an dem Ort machen dürfen. 
Sie musste uns also einen Platz zur Verfügung stellen. 
Erst ging es ein bisschen zäh hin und her. In Bewe-
gung kam das Ganze, als die Diskussion aufgerollt 
wurde, ob der zweite Skilift in Heiterwang auch ge-
schlossen werden soll. Dann haben sie erst bemerkt, 
was dieser Verlust bedeutet. So war die Bürgermeis-
terin auf einmal total dafür. Die Installation stand 
absurderweise direkt neben einem Werbeplakat der 

KöR 2010 KöR 2010 



S. 36  /

Am liebsten Arbeite ich im öffentlichen und soziAlen rAum, um räume 

und GeleGenheiten der beGeGnunG zu schAffen.

Kunst, wie ich sie selbst Gerne sehe, befindet sich An unerwArteten or-

ten und Gibt dem zuschAuer die möGlichKeit, sich von der pAssiven rolle in 

eine/n AKtive/n teilnehmerin oder mitGestAlterin zu verwAndeln.

in dieser reihe stehen produKtionen und lAnGzeitprojeKte wie die Grün-

dunG einer „sommerAKAdemie in rAmAllAh“, zu der interessierte Aus Aller 

welt einGelAden sind, An worKshops mit pAlästinensischen Künstlern teil- 

zunehmen. oder dAs wAndernde projeKt flyinG cArpet, eine mehrwöchiGe 

videoKonferenz, um Kulturinstitutionen in pAlästinA mit der restlichen 

welt zu verbinden und ihnen eine stimme und ein Gesicht zu verleihen.

seit februAr 2016 hAbe ich eine werKstAttcAféAtelierGAlerie eröffnet, 

dAs jeAnsKAmel. dort entsteht Aus GebrAuchten jeAns neues desiGn, zum 

teil nähe ich GemeinsAm mit flüchtlinGen. dAs sAlzburG museum, dAs oenm 

und eine loKAle restAurAntKette hAben schon AufträGe erteilt. eine  

miKrobühne wird für vorträGe, lesunGen und Konzerte Genutzt, so ist  

ein Kleines KulturproGrAmm entstAnden. die AusGestellten bilder sind für 

unter 100 euro zu hAben. im cAfé treffen sAlzburGerinnen, touristen und 

flüchtlinGe Auf leGere Art AufeinAnder.

meine Arbeit hAt sich in den GesellschAftlichen, politischen und soziA-

len rAum entwicKelt, dAmit neue verKnüpfunGen von Kunst und zeitGe-

mässem leben entstehen Können. Auch in der hoffnunG, dAss bisher  

bestehende feste bAnde zur finAnzwelt und förderbüroKrAtie etwAs  

GelocKert werden.

Zugspitz Arena, die eigentlich verantwortlich dafür 
ist, dass diese kleinen Lifte geschlossen werden 
mussten.

Die verlassenen Gebäude bleiben tatsächlich  
einfach stehen?

Teilweise schon. Von der Liftstütze bis zum Ma-
terial bleibt alles entweder liegen oder wird komplett 
entfernt. Dann gibt es diesen Begriff der Renaturie-
rung. Da wird sogar der Beton aus der Erde heraus-
genommen. Woanders etwa wird nur das Metall 
weggenommen, weil das Material natürlich noch  
einen Wert hat, und der Betonsockel vom Lift bleibt 
stehen.

Welche Reaktionen habt ihr auf eure Installationen  
bekommen?

Es gab eher wenige. Die Installationen waren 
sehr subtil. Wir haben aufgebaut und sind dann ein-
fach wieder gefahren. So haben wir nie ein Feed-
back bekommen, wir wollten das aber auch nicht. Es 
haben uns ein paar Leute angesprochen, ob wir die-
se Installation gesehen hätten. Es ist also sehr wohl 
wahrgenommen worden.

Der zweite Teil unseres Projekts war eine Karte, 
ähnlich den Skigebietskarten, ein Flyer, in dem  
wir das Panorama der Freizeitbrachen dargestellt 
haben, eine Art Führer mit genauen Angaben. Was 
war das für eine Bahn, wie groß und von wann bis 
wann war diese in Betrieb? Das Ziel war, diesen  
in den Touristenorten mit noch existierenden Liften 
aufzulegen. Wir haben diese Flyer mit einem  
Schreiben verschickt und darum gebeten, diese auf-
zulegen. Ob das wirklich gemacht wurde, wissen wir 
natürlich nicht.

Gab es denn Rückmeldungen von den Einheimi-
schen?

Von denen nicht. Eher von denen, die wir beim 
Vermessen auf den Hütten getroffen haben. Aber sie 
fanden es durchwegs positiv.

Also gab es vor allem wirtschaftliche Gründe für die Schließung 
der Lifte?

Ja. Werner Bäzing hat ein Buch geschrieben über die Alpen 
und deren Hoch- und Tiefphasen. Die letzte Hochphase war 
eben in den 1980ern, in der die ganze Erschließung der Lifte 
stattgefunden hat, und die Lifte, die in der letzten Phase er-
schlossen wurden, liegen mittlerweile oft brach. Es sind eben 
auch wirtschaftliche Interessen. Es gab viele kleine Skilifte, die 
früher einzeln agiert haben. Irgendwann gab es dann aber diesen 
Liftverbund, daraufhin sind die kleinen Lifte rausgefallen und 
nur die großen haben überlebt. Weil die anhand der Karten eben 
mehr Geld bekommen haben und die Kleinen nicht, und darum 
mussten sie schließen. 

Warum habt ihr euch letztendlich dafür entscheiden, das zu  
einem Kunstprojekt im öffentlichen Raum zu machen und nicht 
im Ausstellungskontext?

Es ist ja physisch präsent. Wir wollten das, was da ist, sichtbar 
machen, durch Daneben- oder Gegenüberstellung vor Ort. Dass 
man erkennt: „Aha, das ist das Projekt und hier ist die Piste.“ Im 
Ausstellungsraum würde es etwas ganz anderes bedeuten. Aber 
wir sind dabei auch etwas unbedarft, weil wir nie eine künstleri-
sche Ausstellung gemacht haben. Wir sind keine klassischen 
Künstler, sondern agieren aus der Sicht der Architektur und der 
Landschaftsbetrachtung. Für uns hat es nie den Wert gehabt, es 
muss jetzt in einen Ausstellungsraum. Trotzdem haben wir an-
schließend eine Kurzausstellung im Kunstpavillon in Innsbruck 
gemacht, damit es auch dort wahrgenommen wird. Das hat sehr 
gut funktioniert. 

Gibt es Pläne für weitere Projekte unter dem Label casati?
Man muss sagen, dass die Zusammenarbeit als casati etwas 

eingeschlafen ist, beziehungsweise wissen wir nicht genau, ob  
casati überhaupt noch existiert, weil alle drei in ganz unter-
schiedliche Richtungen gegangen sind. Das war also wahrschein-
lich das letzte Projekt, das wir gemeinsam so intensiv realisiert 
haben. 
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Nabila Irshaid 
Strange Fruits

Mit Strange Fruits zieht nabila irshaid Parallelen zwi-
schen den zentralen themen tirols und Palästinas:  
tradition, tourismus und landwirtschaft.

in Matrei in Osttirol fand sie eine gemeinde, die 
ihre idee mit ihr gemeinsam umsetzte. im 5.000- 
seelen-Ort ist die Kirche generationenübergreifend 
Mittelpunkt der sozialen Aktivitäten. im rahmen der 
installation Strange Fruits wurden für Kirchenbänke 
der Kirche st. Alban neue Polster hergestellt und mit 
der hand bedruckt. Matreierinnen, nachbarinnen, 

touristinnen und interessierte aus aller welt konnten vom 19. bis 
21. februar 2010 an dieser druck-Aktion teilnehmen und die  
textilien nach eigener Vorstellung mit Oliven, Orangen, Äpfeln,  
zitronen, trauben etc. – den früchten tirols und Palästinas – im 
stempeldruck gestalten.

während des druckens wurden arabisches essen und trinken  
angeboten sowie arabische Musik vorgestellt. in dieser Atmosphäre 
entstanden fragen zum beispiel zu Kultur, tradition, hybridität, 
identität und Kunst.

Interview mit Nabila Irshaid
am 20. Januar 2014 von nh und JY

Wie bist du zur Kunst gekommen?
Ich habe an der Hochschule für bildende Künste 

Hamburg studiert. Anfangs produzierte ich nur Fil-
me, Dokumentationen und Animationen. Ich habe 
aber erkannt, dass es kontraproduktiv ist, sich auf ein 
bestimmtes Medium festzulegen.

Du hast 2010 in Matrei in Osttirol das Projekt 
Strange Fruits verwirklicht, das unter anderem das 
Thema Palästina behandelt. Wie bist du zu dieser 
Thematik gekommen und warum wolltest du es in 
einer Tiroler Ortschaft umsetzen?

Bei der Ausschreibung bin ich draufgekommen, 
dass es um Analogien geht und darum, sich mit Tirol 
auseinanderzusetzen. Ich habe eine Gemeinde ge-
wählt, die eine starke soziale Affinität zur Kirche hat. 
Die Einwohner von Matrei in Osttirol sind sehr  
engagiert und gehen sehr oft in die Kirche, ins Pfarr-
haus und auf den Friedhof, aus welchem Grund auch 
immer. Das war der Grund, warum ich die Kirche 
als öffentlichen Raum gewählt habe. Auch weil mir 
Analogien aufgefallen sind zwischen Matrei und  
Palästina. Viele KirchenbesucherInnen in Matrei 
sind landwirtschaftlich orientiert und leben vom 
Tourismus. Die BewohnerInnen sind sehr religiös. 
In Palästina, ein Land in dem auch Jesus sich auf-
hielt, sind die Verhältnisse ähnlich.

Ich wollte den EinwohnerInnen von Matrei das 
Thema Palästina näherbringen. Mit Israel identifi-
zieren sich viele Menschen schneller, da es ein staat-
liches Gebilde darstellt, das akzeptiert ist. Bei Paläs-
tina denken viele, man bewegt sich auf ungewissem 
Boden. Mein Anliegen war, dass die Berührungs-
ängste etwas kleiner werden und die Schwelle ein 
wenig heruntergesetzt wird. Daher habe ich ihnen 
ganz alltägliche Gegebenheiten des palästinensi-
schen Lebens erzählt. 

Der dreitägige Workshop in der Kirche, bei dem 
ich mit fast allen MatreierInnen in Kontakt gekom-
men bin, war super für den persönlichen Austausch. 
Das war für jeden eine Möglichkeit, mir Fragen zu 
stellen und mit mir über verschiedene Themen zu 
reden. 

Die Pölster wurden in den drei Tagen auch bedruckt?
Genau! Der Pfarrsaal wurde dafür zur Verfügung 

gestellt und war acht Stunden pro Tag geöffnet.  
Darin war eine Produktionsbahn aufgebaut, auf der 
verschiedene Stempel, Farben und Polsterüberzüge 
fürs Bedrucken bereitgestellt wurden. Es wurden die 
Pfarrgemeinde, der Kirchenverein, Kommunions-
kinder, Schulklassen, das Altersheim, der Kindergar-

ten und alle möglichen Gruppen eingeladen. Es war sehr gut be-
sucht und manche kamen mehrere Male vorbei. Ich habe 
Freundschaften geknüpft und insgesamt wurden 12.000 Pölster 
bedruckt. Die Motive entwarf ich. Es waren verschiedene Früch-
te aus Palästina und Tirol, die jede/r nach Lust und Laune in ei-
ner grafischen Form gestalten konnte. Die weißen Bezüge, die 
ich habe nähen lassen, wurden bunt durchmischt mit Oliven, 
Orangen, Trauben, Äpfeln und diversen anderen Motiven be-
stückt. Das ganze sollte nicht zu eindeutig politisch werden, aber 
auch Slogans wie „Hello Palestine“, „Made in Tirol“ oder 
„From Matrei with Love“ wurden verwendet. Mein Name und 
Strange Fruits standen auch zur Auswahl, aber im Prinzip stand 
das ganze Alphabet zur Benutzung frei und jede/r konnte seine 
Vorlieben beliebig anbringen. 

Warum wolltest du es nicht eindeutig politisch machen, sondern 
über das Miteinander-Basteln auf das Thema aufmerksam  
machen?

Das war bewusst so konzipiert, da ich die Berührungsängste 
gut kenne, die beim Wort Palästina auftauchen. Es ist der Ver-
such, diesen politischen Themenblock zu entschärfen und einen 
anderen Umgang damit vorzuschlagen. Auf die Art: „Jetzt steh 
ich hier. Und bin ich wirklich so, wie ihr euch PalästinenserIn-
nen vorstellt?“

Auch die Handarbeit – dass alle MatreierInnen die Materia- 
lien selber in die Hand nehmen konnten – war mir ein Anliegen. 
Durch das Schöne überbrückt man zusätzlich die Distanz. Durch 
das Betonen des Menschlichen, des Allgemeingültigen und der 
Ähnlichkeiten schafft man eine Verbindung und eine Ebene der 
Begegnung. 

Jeder hatte die Möglichkeit, seinen individuellen Zugang dazu 
zu finden oder sich auch gar nicht damit auseinanderzusetzen. 
Niemand sollte damit konfrontiert werden, sondern im Gegen-
teil: Es stand jedem offen. Damit, denke ich, schafft man eine 
größere Annäherungsplattform als durch eine frontale, ausschlie-
ßende Art.

Zusätzlich gab es eine arabische Jause. Allein diese Wortkom-
bination mag ich recht gerne. Da konnte man palästinensische 
Gerichte wie Humus, Öl und Gewürze kosten. Das ist sehr gut 
angekommen.

KöR 2010 KöR 2010
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Warum hast du keinen anderen Ort in Matrei  
in Osttirol gewählt, sondern einen christlichen?  
Sollte es ein religiöser Ort werden?

Das hatte viele Gründe. Dass es heutzutage in 
Europa noch Gemeinden gibt, für die die Kirche  
einen so hohen Stellenwert hat und der wichtigste 
soziale Verknüpfungspunkt ist, mit einer wahnsinni-
gen Durchmischung aller möglichen Schichten, ist 
ja keine Selbstverständlichkeit. Es ist in Matrei ein 
Durchmischungsgenerator, der sehr aktiv belebt 
wird. Die Kirche trägt den Alltag der Leute mit und 
wird durch das tägliche Benutzen stark belebt. Dass 
es eine Kirche wird, war anfangs nicht geplant, an-
dererseits war es sehr reizvoll, etwas mit religiösen  
Orten zu machen: die Kirche als Haus Gottes und 
gleichzeitig als Haus für alle. 

Ich bin mit zwei Religionen aufgewachsen und 
fühle mich überall wohl. Die Pölster waren zum Teil 
mit dem eigenen Namen beschriftet und die Leute 
wollten auch immer auf ihrem eigenen Polster sit-
zen (lacht), was etwas schwierig war. Dadurch wird 
die Benutzungsart von einem öffentlichen Raum an-
ders gekennzeichnet und es entsteht ein anderer  
Zugang. Ich stellte dem Pfarrer die Frage, was er 
davon halten würde, wenn ich die Kirche als öffent-
lichen Raum bezeichne. Er meinte daraufhin, dass 

er das noch nie so gesehen hat, fand es aber eine schöne Idee und 
sagte sogar, dass er das auch anstrebt.

Wie kam es zu der Idee mit den Pölstern?
Ich habe einfach geschaut, was die Kirche brauchen könnte. 

Die hatte vorher ganz grausige, alte Filzmatten auf den Bänken.

Werden die Pölster immer noch benutzt?
Ja. Der Pfarrer Ludwig zählt bereits zu meinen engeren 

Freunden und wir schreiben uns auch immer wieder. Die Pölster 
sind schon vier Jahre in Verwendung und noch im täglichen  
Gebrauch.

Gab es von den Leuten konkrete Fragen über Palästina und zu 
den Konflikten, die dort herrschen?

Ja, schon. Ich habe mit allem gerechnet und hatte Angst, dass 
jemand aggressiv oder sehr frontal werden könnte. Das war aber 
nicht der Fall. Ich habe zusätzlich einen Abend angeboten, an 
dem ich das Thema intensiver als sonst erklärte, für diejenigen, 
die sich damit nicht wohlfühlten und noch offene Fragen hatten. 
Es gab Fragen wie: „Was hast du damit zu tun? Du siehst gar 
nicht so aus.“

Die Fragen waren alle schnell geklärt. Es war ein wohlwollen-
der Austausch. Ich erklärte den Alltag des palästinensischen  
Lebens, zum Beispiel dass PalästinenserInnen nicht einfach aus-
reisen können.

Meinst du, dass es an einem anderen Ort schwieriger gewesen 
wäre, das Projekt umzusetzen?

Bestimmt. Das hing vom Pfarrer ab. Ich habe bei mehreren 
angefragt. Viele hatten mit der Kunst, mit dem Thema oder  
damit, dass zu viel los sein würde, Schwierigkeiten. Natürlich 
geht das nur dort, wo eine bestimmte Offenheit vorhanden ist.

Am Muttertag durfte ich sogar auf der Kanzel eine Rede  
halten und das Projekt der ganzen Gemeinde vorstellen. Das war 
sehr großzügig vom Pfarrer. Ich wurde zu Beginn des Work-
shops auch sehr freundlich eingeführt. Eine Frau aus dem Pfarr-
heim sagte: „Das ist die Nabila, sie ist Künstlerin. Sie macht  
aber keine Kunst, sondern ihr macht heute die Kunst.“ Das gefiel 
allen sehr gut, dass sie jetzt gefragt waren. Sie waren nicht Publi-
kum, sondern machten die Produktion. Es war insgesamt eine 
wahnsinnig positive Überraschung.

Wie liefen die Vorbereitungen ab?
Die Vorbereitungszeit war eine lange, mühsame Angelegen-

heit. Es dauerte über ein Jahr, bis ich durchsetzen konnte, dass 
ich ein Honorar dafür bekomme. Das war mir wichtig, dass mein 
Anliegen auch akzeptiert wird. Ich kann schließlich nicht als  
Hobbykünstlerin arbeiten und schon gar nicht davon leben.

Wie bist du zu dem Begriff Strange Fruits gekommen?
Es gibt einen berühmten Song, Strange Fruit, den ich sehr 

gerne mag. Er wurde von Billie Holiday gesungen und geschrie-
ben hat ihn Abel Meeropol. Es geht um Lynchmorde an Afro- 
amerikanern in den Südstaaten der USA. Er erzählt die Ge-
schichte von Afroamerikanern, die wegen eines Diebstahls  
erhängt worden sind, den sie gar nicht begangen haben. Es heißt 
„Black Body swinging in the Southern breeze“ – ein exemplari-
sches Beispiel für die vielen Morde. 

Ich sah darin Analogien, gerade was das vorschnelle Verur- 
teilen von Menschen betrifft. Auch, dass man mit diesen Vorur-
teilen sein Leben lang konfrontiert ist. Alleine, wenn man nach  
Palästina einreisen möchte, kann es zu Schwierigkeiten kommen. 
Man muss sich rechtfertigen und kann sogar im Gefängnis lan-
den. 

Behandelst du das Thema Palästina auch in anderen Kunst-
werken?

Das ist zwar jetzt nicht mein einziges Thema, aber ich thema-
tisiere das schon recht oft. Ich versuche, es oft mit Humor  
darzustellen, weil ich der Meinung bin, es wird viel zu oft sehr 
einseitig dargestellt. Der internationale Kunstbetrieb ist immer 
noch auf Nationalitäten fixiert, was ich als total unverständlich 
empfinde. Sogar bei der Biennale von Venedig sind nach wie vor 
die einzelnen Pavillons in Nationalitäten manifestiert. Das ist  
total lächerlich.

Ich für meinen Teil kann nur die palästinensische Seite behan-
deln, da ich nicht einmal nach Israel einreisen darf. Ich habe na-
türlich auch israelische Freunde. Trotzdem kann ich über deren 
Lage nichts aussagen. Deshalb sieht das vielleicht einseitig aus, 
was ich mache, aber letztendlich ist es das Einzige, über das ich 
wirklich sprechen kann.

Hattest du als Künstlerin auch schon Konflikte und 
Schwierigkeiten, in die Öffentlichkeit zu gehen?

Es hat sich in den letzten zwei Jahrzehnten inter-
essant entwickelt. Ich habe mich damals nicht ge-
traut, das zu thematisieren. Meine israelischen Mit-
studierenden hatten volle Redefreiheit. Einer meinte 
einmal, er sei zum Studieren nach Deutschland  
gekommen, um den „Feind“ kennenzulernen. Ich  
erzählte nicht einmal, dass ich palästinensische Wur-
zeln habe, weil sonst wäre sofort die Frage gekom-
men: „Du erkennst schon den Staat Israel an?“ Die 
Frage, die sich mir immer stellte, war: „Erkennst  
du auch die Existenz der PalästinenserInnen an?“  
Ich trete erst seit zehn Jahren öffentlich und selbst-
bewusst als palästinensisch-deutsche Künstlerin in  
Österreich auf. Ich bezeichne mich aber lieber als 
arabisch-europäische Künstlerin, das lässt die Natio-
nalitäten außer Acht und bezieht sich nur auf Kultur-
räume.

Was, glaubst du, kann es bewirken, wenn man indi-
rekt auf politische Themen anspielt?

Ich bin keine Aktivistin, sondern Künstlerin. Es 
geht mir darum, in Dialog mit Menschen zu  
treten, um Prozesse, nicht um ein Schwarz-Weiß-
Denken. Ich sage nicht: „Hey, meine Meinung! Also: 
Stempel drauf.“ Sondern jede/r soll sich diese Stem-
pel selber aussuchen. Das ist viel subversiver und  
irritierender.
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Planet Oil – Mc Suicide Unlimited bestand aus Planet 
Oil Headquarter, 2008 bis 2011, installation und  
Videoscreening, AsfinAg Autobahnraststaette weer 
sued, und Speedrikscha, 2008 bis 2011, AsfinAg 
Autobahnraststaette Ampass, und war von 1. Juni bis 
30. september 2011 zu sehen.

nach zweijaehriger Arbeit und reisen in rund zwan-
zig laender dieses Planeten beendete Klaus Auderer 
sein globales Projekt über die weltweit agierende Oel- 

Klaus Auderer
Planet Oil – Mc Suicide Unlimited

und transportindustrie, dies in Verbindung mit dem Verschwinden 
der alpinen gletscher.

er kombinierte Videos und skulpturen an zwei dezentralen Orten 
des europaeischen Autobahnnetzes, um auf die globalen effekte  
eines selbstzerstoererischen, 150 Jahre alten Oelverbrennungs- 
systems hinzuweisen. Auderer fordert ein fortschrittlicheres energie- 
und transportsystem und lokale strukturen, die in der lage sind, 
Oelkriege wie den 2003 im irak, den er teils selbst miterlebte, ueber-
fluessig zu machen.

KöR 2010 

Speedrikscha, installationsansicht, staedtische galerie im lenbachaus Muenchen, 2015.

Interview mit Klaus Auderer 
am 13. dezember 2013 von nh und JY

Du hast bildende Kunst studiert?
Ja, ich war erst Photograph. Dann habe ich in Muenchen die 

Photoschule besucht. Danach die Akademie der Bildenden  
Kuenste Muenchen. Erst studierte ich Bildhauerei, Photographie 
und Video, danach Malerei. Dann studierte ich noch ein Jahr  
in Tel Aviv, im Masterprogram der Bezalel Academy of Arts and 
Design, wo ich einen sehr guten Kunstphilosophen als Lehrer 
hatte. Im Prinzip hatte ich den naiven Wunsch, etwas wiederzu-
finden, was hier ausradiert wurde, nämlich den juedischen Teil 
meiner Kultur. 

Was fehlt dir?
Das Chaos, aus dem das Leben besteht. Die Israelis nennen 

das Balagan, man koennte es auch als Balagnismus bezeichnen, 
also eine Ideologie, die nicht existiert, weil sie sich durch das  
chaotische Verbinden von unglaublich vielen Regeln und Unwahr-
scheinlichkeiten selbst aushebelt und einen dazu zwingt, sehr  
kreativ mit allen Wahrscheinlichkeiten und Disfunktionalitaeten 
umzugehen. Ich denke, dieser Begriff beschreibt die Ueberlebens-
philosophie des Nahen Ostens insgesamt sehr gut, mittlerweile 
bin ich der Meinung, es ist so etwas wie eine unverbindliche, zu-
tiefst verbindliche Weltregel – ein Paradoxon in sich.

Wie kam es zum Irakprojekt?
Ich reise, um mir einen eigenen Einblick in die Gesellschaften 

dieser Welt zu verschaffen. Als die Al Aqsa Intifada tobte und 
gleichzeitig der Irakkrieg aufzog, habe ich in Israel gelebt. Ich 
bemerkte, dass sich der westliche Blick auf das Kulturphaenomen 
Krieg ziemlich verschoben hat. Ich hatte zu der Zeit ein kleines 
Apartment in Tel Aviv mit TV, aber ohne Satellitenschüssel. Da-
mals habe ich in arabischen Bars in Israel Al-Jazeera-Reportagen 

gesehen, und da kamen Bilder auf mich zu, welche 
die haessliche Wirklichkeit dieses Krieges zeigten. 
Die westliche Nummer fand ich dagegen extrem 
gleichgeschaltet. Das war mir irgendwie suspekt. Ich 
bin vom Balkankrieg her etwas anderes gewohnt, 
den Vietnamkrieg habe ich nicht medial miterlebt, 
aber auch hier war ich durch Buecher über Vietnam 
oder Kriege insgesamt anders informiert. 

Dann dachte ich, okay, ich reise in den Irak. Ich 
war relativ gut akklimatisiert, weil ich damals in  
einem Buergerkrieg gelebt habe, den keiner so be-
nannte, und dadurch gewoehnt man sich ziemlich  
eigenartige Dinge an. Du checkst staendig deine 
Umgebung. Du faehrst nie Bus usw. Dann bin ich in 
den Irak gereist. Ich wollte eine Architekturserie über 
eine komplett zerbombte Stadt photographieren.
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Erzähle uns etwas ueber dein Projekt Planet Oil.
Ich war wegen der postsowjetischen Oelfelder in 

Baku. Da kommt das Oel sozusagen von selbst aus 
dem Boden. Dort gab es im 19. Jahrhundert parallel 
zu Texas einen der ersten Oel-Booms der Geschich-
te. Von der Stadt geht es runter in eine Senke, dann 
ist da ein Damm und die Kaspische See, und genau 
dort war ein Oelsee – ein See, so groß, dass man 
kaum das andere Ufer sehen konnte. Mittlerweile 
wurde dieser See zugeschüttet. Ich war danach noch 
einmal in der Stadt und habe sie nicht mehr wieder-
erkannt. Dort wurde unglaublich viel Geld hinein- 
gepumpt, es sieht jetzt aus wie in Genf. Aber das 
Paradoxe ist, dass kein Geld zu den Menschen vor 
Ort kommt, und das siehst man – eine typisch post-
sowjetische Oligarchie.

 
Warst du im Gazastreifen?

Nein. Dazu braucht man Zeit und Geduld. Als 
ich das letzte Mal in Aegypten war, habe ich ueber-
legt, ob ich ueber Rafah reise. Die Buerokraten in 
der oesterreichischen Botschaft haben gemeint: 
„Sie kommen da jetzt schon rein, aber vielleicht 
kommen Sie dann auch drei oder vier Wochen 
nicht mehr raus.“ Ich wollte mich sehr gerne mit 

der Situation dort vertraut machen.Irgendwann werde ich das 
auch sicher tun.

Wann hast du diese Bilder gemacht?
2003, kurz nach der Eroberung des Irak. Dort kam mir der 

Gedanke, ein Oelprojekt zu machen, und zwar ueber die Rueck-
verbindung zu unserer Kultur. Mit dem Begriff „Globalisie-
rung“ bin ich, glaube ich, das erste Mal 1992 auf der documenta 
IX konfrontiert worden. Ich bin ohne Internet aufgewachsen, mit 
vier Fernsehkanälen, und die mediale Veraenderung, die sich 
seitdem entwickelt, interessiert mich sehr, schließlich bedeutet 
es auch eine starke Veraenderung der Selbstwahrnehmung der 
Menschheit an sich. Ich wollte etwas machen, was ins Banale zu-
rueckfuehrt, aus dem das angeblich Spektakulaere immer wieder 
herausgezogen wird.

Wie war es für dich, dass Kunst im oeffentlichen Raum Tirol 
dein Projekt ausgewaehlt hat?

Ja, das war unvergleichlich, weil keine Vorgaben gemacht 
wurden und ich das Projekt komplett selbst entwickeln konnte, 
also die Frage, was ist fuer mich „oeffentlicher Raum“? Auto-
bahnraststaetten, okay. Das ist interessant und ein Teil eines  
globalen Netzes. Mich beschaeftigt, wie Leute ihre Umgebung 
modifizieren, um zu ueberleben, schon deshalb, weil ich selbst 
aus einer derartigen Kultur komme. Hier, in diesem Haus, war  

in den1950er-Jahren noch kein Diesel- oder Benzinfahrzeug vor-
handen, nur ein Fuhrwerk, das von Kuehen gezogen wurde. Ich 
habe dieses Objekt aufgehoben, weil es ein Teil meiner kulturel-
len Identitaet ist. Das war auch irgendwie ein sehr sarkastischer 
Anfall von Humor: Zum einen hatte ich das Bedürfnis, ein Kult-
teil wie das, aus dem die Speedrikscha gemacht ist, zu kastrieren. 
Und das ist wirklich ein Kultteil, diesen Typus hat Stanley Kubrick 
für A Clockwork Orange benutzt. Ich habe zwei Jahre nach so  
einem Auto gesucht, dann habe ich den Boliden aus Kunststoff 
gefunden. Das zweite Gefaehrt ist das Fuhrwerk und ein DDR- 
Wohnwagen, darin lief das Video. Das waren die Ausstellungs- 
orte und alles ohne Kommentar. Es war einfach da.

Wie bist du auf die Orte gekommen?
Die Orte sind im oeffentlichen Raum: Autobahnraststaetten 

als Teil des globalen Verkehrsnetzes, einmal in die Nordrichtung 
und einmal in die Suedrichtung, beide in der Naehe von Innbruck, 
also mitten in einem Subkontinent von Asien namens Europa, 
der sich selbst zum Kontinent erklaert hat. Die Aufschluesselung 
der Videos ergab sich eigentlich ganz einfach. Man kennt ja diese 
Ueberwachungskameras in den Tankstellen, neben der Kasse  
befinden sich immer die Split Screens, damit die Beschaeftigten 
sehen, was rund um die Tankstelle so vor sich geht. Das ist im 
Grunde der zeitgenoessische Autismus schlechthin. Man sieht 
immer nur sich selbst, aber mit den Folgen moechte man nicht 
unbedingt etwas zu tun haben oder mit den globalen Vernetzun-
gen. Ich wollte dieses Muster einfach reversibel ausfuehren und 
die globalen Hintergruende in diesen Plot zurueckfuehren – eine 
ziemlich einfache Idee, die aber sehr arbeitsaufwendig war. Ich 
bin dafür zwei Jahre gereist.

Verbunden habe ich es auch mit dem Phaenomen des Glet-
scherschwundes in Tirol – dem Umstand Respekt zollend, wie 
globale Phaenomene wieder lokal auf uns zurueckkommen. Ich 
glaube, die meisten Menschen haben ein Denkproblem. Wir  
leben in einer Welt, die sich von Wirkungs- und Ursachenmus-
tern her sehr stark veraendert hat.

 
Wie hast du die Auswahl der Videos getroffen?

Es ging darum, eine globale Peripherie zu verbildlichen: vom 
Oel- und Transportbusiness bis hin zu den Gletschern in den 
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Tiroler Alpen. Das sind einfach ganz banale Dinge: 
Flughafen Istanbul, Alexanderplatz, eine Planstadt 
aus den 1970er-Jahren, alles zentral, alles Oel, wel-
ches dort durchzirkuliert. Eine Werft in der Tuerkei, 
in der zumindest unter gewissen Sicherheitsstan-
dards Oeltanker, Kreuzfahrtschiffe und Frachter zu 
Schrott zerlegt werden, ein postsowjetisches Oelfeld 
mit chinesischen Foerderpumpen und so weiter. 
Nach meiner zweiten Verhaftung im Iran bin ich 
dann dazu uebergegangen, nur noch Verkehr zu  
filmen, weil ich einfach keinen Bock mehr hatte, 
mich staendig schikanieren zu lassen. Dann Kairo – 
ein absoluter Moloch, die Leunawerke, das ist die 
alte Großraffinerie der DDR, ein Monsterschiff, ein 
schwimmendes Hotel in Istanbul, eine Fabrik im 
Pitztal, die bis 20 Grad plus Schnee produzieren 
kann. Ich weiß nicht wirklich, wer so etwas braucht. 

Welche Reaktionen auf dein Projekt gab es?
Ich glaube nicht, dass es eine wahnsinnige Breiten-

wirkung hatte, und ich denke nicht, dass ich damit 
eine Bewegung begruen-det habe, die dann ploetzlich 
Pferde vor ihre Autos gespannt hat, aber ich wollte, 
dass es in einem globalen Kontext steht, dass man es 
rausnimmt und wieder zurueckgibt. So war auch 
mein Konzept. Ich habe mich total gewundert, dass 
ich damals die Moeglichkeit bekommen habe, das 
Projekt zu machen. Außerdem glaube ich, dass mit 
Humor, also mit einer bestimmten Art von Humor, 
Tabus aufgeloest werden koennen, damit endlich  
damit begonnen werden kann, ueber bestimmte Din-
ge zu reden, und zwar auf eine Art und Weise, die 
nicht tabuisierend ist. Ein konzentrierter Auszug 
dieses Werks ist mittlerweile im Lehnbachhaus in 
Muenchen zu sehen, paradoxerweise in einem Muse-
um, aber in meinen Augen ein anderer oeffentlicher 
Raum in einem Zusammenhang, der sehr gut kura-
tiert wurde, obgleich es konsequenter waere, das 
Ganze so lange an der Autobahn stehen zu lassen, bis 
es so kaputt und unansehnlich ist wie die totglobali-
sierten Ecken der Welt, von denen man sich so gern 
abwendet, weil sie das von der Werbeindustrie so 
teuer erzeugte Wohlgefuehl beim Tanken oder Kon-
sumieren stoeren.

Hast du schon eine Idee, die du in Zukunft umsetzen 
moechtest?

Ich habe mir ueberlegt, ob ich vielleicht ein  
Projekt über Gletscher und Wasser mache. Als ich 
hier in den Alpen gereist bin und Gebiete gesehen 
habe, die nicht als Skigebiete missbraucht werden, ist 
mir klar geworden, was eigentlich auf dem Spiel 
steht. Das ist eine Welt fuer sich, fragil und eigen 
wie eine Wüste und wahnsinnig schön! Außerdem 
besteht sie wie unser Koerper hauptsaechlich aus 
Wasser.

KöR 2010

von li nach re: former OPec head quarter, Vienna, Austria / transcontinental ferryboat, istanbul tur-
key / refinery, sarroch, sardinia / workers, sharjah, the united Arab emirates, port of sharjah / the 
united Arab emirates shat Al Arab, Ahvaz, iran / grand Prix Of germany, hockenheim, south west of 
germany / traffic jam, Vils, tyrol / west of Austria, oil tanker, suez egypt
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Wie schwarz sehen Sie?

Was bedeutet für dich Kunst im oeffentlichen 
Raum?

Man kann es ganz unterschiedlich sehen. Ich  
meine, das Auto war zum Teil auch ein Spielzeug für 
Rentner, die sich waehrend ihrer Kaffeefahrt sehr 
damit amuesiert haben. Ich kann nicht kontrollie-
ren, was in den Leuten vor sich geht, wenn sie mei-
ne Arbeiten sehen. Das will ich auch nicht. Aber es 
nimmt die Schwellenangst vor dem Museum weg. 
Und nun ja, oeffentlicher Raum, im Prinzip war das 
in meiner Arbeit ein globaler oeffentlicher Raum, 
der an zwei Punkten zurueckgegeben wurde, die 
wiederum Teil eines globalen Netzwerks sind. Mir 
ging es auch um die Art zu denken, wie das laeuft: 
dass auch regionale Bezuege nicht unbedingt im 
Heimatmuseum landen. Es hat schon alles mit uns 
zu tun. Das ist offensichtlich. Es ist ja nicht so, dass 
ich als Wissender predige, sondern ich begebe mich 
bei der Arbeit selbst in einen Lernprozess und gebe 
es dann zurueck. Ich weiß vorher nicht unbedingt, 
was dabei herauskommt. 

Ist es fuer dich wichtig, dass du mit deiner Kunst 
die Leute erreichst?

Nein, ich bin da total fatalistisch, weil mir das 
mittlerweile voellig egal ist. Fuer mich war Kultur 
immer etwas Spannendes. Ich glaube, das lag auch 
daran, dass mir niemand versucht hat, einen Zugang 
dazu aufzudraengen. Ich rede mit Leuten vermit-
telnd darüber, was ich mache, das finde ich wichtig, 

aber ich muss ihnen nicht die richtige Perspektive aufzwingen. 
Das waere dann wieder so ideologisch, dass es langweilig wird. 
In meinen Augen ist das Funktionalisieren von Kunst, und das 
mag ich nicht – vor allem, wenn man unseren kulturellen Hin-
tergrund kennt. Bis ins 18. Jahrhundert gab es ja eigentlich nur 
christliche Kunst, und dann imperialistische, nationalsozialisti-
sche und maoistische und stalinistische, heutzutage globalkapita-
listische ...

Was ist denn eigentlich oeffentlicher Raum? Wie wuerdest du 
diese Frage beantworten?

Vom Besitzstatus her kann man sich dieser Frage eigentlich 
nicht annaehern, weil es von diesem ausgehend eigentlich gar 
keinen oeffentlichen Raum gibt – jedenfalls nichts, wofuer man 
keine wie auch immer geartete Genehmigung braucht.

das department für öffentliche erscheinungen – 
Peter boerboom, gabriele Obermaier, carola 
Vogt, silke witzsch – konzipiert und realisiert seit 
1995 gemeinsam Kunstprojekte und interven- 
tionen im öffentlichen raum. 
in den partizipativen Projekten der letzten Jahre 
(u. a. Klagenfurt 2016, Pilsen 2015, dakar 2013, 
basel 2012, istanbul 2011, tirol 2011) erschafft 
das department temporär „soziale skulpturen“ 
im stadtraum. An den Aktionsorten entstehen 
k ommunikative zentren und Orte der politi-
schen und gesellschaftlichen teilhabe.
für die gemeinsamen Projekte ist das interna- 
tional tätige Künstlerkollektiv aus München mit 
zahlreichen stipendien und förderungen aus- 
gezeichnet worden, u. a. Kunst im öffentlichen 
raum München, Kunst im öffentlichen raum 
tirol, stadt_potenziale innsbruck, Kunstfonds e. V. 
bonn, artists in residence Art in general new 
York, erwin und gisela von steiner stiftung.

KöR 2010

von li nach re: Atatuerk Airport, istanbul / Alexander Platz, berlin / ship breaking area, Aliaga, turkey / oilfield, baku, Azerbaijan / oil tanker, batumi  georgia / traffic,  esfahan,  
iran / cairo leuna refinery  /  snow factory eastern germany / galcier ski area, Pitztal, tyrol

von li nach re: ismailia, suez canal, egypt / sharjah, united Arab emirates / glacier, Pitztal, tyrol,  
Austria / glacier skiing area, Oetztal, tyrol, Austria / oil tanks, berlin, germany / sarok oil refinery,  
sardinia (it) / sharjah, united Arab emirates / oil pipline, northern sudan / trafic, teheran, iran
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das im rahmen von Kunst im öffentlichen raum tirol 
2010 geförderte Projekt Wie schwarz sehen Sie?  
des department für öffentliche erscheinungen (Peter  
boerboom, gabriele Obermaier, carola Vogt und  
silke witzsch) wurde von April bis Juli 2011 durchge-
führt. Mit dem partizipativen Projekt ging das depart-
ment für öffentliche erscheinungen in neun exempla-
risch ausgewählten tiroler Orten auf die bevölkerung 

Department für öffentliche Erscheinungen
Wie schwarz sehen Sie?  

über öffentliche Toilettenhäuschen eine Installation mit einer 
Mauer gemacht. Das war offiziell genehmigt, trotzdem war 
plötzlich die Mauer weg. Aufgrund dessen versuchten wir bei 
den Behörden herauszufinden, was passiert war. Wir haben sogar 
eine Vermisstenanzeige erstattet. Es war auch ganz amüsant.  
Wir merkten, dass die Kommunikationswege ganz andere wären, 
wenn wir eine Institution wären. Daraufhin gründeten wir das 
Department für öffentliche Erscheinungen.

Was waren eure Zielsetzungen und hattet ihr von Anfang an 
Projekte, die ihr machen wolltet, oder hat sich das im Laufe der 
Zeit entwickelt?

Peter Boerboom (PB): Bei der Gründungsveranstaltung  
verlasen wir ein Manifest. Inhaltlich ging es darum, an unserer 
öffentlichen Erscheinung zu arbeiten. 

Wie lange gibt es euch schon als Gruppe?
Carola Vogt (CV): Gegründet haben wir uns 1995. 

Dem ging aber schon eine Zusammenarbeit von  
einem Jahr voraus. Wir haben uns an der Akademie 
der Bildenden Künste in München bei einem  
Seminar kennengelernt und daraus hat sich die 
Gruppe gebildet.

Warum habt ihr euch als Gruppe zusammen- 
gefunden? 

Silke Witzsch (SW): Das ist eine sehr eigene Ge-
schichte. Wir haben damals zusammen an einem  
Seminar, geleitet von Dennis Adams, teilgenommen, 
bei dem es um Kunst im öffentlichen Raum ging. 
Wir haben im Zusammenhang mit einer Diskussion 

es
 g

eh
t d

ar
um

, i
m

 s
ta

dt
ra

um
 e

in
 s

et
tin

g 
zu

 
sc

ha
ffe

n,
 d

as
 K

om
m

un
ik

at
io

n 
er

m
ög

lic
ht

.

Interview mit den Mitgliedern des Department  
für öffentliche Erscheinungen am 24. Januar 2014 
von nh und JY

zu und erhob mit deren beteiligung ein Meinungs- und stimmungs-
bild. in diesem Projekt wird die partizipatorische funktion des öf-
fentlichen raums wiederbelebt und der stadtraum zu einem Ort des 
Austauschs und der Meinungsbildung. bei der Aktion wurden die 
teilnehmerinnen aufgefordert, ihre persönliche Meinung sichtbar 
zu machen, was die Möglichkeit des dialogs und gesellschaftlichen 
handelns bot. 

Gabriele Obermaier (GO): Für uns war wichtig, dass wir als 
Gruppe im öffentlichen Raum arbeiten wollten.

Warum im öffentlichen Raum? Was ist das Moment, das  
euch besonders interessiert?

CV: Das Arbeiten im nicht geschützten Raum, nicht im Atelier 
oder für sich alleine, sondern im Austausch und in der Gruppe, 
hat seit 19 Jahren bei uns Bestand. Es ist eine ganz andere Erfah-
rung, im öffentlichen Raum Kunst zu machen. Das kann teilwei-
se auch sehr anstrengend sein. Man hat im Grunde ganz andere 
Bedingungen, aber es ist eben sehr spannend. 

GO: Wenn man zusammen an einer Arbeit feilt und damit in 
die Öffentlichkeit geht, dann ist das eine Autorenschaft, die sich 
aufteilt zwischen uns und den Leuten, die sich einfach draußen 
in der Stadt bewegen.

Viele eurer Arbeiten hatten partizipative Aspekte. War es auch 
eine Art Feldforschung, die ihr in der Stadt gemacht habt?

PB: Dass das Partizipative mehr und mehr in den Fokus  
gerückt ist, hat damit zu tun, dass die Kommentare spannende 
Beiträge waren, die wir aber bisher nie gesammelt und dokumen-
tiert haben. So kam es dazu, dass wir die Leute direkt eingeladen  
haben, am Projekt teilzunehmen und mitzumachen. 

SW: Die partizipativen Arbeiten haben etwas Gemeinsames. 
Es ist eine Art Werkkomplex, bei dem es um die persönliche 
Meinung geht und wie sich diese in der Öffentlichkeit zeigen 
kann. Uns geht es nicht um Abstimmungsergebnisse im eigent- 
lichen Sinne, sondern das ist ein Teil, der zu den Arbeiten dazu-
kommt. Es geht darum, im Stadtraum ein Setting zu schaffen, 
das Kommunikation ermöglicht und die Bilder als ein visuelles 
System zeigt. Wie kann ich mich, wenn ich etwas dazu zu sagen 
habe, äußern? Die Leute fangen an, es zu lesen, und beginnen, 
miteinander zu reden. 

Werden eure Projekte von den EinwohnerInnen angenommen?
GO: Teils, teils. Es kommt darauf an. Wir bewegen uns an  

Orten, wo viele Leute schnell durchgehen. Es ist nicht einfach, 
sich zu positionieren und auf Wohlwollen zu stoßen. Dafür  
haben wir ein Vorgehen entwickelt. 

CV: Am Anfang halten sich die PassantInnen ganz oft eher auf 
Abstand und beobachten. Wenn man sie dann höflich auffordert 
und einlädt, ohne sie irgendwie zu überrumpeln, dann ist es oft 
so, dass sie interessiert sind. Es ist oft eine Schwelle, aber wenn 
den Leuten klar wird, dass sie wirklich um ihre persönliche Mei-
nung gefragt werden, dass niemand sonst etwas will von ihnen 
und dass man es nur in einem Kunstzusammenhang benutzt, 
schätzen auch viele, was wir machen. Viele freuen sich darüber, 
dass sie etwas beitragen können, dass sie wirklich gefragt sind, 
dass ihre Meinung wichtig ist und dass es eine Rolle spielt im 
ganzen Zusammenhang. Diejenigen, die sehr skeptisch waren, 
gehen oft sehr erfreut weg, vielleicht weil sie sich geäußert haben 
oder weil sie etwas Interessantes erfahren haben. 

SW: Das, was sich gesellschaftlich überall abspielt, bildet sich 
bei uns natürlich auch ab. Wir laden bewusst manchmal ein ganz 
bestimmtes Teilpublikum ein, bei den Projekten mitzumachen. 
Das Projekt Wie schwarz sehen Sie? haben wir in neun verschiede-

nen Städten gemacht, darunter auch in München, 
wo schon ein ganz anderes Publikum war.

Wie wählt ihr die Orte aus?
SW: Das kommt auf das Projekt an. Bei Wie 

schwarz sehen Sie? haben wir Städte in allen Bezirken 
Tirols genommen. Die unterschiedlichen Sensibili-
täten der Orte zu spüren, war sehr interessant, und 

das bildete sich natürlich auch in den Antworten ab. 
Da stößt man auf aktuelle politische Themen. In 
Telfs war das Hauptthema eine Moschee, bei der  
einige versucht haben, ein Verbot zu erwirken. Das 
hat sich in den Antworten abgebildet und war gerade 
in der Zeit eine große Diskussion. Die Teilneh-
merInnen sind frei in dem, was sie antworten, und 
nicht begrenzt in den Antwortmöglichkeiten. Die 
Vielfältigkeit ergibt ein interessantes Bild. Es bildet 
sich etwas Gesellschaftliches über einen Ort ab.

Seid ihr immer alle vor Ort bei den Durchführungen?
Alle: Ja! 
PB: Noch einmal zurück zu dem, wie wir die Orte 

finden. Wir suchen uns zentrale Lagen mit gutem 

KöR 2011 KöR 2011 
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Publikumsverkehr. In Tirol haben wir alle neun Be-
zirke besucht, um die Stimmung an den jeweiligen 
Orten aufzufangen und einen guten Platz zu finden, 
an dem wir das Setting haben wollten. Wichtig war 
uns, es abzugrenzen von Konsumorten wie beispiels-
weise dem Platz vor einem Einkaufszentrum. 

SW: Oft suchen wir auch etwas, wo wir wetterun-
abhängig sind. Wir gehen manchmal nach ganz ba-
nalen Dingen vor wie einer überdachten Lage in der 
Nähe, wo wir, wenn das Wetter nicht gut ist, Unter-
schlupf haben.

Beim Projekt easyVote konnte man durch einen  
von drei Bögen durchgehen und damit eine Wahl 
treffen, wie man zu einer bestimmten Frage ant-
worten wollte. War die Teilnahme größer als bei 
Wie schwarz sehen Sie?, weil der Aufwand  
für die TeilnehmerInnen um einiges geringer war?

PB: Die Teilnahme insgesamt war nicht größer, 
obwohl „Durchgehen“ natürlich schneller und spon-
taner passieren kann als „Schreiben“. Das Durchge-
hen ist aber nur ein Teil des gesamten Aufbaus. 

SW: Am Beispiel Innsbruck kann man das gut 
festmachen. Da war es mitten in der Fußgängerzone 
mit Blick in Richtung Goldenes Dachl. Da sind wir 
immer wieder an Themen des Tourismus hängen-
geblieben und wollten eine provokante Frage stellen. 
Die Frage war auch recht kompliziert formuliert, 
was dazu geführt hat, dass die Leute stehen geblie-
ben sind und nachgedacht haben, was das bedeuten 
kann. In dem Moment, wo sie durchgehen, werden 
sie zu einer öffentlichen Erscheinung. Nachdem sie 
durchgegangen sind, haben wir sie oft dazu eingela-
den, ihre Entscheidung zu begründen. Das wurde 
dann in der Galerie gezeigt und hat sich dort weiter-
entwickelt. Diese verschiedenen Versatzstücke ma-
chen easyVote aus.

Zielt ihr bei euren Arbeiten auf ein Ergebnis ab 
oder ist eine Auswertung gar nicht unbedingt ge-
wollt?

PB: Wir werten es schon ganz gerne aus, aber die 
Auswertungen sind nicht repräsentativ. Wir zählen 
die Stimmen und machen Verhältnisse. Das Ent-
scheidende und Schöne sind die Kommunikations-
inseln, die an der Station entstehen und die wir in 
Gang zu setzen geschafft haben, … 

CV: … wobei die Tendenzen, die sich abbilden, schon wichtig 
sind – auch für die TeilnehmerInnen, weil sie nicht zuerst hinge-
hen und sagen: „Ich will meinen Kommentar hier abgeben“, son-
dern sie sagen: „Ich will für etwas eintreten.“ In Ústí nad Labem 
(Anm. der Redaktion: eine Stadt im Norden von Böhmen, 
Tschechien) haben wir eine sehr prägnante Frage gestellt. Es 
ging um eine Chemiefabrik, die mitten in der Stadt steht. Da 
war es den Leuten sehr wichtig, eine Stimme abzugeben, obwohl 
man im Grunde dieses Ergebnis natürlich auch verfälschen kann, 
indem man zehn Mal durch eine Spur geht. Davon sind die Leu-
te nicht ausgegangen. Es kam sogar im Radio und in den Abend-
nachrichten, was der Stand der Dinge ist. Man muss eine Einla-
dung schaffen, die spannend und wichtig genug ist, dass die Leu-
te kommen. Uns sind die Ergebnisse nicht so wichtig, aber für 
die Einladung und für das Mitmachen der Leute ist es sehr wohl 
wichtig. Ganz oft wird uns die Frage gestellt, wie es denn ausge-
gangen sei. 

SW: Es gibt natürlich auch kleine ironische Kommentare un-
sererseits, weil wir im Projekt Wie schwarz sehen Sie? sogenannte 
mittlere Grauwerte ermittelt haben für diese ganzen verschiede-
nen Orte. Diese mittleren Grauwerte werden zu einem eigenen 

Kunstobjekt. In diesem Wort „mittlerer Grauwert“ bildet sich 
auch das ab, was im öffentlichen Raum passiert ist. Wir hatten 
auf der einen Seite die Kommentare und auf der anderen Seite 
war die Bildseite. Von weiter weg haben sich die verschiedenen 
Grau-, Weiß- und Schwarztöne praktisch zu mittleren Grau- 
werten gemischt. Die teilnehmenden Personen der verschiede-
nen Orte haben oft Äußerungen getätigt wie: „Wie haben die 
denn in Lienz abgestimmt?“ Man wollte schon einen Vergleich 
haben. 

GO: Bei der Ausstellung in der Galerie kommt eine andere 
Ebene des Projekts hinzu, die wir wieder als KünstlerInnen un-
ter uns besprechen, beraten und entwickeln. Was zeigen wir als 
Kunst? Das ist etwas anderes als das, was draußen passiert. Es 
sind eigentlich zwei Felder. 

SW: Wir dokumentieren die Arbeiten durch Videos und Fo-

tos und haben auch immer ein kleines Heft dabei, in dem wir 
Kommentare notieren. 

Haben die teilnehmenden Personen das Projekt Wie schwarz 
sehen Sie? als Kunstwerk wahrgenommen, oder glaubt ihr, dass 
vielen nicht einmal bewusst war, dass sie bei einem Kunstpro-
jekt mitmachen? Was sind die Motive, warum Personen bei  
euren Projekten mitmachen? Inwieweit unterscheiden sich eure 
Projekte von Kunst im öffentlichen Raum, die für sich steht und 
bei der es keine direkte Beteiligung von Personen gibt?

CV: Die Motive sind so vielfältig wie die Leute selbst. Manche 
Leute in Innsbruck, die gehört haben, dass es sich um Kunst im 
öffentlichen Raum handelt, wollten bewusst daran teilnehmen. 
Es gibt schon Leute, für die es gar nicht vordergründig ist, dass 
es eine Kunstaktion ist. Es ist zwar gut für sie zu wissen, dass wir 
KünstlerInnen sind und keine Marketinggruppe, aber die Kunst 
tritt in den Hintergrund. 

PB: Dadurch ist die Hemmschwelle größtenteils geringer. 
Würden wir es eindeutig als Kunstobjekt ausweisen, wäre es eher 
ausschließend oder vielleicht könnten wir die Beteiligten nicht so 
direkt ansprechen, wie wir es tun können, wenn es nicht als 
Kunst ersichtlich ist. 

SW: Es spielt ja auch damit – wie auch unser Name Depart-
ment für öffentliche Erscheinungen. Und darum geht es auch. 
Wir können alles camouflage-artig als Handlungsspielraum 
wahrnehmen. 

GO: Ich denke, es hat immer etwas Spontanes, warum die 
Leute mitmachen.

Was waren die interessantesten Unterschiede bei Wie schwarz 
sehen Sie?, die ihr in den verschiedenen Orten festgestellt habt?

SW: Jede Stadt hatte so ihr eigenes System, wie die Zettel  
aufgehängt wurden. In Reutte haben die Leute es ganz gerade 
untereinander gehängt. Es ist lustig, wie sich Formen unter-
schiedlich bilden.

Wie entstand die Idee zu Wie schwarz sehen Sie? Und auch  
die Durchführung mit den Acrylglasplatten, der Bild- und 
Schriftseite? Was war die Zielsetzung?

CV: Lustigerweise ist die Frage Wie schwarz sehen Sie? in den 
Vorüberlegungen zu Innsbruck entstanden. Schon bei easyVote 
kam uns die Idee, wir setzten sie da aber noch nicht ein. Die Idee 
mit den Farbabstufungen hatten wir schon einmal, aber davor 
passte es zu keinem Projekt. 

GO: Das war zu einer Zeit, als sich die Finanzkrise ganz deut-
lich abgespielt hat. Das sind Dinge, die wir uns auch fragen und 
die wir diskutieren. Als wir versucht haben, ein Setting zu finden, 
in dem wir diese Frage stellen können und sich verschiedene 
Antwortmöglichkeiten bieten, ist die Idee wieder aufgetaucht. 
Der Graukeil hat sich angeboten, damit sich jeder seine Graustu-
fe aussuchen und auf der anderen Seite die Begründung schrei-
ben konnte. 

SW: Es muss etwas sein, das bildhaft funktioniert. Die Ent-
scheidung für die Installation mit den Plexigläsern ist entstanden, 
weil wir ein visuelles Bild mit einer Text- bzw. Kommentarebene 
kombinieren wollten. 

GO: Das war das erste Mal, dass wir die Kommen-
tare direkt mit der Bildebene präsentiert haben.

Hat sich durch die bisherigen Projekte eine Idee zu 
einem neuen Projekt entwickelt? Ist eine Frage  
offengeblieben oder ein Feld, das ihr in Tirol noch 
erforschen wollt?

CV: Die neueste Sache, die wir haben, ist die  
Frage: „Was ist Ihrer Meinung nach aus dem öffent-
lichen Raum verschwunden?“ 

PB: Eine Idee, die wir bei Wie schwarz sehen Sie? 
hatten, war, dass man aus den temporären Aktionen 
eine dauerhafte Verankerung schaffen könnte, indem 
man die fünf Grautöne als Fassadenkacheln an einem 
Gebäude anbringen könnte und im Gebäude drin-
nen könnten in bestimmten Wartenischen die Kom-
mentare sichtbar sein.

Hat sich in den 19 Jahren, in denen ihr zusammen-
arbeitet, etwas verändert im öffentlichen Raum?

GO: Ja, ganz deutlich. Zum Beispiel die Handy-
nutzung, die wir vor 15 Jahren beim Projekt  
Öffentliche Intimität – Telefonieren im öffentlichen Raum 
das erste Mal thematisierten. Mittlerweile sind die 
Leute komplett verkapselt. Das ist eine Tendenz, der 
Reizüberflutung auszuweichen.

CV: Privatisierung ist auch ein Thema. Man weiß 
oft nicht, was öffentlicher oder privater Raum ist.

Was waren Überraschungsmomente?
GO: Dass die Leute bei Wie schwarz sehen Sie? sehr 

persönlich geantwortet haben. Das war bei diesem 
Projekt bisher am stärksten.
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im rahmen des Projekts Medicine Mountain: Learn to Love in  
Seven Days fanden sieben Performances in sieben tagen vom  
11. bis 17. Juli 2011 in tirol statt. 

die Künstlerinnengruppen kozek hörlonski (thomas hörl und  
Peter Kozek) und sir Meisi (ruby sircar und wolfgang Meisinger) 
wurden im rahmen der förderaktion Kunst im öffentlichen raum 
tirol 2011 eingeladen, alpine Mythen und genderisierte selbst- 
darstellungen sowie globale Medienbilder zu den Alpen zu hinter- 
fragen und neu zu interpretieren. Mit sieben öffentlichen Perfor-
mances, in denen fastnachtsfiguren und sagengestalten auftreten 
und sich mit bollywoodcharakteren vermischen, wird dem raum  
gegeben.

neben den Performances, die grundlage für einen künstlerisch- 
dokumentarischen film sind, gab es auch einen öffentlichen treff-
punkt: im Meeting Mountain wurden interviews und gespräche mit 

kozek hörlonski + Sir Meisi 
Medicine Mountain:  
Learn to Love in Seven Days

expertinnen zu bollywood, fastnachtsmaskerade und 
tourismus geführt. der Performanceraum war zwischen 
Orten, die für unterschiedliche epochen und rezeptions- 
kreise von bedeutung sind, angesiedelt: die Masken 
zogen von der geierwally-hütte zum Alpenzoo, dem 
haus der fasnacht in imst und weiter zum nassereither 
see, nach Absam und Alpbach und schließlich nach 
Axams auf eine „echte“ bollywoodwiese von cine tirol. 

die bildgeschichten bewegten sich zwischen univer-
salen gemeinsamkeiten alpiner sagengestalten,  
touristischen bildproduktionen zum raum tirol und den  
Projektionen, die in bollywoodfilmen hinduistische 
epen- und Mythengestalten in die europäischen berg-
landschaften treiben, um dort die allumfassende liebe 
zu erfahren.
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Interview mit Thomas Hörl und Peter Kozek  
(kozek hörlonski) und Ruby Sircar 
am 17. Januar 2014 von nh und JY

Beginnen wir damit, was ihr bisher so gemacht habt. Wie seid 
ihr zusammengekommen?

Thomas Hörl (TH): Als ich nach Wien gekommen bin, habe 
ich angefangen, an der Akademie der bildenden Künste zu  
studieren, mit Auslandsaufenthalten an Kunstuniversitäten in  
Reykjavík und Tokio. Vorher war ich als Restaurator tätig und 
habe die Bildhauerschule in Hallein besucht.

Ruby Sircar (RS): Ich bin aus Stuttgart mit dem Kunsterzie-
hungsstudium gekommen und habe in Wien an der Akademie 
der bildenden Künste die Dissertation gemacht, jetzt unterrichte 
ich dort Performance. Seit 2003 arbeite ich in unterschiedlichen 
Zusammenhängen, von Radio bis hin zu kuratorischen und 
künstlerischen Projekten, mit Wolfgang Meisinger zusammen.

Peter Kozek (PK): Ich arbeite seit zehn Jahren mit Thomas zu-
sammen. Wir sind kozek hörlonski, ein Künstlerduo. Das sind 
hauptsächlich performative Arbeiten, Performances, performative 
Installationen, auch Videos. Ich selbst arbeite seit den frühen 
1990er-Jahren künstlerisch in diesem weiten Feld. Ein wichtiges 
Thema war bei mir immer die Zeit-Verlangsamung. Ich habe ganz 
viel mit Repetition in Performances gearbeitet, um Zeitstillstand 
hervorzurufen. Mit Thomas, ab 2003, ist dann noch etwas anderes 
hineingekommen, nämlich seine Beschäftigung mit Bräuchen und 
Folklore. Mit Ruby und Wolfgang, Sir Meisi, haben wir uns vor 
ein paar Jahren dieses Konzept ausgedacht, Medicine Mountain. 
Das war unsere erste Zusammenarbeit. Es ging um die Zusam-
menführung von Liveperformance und Film, auch Fotografie aus 
dem Set heraus war wichtig. Es war sozusagen das erste Mal, dass 
man aus einer Performance heraus einen Film entwickelt hat.

Wie ist die Idee zu Medicine Mountain entstanden?
TH: Der erste Teil ist in Salzburg entstanden. Da gab es ein 

Format, das heißt „Podium“, ein mit 100.000 Euro dotierter 
Fördertopf, der für experimentelle Projekte bestimmt ist. 

RS: Der erste Teil unterscheidet sich grundlegend vom zwei-
ten Tiroler Teil: die Kostüme, der mythische Hintergrund und 
seine Gestalten und das Farbkonzept insgesamt gehen stark auf 
die regionale Brauchlandschaft ein. In Tirol gab es einen stärke-
ren Schwerpunkt auf Bollywood und Maskengestalten, die so in 
Salzburg gar nicht vorgekommen sind. Es geht um populäre  
Mythen. Eigentlich sind Thomas und ich bei der Diskussion am 
Anfang des Medicine-Mountain-Projekts folgenden Fragen nach-
gegangen: Was interessiert uns an den Figuren? Wo sehen wir 
Überschneidungen?

TH: Im Medicine-Mountain-Projekt ist die Klammer die Bol-
lywood-Ebene. Zu diesem Thema hat Ruby schon vorher viel 
erarbeitet. Unsere Inspiration war, dass die Bollywood-Filme 
vielfach in den Alpen gedreht werden. Die Schweiz war in dem 
Zusammenhang immer ganz on top. Und als die zu teuer gewor-
den ist, sind die Filmproduktionen mehr und mehr nach Öster-
reich, Tirol und zum Teil auch nach Salzburg gekommen.

RS: Wir haben versucht, an denselben Drehorten wie  
Bollywood zu reinszenieren.

TH: Das Projekt an sich ist ja so angelegt wie ein Bollywood- 
Film. Der Untertitel ist Learn to Love in Seven Days, und dabei 
geht es ganz stark um die universelle Liebe. Wir haben Figuren 
aus der indischen Mythologie mit aus Österreich kommenden 
Charakteren vermischt. So ist das collageartige Filmsetting  
entstanden: kein narrativer Film, sondern ein aus sieben Versatz-
stücken bestehendes Morphem.

RS: Es gibt in Bollywood drei große Erzählstränge, anhand 
derer die Typen oder Charaktere aufgebaut sind. Einer davon ist 
das Ramayana, das ist eines der großen hinduistischen Epen.  
Medicine Mountain: Der Affengott Hanuman rettet den Bruder 
des Hauptprotagonisten Rama, indem er einen ganzen Berg vom 
Himalaya nach (Sri) Lanka fliegt. Anhand dieses „Flugberges“ 
haben wir den Meeting Mountain und die mobilen Berge entwi-
ckelt. Hanuman steht für eine göttliche, liebende Figur. Rama 
und Sita stellen die göttliche Liebe im Hetero-Sinn dar, die ewig 
treue Frau und den heroischen Mann. Das waren unsere Aus-
gangspunkte, mit denen wir gearbeitet haben. Es war uns vor 
diesem Ausgangsszenario wichtig, mit der heterosexuell genorm-
ten Geschichte von Bollywood zu brechen. Ein queerer Diskurs 
sollte geschrieben werden – auch für die Perchtenfiguren. 

TH: Den Widerspruch der Ansprüche und praktizierten  
Bräuche aufmachen: Crossdressing und Ausschluss von Frauen 
in einem. Dieses Paradox bei den meisten Perchten- und Fast-
nachtsbräuchen war ein wichtiges Anliegen, um eigene Handlun-
gen zu inszenieren. Auch haben wir uns an genau dieser Stelle 
mit Bräuchen und Alltag auseinandergesetzt, wo der Tourismus 
zuspielt und bestimmte Diskurse verunsichtbart werden. 

RS: Der Tourismus als Erwartungsträger: Was wünsche ich 
mir? Was ersehne ich mir? Was hat sich seit dem 19. Jahrhun-
dert und dem Erschließen der Berge, der Alpen, getan? Was pas-
siert heute transnational mit dem Sehnsuchtsort: dem Ursprüng-
lichen und den Bergen? Es wird dasselbe transportiert wie vor 
150 Jahren. Vielleicht sieht es inzwischen ein bisschen mehr 
nach Hightech aus, aber die Erwartungen der dorthin Reisenden 
sind immer noch sehr stark mit dem Überhöhten der Berge ver-
bunden. Auch bei Bollywood wird in den Bergen gedreht, wenn 
es um eine göttliche oder eine besonders romantische Liebe 
geht. Es wurde bis in die 1980er-Jahre, bis zur Sowjetbesatzung, 
ganz viel in Afghanistan gedreht. Mit dem eskalierenden 
Kaschmirkonflikt und der Sowjet-Taliban-Krise fielen immer 
mehr Drehorte aus, und so kam man nach Europa – einerseits 
natürlich, um so eine Art Exotismus-Bedürfnis der großen Masse 
zu befriedigen, und andererseits hatte man weiterhin Berge, die 
im Hinduismus als göttlich gelten. Die Sehnsuchtsfigur Percht 
definiert sich ähnlich. Das fanden wir interessant, dass auf beiden 
Seiten sehr ähnlich argumentiert und geschrieben wird. Eine he-
rausragende Stimme in diesem Diskurs und Bezugsperson für 
uns ist Ulrike Kammerhofer-Aggermann, Institutsleiterin des 
Salzburger Landesinstituts für Volkskunde (SLIVK). In ihrer Ar-
beit widerlegte sie deutlich die stattfindende Selbstmystifizierung 
der Maskengestalten.

TH: Ihre Arbeit beschäftigt sich intensiv mit Falschdeutungen 
von Bräuchen. Nationalistische und faschistoide Ideologien sind 
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hierfür verantwortlich: Sie beanspruchen Perchten und Masken 
für sich und schreiben sie zur glaubhaften Staatsräson um. Dass  
diese Perchtenfiguren germanisch-kultisch gedeutet worden 
sind, dagegen arbeitet sie wissenschaftlich an. Die Katechese  
ist wohl am meisten dafür verantwortlich, was wir heute in der 
Krampus-, Perchten- und Fastnachtssaison erleben können.

Warum überhaupt das Medium Performance? Was reizt euch da?
RS: Weil das für uns alle die Hauptarbeitsweise ist.
PK: Aber woher das kommt? Ja das frage ich mich auch. 

(lacht) Performance ist eigentlich ein schreckliches Medium. Es 
ist sehr anstrengend.

TH: Einerseits Film, der alles aufzeichnet und festhält, und  
andererseits Performance, die das Ephemere als Grundlage hat, 
eine Art von einzigartiger Situation, zeitlich, räumlich und ört-
lich. Uns interessiert beides, und dann haben wir es eben zusam-
mengefasst. Wenn man sich Performancekunst anschaut, gibt es 
immer eine Dokumentationsebene, es kann noch so ephemer 
sein, und es ist diese Verbindung dieser zwei Medien, die uns in-
teressiert.

PK: Es geht uns allen um die Konstruktion von Bildern,  
nicht um die Handlungen und Erzählungen.

TH: Auch die Nutzung von Temporärem im öffentlichen 
Raum war ein wichtiger Interessenpunkt: eine kurzzeitige  
Materialisierung, die sich selbst bewegend auflöst.

Habt ihr davor auch schon Kunstprojekte im  
öffentlichen Raum gemacht?

PK: Ja, haben wir, aber wenige. Die meisten Ar-
beiten von Thomas und mir entstanden im Ausstel-
lungskontext.

RS: Als Teil meiner Lehre an der TU Graz am  
Institut für zeitgenössische Kunst, auch hier ging es 
darum, den öffentlichen Raum temporär zu verän-
dern. 

Welche Reaktionen auf Medicine Mountain gab es?
PK: In Imst gab es Diskussionen während der öf-

fentlichen Interviews: DorfbewohnerInnen haben an 
der Diskussion teilgenommen und haben Stellung-
nahmen vom Obmann der Perchten gefordert: Was 
ist heute die Situation von Frauen und Mädchen?! 

TH: Des weiteren hat Thomas Nußbaumer, mit 
dem wir zwei Interviews in Tirol gemacht haben, 
auch auf den Bogen zum Migrationshintergrund 
hingewiesen: ab wann man als „echte/r“ Dorfbe-
wohnerIn zählt, wie lange das dauert.

RS: Das Imster Schemenlaufen, welches von der 
UNESCO ein Gütesiegel als immaterielles Kultur- 
erbe bekommen hat, ist zum Beispiel so ein Brenn-
punkt: Es ist festgefroren als Brauch, so muss sich 
der Verein nicht mit der Frage von weiblichen Mit-
gliedern oder Mitgliedern mit migrantischem Hin-
tergrund auseinandersetzen. Andererseits stießen 
wir auf große Offenheit bei der Anfrage, die Masken 
und Kostüme des Museums für unsere Performance 
nutzen zu dürfen. 

PK: Auf der einen Seite gab es diese Offenheit 
und auf der anderen Seite rücken sie keinen Milli-
meter ab. Das ist so widersprüchlich. Sie sagen 
zwar: „Ja, das ist klar, Bräuche verändern sich“, und 
wollen mit der Zeit gehen. Aber wie?

TH: Im Alpenzoo in Innsbruck konnten wir zum 
Beispiel sehr unkompliziert das Bärengehege nut-
zen. Die Bärin hat hier auch auf uns reagiert: Sie 
wurde zuerst weggesperrt und nach der Performance 
kam sie wieder in das Außengehege – sie erschnup-
perte dann interessiert unsere Geruchsspuren.

Wurden die Performances angekündigt?
RS: Ja durch uns, die Tiroler Künstlerschaft und 

in der Tiroler Tageszeitung. Es war bekannt, dass es 
öffentliche Drehs und Interviews sind und daher 
hatten wir auch öffentlichen Zuspruch, zum Beispiel 
im Bärengehege des Alpenzoos. Das direkte Feed-
back war so auch sehr positiv und die Öffentlichkeit 
hatte auch ein bildliches Grundverständnis für die 
Thematik.

TH: Wir sind oft nicht als Affen gedeutet worden, 
sondern als Katzen. Am Hafelekar waren wir dann 
die Bergkatzen. Da haben wir uns gefragt: Ist das 
auch so ein Mythos?
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Christian Rupp 
Kommunizierende Biergefäße

KöR 2010 KöR 2011

das Projekt Kommunizierende Biergefäße von christian rupp fand am 21. Juli 2011 in Kufstein, 
am 22. Juli 2011 in hall und am 23. Juli 2011 in schwaz statt.

es dreht sich um Offenheit in der Kommunikation, um die begegnung mit fremden in einer  
situation, die diese Offenheit auf humorvolle weise fördert und die typische stammtischsituation 
mit immergleicher geschlossener runde aufbricht.

Interview mit Christian Rupp
am 17. Januar 2014 von nh und JY

Was hast du bisher gemacht und mit welchen  
Themen hast du dich beschäftigt?

Ich war in einem relativ klassischen naturwissen-
schaftlichen Realgymnasium. Danach habe ich Phy-
sik studiert. Mein Onkel, der auch Kunst und Tech-
nik in seinem Leben gleichermaßen ausgeübt hat, 
sagte: „Man sollte in seinem Leben auf jeden Fall 
zwei Jahre Kunst studieren, einfach, weil es Spaß 
macht.“ Dieser Satz ist mir nicht aus dem Kopf ge-
gangen. Ich bewarb mich an der Universität für  
angewandte Kunst in Wien, wurde aufgenommen 
und habe begonnen, ins Blaue hinein Produktdesign 
zu studieren. Design war nicht wirklich mein Fall 
und ich orientierte mich mehr in Richtung freie 
Kunst. 2001 habe ich mein Studium abgeschlossen 
und begann als Künstler zu arbeiten.

Hatten deine Kunstprojekte nach dem Studium 
nichts mehr mit Design zu tun?

Im Wesentlichen bleiben meine Arbeiten in Be-
wegung. Ich weiß oft nicht, ob mir noch etwas dazu 
einfällt, von dem ich überzeugter bin, daher lasse  
ich meine Arbeiten offen. Das Projekt Branded (das 
Wort bedeutet Marken erschaffen und auf dem 
Markt platzieren) hatte noch am ehesten mit meinem 
Designstudium zu tun, weil es um die Konsumwelt 
geht. Ich arbeite manchmal mit Slogans, aber bis auf 
das Projekt Branded hat nichts im engeren Sinne mit 
Design zu tun.

Wann kam dir die Idee zu den Kommunizierenden 
Biergefäßen?

Das war mit meinem Onkel (Herb Ranharter), 
den ich bereits erwähnt habe, während wir zusam-
men Bier tranken. Er meinte, es ist eigentlich ein 
Blödsinn, dass immer ein Kellner hin und her rennt 
und man das Bier nachbestellen und darauf warten 
muss. Es kam ihm die Idee, dass es großartig wäre, 
wenn das Bier per Schlauch nachgefüllt wird. Ich 
machte mir dann technische Überlegungen, wie das 
funktionieren könnte. Da kam ich darauf, dass es 
kommunizierende Gefäße sein könnten, bei denen 
der Flüssigkeitsstand immer gleich ist – wie bei einer 
Wasserwage. Es würde nicht funktionieren, wenn 
nur eine Person trinkt, weil sonst das andere Glas 
übergeht. Bei dem Begriff kommunizierende Gefäße 
hatte ich den Gedankenschwung hin zur Kommuni-
kation der Personen, die das Bier trinken. So dachte 
ich mir, man kann zwei Leute miteinander verbin-
den, die sich überhaupt nicht kennen, die man auf 
der Straße auf ein Bier einlädt. Bei der Konstruktion 
müssen die TeilnehmerInnen gleichzeitig trinken, 

also wird ihnen das Reden nicht erspart bleiben. Dann hat sich 
das weiterentwickelt und ich fand, wenn ich zwei Menschen  
anspreche, ob sie mitmachen wollen, wäre es interessant, zwei 
miteinander zu kombinieren, die von selber eher nicht bei einem 
gemeinsamen Getränk landen würden.

Wonach hast du dir dann die Leute ausgesucht? Was waren  
die Auswahlkriterien?

Die Unterscheidung der TeilnehmerInnen geht naturgemäß 
nur oberflächlich, auf dem ersten Eindruck basierend. Das ist 
auch einer der ironischen Twists in diesem Konzept, dass ich  
natürlich aufgrund meiner Vorurteile und oberflächlichen Ein-
schätzungen agiere. Sonst müsste ich die Leute sich ja quasi „be-
werben“ lassen und wie bei einem Casting mit ausgefüllten  
Fragebögen entscheiden, wer teilnehmen darf. Was relativ leicht 
geht, ist das Alter. Da hat man schon einen Kontrast, der sonst 
nicht so zustande kommt – selbst wenn man das Bild abdrehen 
würde und nur von der sprachlichen Ebene ausginge. Wenn der 
Kontrast sich dann als geringer als eingeschätzt herausstellt,  
bleibt es aber auch interessant.

Waren die Leute leicht dazu zu bringen mitzumachen?
Es hängt sicherlich zu 30 bis 70 Prozent von mir ab. Wenn es 

an dem Tag gut geht und ich gut drauf bin, ist die Teilnehmer-
frequenz höher. Wenn man selber nach drei Stunden genervt ist 
und das Wetter schlecht ist, da hat eh keiner Lust auf ein Bier, da 
wird’s gleich zacher. Das Projekt ist nicht nur für die da, die am 
Tisch landen, oder die, die es in einer Ausstellung sehen. Es ist 
auch für die da, die angesprochen werden und sich zumindest die 
Zeit nehmen, mir zuzuhören, und sich darüber Gedanken ma-
chen oder interessiert sind, aber selber nicht mitmachen wollen. 
Mindestens die Hälfte ist schon interessiert, exponiert sich aber 
nicht so gerne und will lieber im Hintergrund bleiben, schaut 
lieber zu. Der Schnitt ist, dass von zehn angesprochenen Leuten 
ein bis drei zum Teilnehmen zu motivieren sind. Was oft pas-
siert, was auch wieder eine Ironie ist, was lustig ist, aber manch-
mal ein wenig nervig, dass ich für einen Werbemenschen gehal-
ten werde. Aus nachvollziehbaren Gründen haben viele Leute 
das Gefühl, der will mir etwas andrehen. Da muss ich dann ver-
bal sicherstellen, dass die verstehen, das ist ein Kunstprojekt.

Sind da Gespräche entstanden? Wie lang hat das dann  
gedauert?

Ganz unterschiedlich. Kürzer als fünf Minuten hatte ich 
kaum. Die Leute setzten sich hin und plauderten ein bisschen 
miteinander. Das lief sehr unterschiedlich ab. Es gab welche, die 
ein sehr formelles Gespräch führten. Diese Gespräche verliefen 
eher sehr kurz. Bei den meisten funktionierte die Überraschung. 
Es setzten sich zwei TeilnehmerInnen zum Biertisch, die einan-
der fremd waren und dementsprechend zurückhaltend. Manch-
mal hatte ein/e TeilnehmerIn eine Vermutung, dass noch etwas 
kommt, weil man den Schlitz im Tisch sah. Wenn die/der andere 
TeilnehmerIn nicht schnell reagierte, ging das Glas über. Das 
führte fast immer zum Lachen und die Leute unterhielten sich 
darüber. Das löste die Spannung auf und gab ein Thema vor.
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War es dir deshalb auch wichtig, das Projekt an 
verschiedenen Orten und mehrere Male durch- 
zuführen?

Ja, weil es wirklich jedes Mal anders war. Bei 
Kunst im öffentlichen Raum Tirol war es so, dass 
ich mir aussuchen konnte, wo ich es machen wollte. 
Ich musste mich dann jeweils mit der Stadt und  
den Leuten, die für den jeweiligen Ort zuständig 
waren, absprechen und natürlich die Veranstaltung 
anmelden.

Was waren deine Kriterien für die Ortswahl?
Ich wollte einmal eine gewisse Größe an Stadt, 

damit dort entsprechend viele Leute auf der Straße 
unterwegs sind. Dann wollte ich es möglichst im 
Zentrum haben, aber so, dass ich eine Nische habe, 
wo ich den Tisch aufstellen kann. Ich will die Leute 
nicht auf eine Bühne setzen, sonst würden sie sich 
nicht ungezwungen verhalten. Es ist mir lieber, 
wenn der Überraschungseffekt auch funktioniert 
und das Gespräch dadurch lockerer wird.

Was waren solche Überraschungsmomente?
In Hall in Tirol hatten wir einen sehr schönen Ort von der 

Stadt bekommen. Das war neben dem Hauptplatz ein Renais-
sance-Arkadengärtchen mit einer Mauer als Sichtschutz. 

Ich habe damals einen Herrn angesprochen. Er meinte, dass 
er seinen Einkauf noch nach Hause bringen muss, aber dann 
kommt er wieder. Das war generell oft, dass Leute, die nicht un-
bedingt teilnehmen wollten, sagten, dass sie später nochmal vor-
beikommen würden. Inzwischen habe ich eine Frau angespro-
chen und sie hat mitgemacht. Als der Herr dann wiederkam 
stellte sich nach einiger Zeit Gespräch heraus, dass sie einander 
schon mal getroffen hatten, und, dass sie einander sehr sympa-
thisch waren. Sie saßen über 2 Stunden zusammen, bis zum 
Ende des Tages. 

Es gibt sehr wenige, die den Krug wirklich austrinken. Das sage 
ich immer dazu, dass nicht zwangsläufig getrunken werden 
muss, man kann sich auch nur an den Tisch setzen. Es sind im-
merhin ca. zwei Liter in den Krügen, und das wird normaler-
weise nicht ausgetrunken.

Wie oft hast du das Projekt insgesamt durchgeführt?
Das kann ich jetzt nicht sicher sagen. Ich glaube, es war sieben 

bis acht Mal. Ich hatte auch das Glück, es ein paar Mal im Aus-
land zu zeigen. Das war einmal in Finnland, einmal in den USA, 
einmal an der Grenze zwischen Österreich und Tschechien, bei 
der Subversiv Messe in Linz und im MUMOK in Wien. 

Was war deine Erwartungshaltung?
Zum Beispiel, dass die Leute leichter dazu zu bringen sind 

teilzunehmen. Ich habe auch nicht daran gedacht, dass ich  
als Werbeperson wahrgenommen werde, das war eine Überra-
schung.

War das dein erstes Kunstprojekt im öffentlichen Raum?
Im engeren Sinne schon, ja!

Was ist im Allgemeinen deine Meinung zum öffentlichen Raum 
und Kunst im öffentlichen Raum?

Das interessiert mich schon. Ich muss aber zugeben, dass ich 
es noch nicht so gezielt als Thema für mich angesteuert habe, 
sondern dass mir zuerst die Ideen einfallen und danach richtet 
sich die Art der Ausführung.

Welche Themen verfolgst du?
Es gibt nur ein paar Fäden, die sich generell durchziehen. 

Sehr oft hat es mit gesellschaftlichen Themen zu tun, mit  
Dingen, die mich beschäftigen. Ich bin ein leidenschaftlicher 
Verfolger von Nachrichten-, Doku- und Diskussionssendungen 
und selbst auch gerne Diskutierender und Teilnehmer kleinerer 
Gruppen, in denen versucht wird, etwas zu bewegen. Meine  
Ideen kommen aus dem Feld, mit dem ich mich gerade beschäf-
tige. Ein weiterer roter Faden, der sich durchzieht, ist eine ge-
wisse ironische Herangehensweise und Humor, damit der Inhalt 
verdaulicher wird und weil es Spaß macht. 

Gab es bei den Kommunizierenden Biergefäßen auch Leute,  
die total negativ reagiert haben?

Im Sinne von „beschimpft werden“ eigentlich nicht. Gele-
gentlich ist bei Leuten, die, bevor ich zu reden anfange, glauben: 
„Der will was von mir“, oder: „Der will mir was andrehen“, die 
Nein-Haltung schon so stark, dass man sie dann nicht mehr zum 
Zuhören bringen kann, sonst würden sie ja merken, dass es um 
etwas anderes geht.

Woran, glaubst du, liegt das?
Ich glaube, das liegt an der Situation, dass ich die Leute im 

öffentlichen Raum anspreche. Meine eigene Erfahrung ist:  
Wann wird man im öffentlichen Raum angesprochen? In relativ 
seltenen Fällen, wenn eine Person wirklich etwas von einem 
braucht. Das kommt in unserer Gesellschaft sehr selten vor – 
ein Kommunikationsthema, das dieses Projekt streift. Die  
wahrscheinlichste Situation ist, Werbematerial in die Hand ge-
drückt zu bekommen, in selteneren Fällen, dass einen jemand 
anbettelt. Oft sind das negative Erfahrungen und ich denke  
mir, dass ich so wahrgenommen werde. 

Würdest du sagen, dass die Leute in der Großstadt 
anders darauf reagiert haben als in kleineren, länd-
licheren Orten?

Das Ländlichste war an der Grenze Österreichs 
zu Tschechien. Da ist auf beiden Seiten eine sehr 
kleine Stadt und da kommen die Leute aus der Um-
gebung aus sehr bäuerlichen, ländlichen Regionen. 
Das Urbanste war beim MUMOK im MQ in Wien. 
Einen richtig großen Unterschied konnte ich aber 
nicht feststellen. 

Warum eigentlich Bier? Es hätte ja auch Apfelsaft 
sein können.

Das ist ein Punkt, der häufig auftaucht. Ich habe 
es bei Veranstaltungen, die eine Assoziation mit dem 
Alkohol nicht haben wollten, was ich durchaus ver-
stehen kann, bereits versucht. Die Sache ist halt: Die 
Maßkrüge, der Tisch und die Tischdecke bilden eine 
ästhetische Einheit, zu der das Bier gut passt. Ich  
finde es am stimmigsten so. Relativ häufig bekomme 
ich auch die Antwort, jemand sei Wein- und nicht 
BiertrinkerIn. Wein in diesen Quantitäten wäre  
lächerlich und würde nicht passen und in kleineren 
Flüssigkeitsmengen funktioniert das physikalisch mit 
dem Flüssigkeitsaustausch nicht ganz so gut. Natür-
lich hat es auch eine Geschichte. Die Idee entspringt 
ja dem Biertrinken mit meinem Onkel.
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Lucas Norer / Doris Prlić 
Sprawl. Strukturen, Feedbacks  
und Störungen

In contrast to the historical centre, areas of urban sprawl are usually not built 

for eternity. A shopping centre might imitate elements of historical sites1 but 

is mostly constructed in a functional way. The architecture and materiality is 

temporal rather than permanent – so are the ephemeral interventions realised 

during the Sprawl-Festival. Monuments as well as sculptures, opera houses or 

memorials usually do serve a specific political ideology, they help to establish 

and preserve the cultural identity of nations2. In this sense, temporary inter-

ventions seem to be the perfect means for a critical analysis of the develop-

ments of a tourist city like Innsbruck which fosters a symbolically charged 

cultural heritage. Installations made of tape, cardboard and chalk don’t claim 

solitary validity, but rather suggest alternative options. They become part of 

a discourse, remain for a limited period and in this way provide space, after a 

while, for new opinions.  

 

Public art, visible only for a limited time, resembles sketches and sugges-

tions rather than allegations. The aesthetics of such interventions result from 

the circumstances of their creation3, they are often realised with simple and 

common materials and are easy to remove. They use the misappropriation of 

materials of every day life, as a way to camouflage, but in the same way fit in 

their surrounding and are perhaps only identified as pieces of art at second 

sight. Yet, in a time where budgets for critical artistic production suffer severe 

cuts, realising anything apart from such (inexpensive) temporary interven-

tions has become almost impossible for independently working artists and 

curators, like those involved in Sprawl-Festival. In this sense, even critical and 

temporary interventions risk to serve a political development which tries to 

concentrate on preserving established cultural traditions and aims at protec- 

ting it from new and possibly critical influences. But – do we really want to go 

back to building monuments and permanent manifestations? How can art be 

critical, non-monumental and still sustainable? How can we escape political 

influence and still finance our artistic production?

(1) The shopping centre PlusCity in Upper Austria would be one example. One main meeting place in the shopping centre

resembles the Piazza San Marco in Venice and is called MarkusPlatz following the name of the original square. Viewed June 28,

2012: http://www.pluscity.at/de/architektur/

(2) Miles, M. 1997: Art Space and the City – Public Art and Urban Futures, Routledge New York, p. 36.

(3) Havemann, A. & Schild, M. 2007: ‘You Can Use My Tights’ or: The Phenomenon of Temporary Solutions, In: Landscape  

Research, Vol. 32, No. 1, February 2007, Routledge, p.47.

Monuments and Ideology 

an excerpt from “To Spread Out” in SPRAWL 
Festival Catalogue, written by Lucas Norer & 
Doris Prlic, 2011. 

 

´

das festival Sprawl. Strukturen, Feedbacks und Störungen, eine performative Ausstellungssituation im öffentlichen raum, 
wurde von lucas norer und doris Prlić  kuratiert und am 16. september 2011 eröffnet. Sprawl war ein mehrtägiges Kunstfestival 
in form von temporären, räumlichen interventionen und Aneignungen verschiedener Orte in tirol. dabei standen die ausge-
wählten Orte, ihre Vereinnahmung, gestaltung und Veränderung im Mittelpunkt.

Interview mit Lucas Norer und Doris Prlić
am 30. April 2014 von nh und JY

Wie seid ihr zur Kunst gekommen und seit wann arbeitet ihr  
zusammen?

Doris Prlić  (DP): Wir haben beide Experimentelle Gestaltung 
in Linz studiert mit einem Schwerpunkt auf Arbeiten mit Sound, 
aber auch Arbeiten im öffentlichen Raum. Wir setzen eigene 
künstlerische Arbeiten um und sind auch beide kuratorisch tätig. 
Nachdem wir schon in der Vergangenheit gemeinsam Projekte or-

ganisiert hatten, wollten wir das Festival Sprawl auch 
gemeinsam in Innsbruck organisieren.

Was war eure Idee dahinter?
Lucas Norer (LN): Die Idee entstand, weil wir 

zwischen den Stühlen sitzen und sowohl künstlerisch 
als auch kuratorisch arbeiten. Ich habe mit meinem 

KöR 2011 
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Kollegen Martin Huber viele Veranstaltungen in 
Innsbruck im elektronischen Musikbereich organi-
siert. Das waren unter anderem Leerstandsbespie-
lungen. Für mich stellte es eine Weiterentwicklung 
dar, rein in den öffentlichen Raum zu gehen. 

DP: Die Projekte, die wir in der Vergangenheit 
gemacht haben, waren sehr unterschiedlich, sodass 
man das gar nicht in einem Satz sagen könnte.  
Unsere gemeinsame Praxis ist einerseits die Arbeit 
mit Medien in der bildenden Kunst, die sehr stark 
mit Sound zu tun haben, und andererseits ein Inter-
esse für den öffentlichen Raum. Dadurch entstand 
ein Interesse, die Grenzen des Ausstellungsraums 
auszuloten, um eben auch die Rolle der Künstlerin/
des Künstlers teilweise zu überschreiten.

Worauf liegt bei euch der Fokus im öffentlichen 
Raum? Was interessiert euch vor allem?  
Welche Projekte habt ihr bisher im öffentlichen 
Raum gemacht?

DP: Da müssen wir jetzt quasi unsere Stimme  
teilen, weil jeder von uns natürlich eigene Projekte 
hatte.

LN: Ich habe hauptsächlich klangkünstlerische 
Projekte realisiert. Meistens waren es temporäre  
Interventionen. Der öffentliche Raum ist ein ganz 
anderer Inspirationspunkt, vor allem wenn man mit 
Klang arbeitet. Er ist etwas, das einen ständig um-
gibt, und dann geht man eigentlich ganz schnell  
aus dem Ausstellungsraum hinaus und beschäftigt 
sich mit den klanglichen Elementen, die um einen 
herum sind.

DP: Grundsätzlich ist am öffentlichen Raum inter-
essant, dass man auf eine gewisse Art und Weise  
sein Publikum anders erreichen kann oder sich auch 
ein ganz bestimmtes Publikum suchen kann. In  
jedem Raum erreicht man ein anderes Publikum. Es 
heißt etwas ganz anderes, ob man in der Innenstadt, 
in einem Ausstellungsraum oder in einem Einkaufs-
zentrum ein Projekt realisiert. Ich glaube, das ist das, 
was an Arbeiten im öffentlichen Raum auch span-
nend ist.

Ich habe auch 2009 für das Festival der Regionen 

ein größeres Projekt realisiert, und in der Vergangenheit auch 
verschiedene Leerstandsbespielungen. 

LN: Diese Leerstandsbespielungen sind ein Zwischending 
zwischen öffentlichem Raum und klassischem Ausstellungsorga-
nisieren. Das war für mich ein Anlass, mich auch mit dem öffent-
lichen Raum zu beschäftigen.

Wie seid ihr auf die Idee gekommen, ein Sprawl-Festival  
zu machen?

DP: Wir haben immer inhaltliche Schwerpunkte, die uns  
interessieren. Gerade das Phänomen des Sprawls fanden wir  
interessant, auch im Zusammenhang mit Kunst im öffentlichen 
Raum und mit den Auswirkungen, die es auf Kunst und Kultur 
im innerstädtischen Raum hat.

Was bedeutet der Begriff Sprawl?
LN: Wir haben den Begriff etwas weiter gefasst und nicht nur 

den Fokus auf Architektur und Stadtplanung gesetzt, wie Sprawl 
oder diese Zersiedlungsräume definiert sind, sondern auch im 
Sinne von sich in Veränderung befindlichen Räumen: Räume, 
die nicht ganz definiert sind und dann für künstlerische Arbeiten 
im öffentlichen Raum umgenutzt werden. 

DP: Wir fanden auch das Phänomen der unkontrollierten  
Expansion im urbanen Raum in Innsbruck interessant, weil sich 
die Stadt Innsbruck nur sehr begrenzt ausbreiten kann, aber 
trotzdem passiert auch hier eine gewisse Zersiedelung.

LN: In unserer Publikation zu Sprawl haben wir diverse Texte 
publiziert. Einer davon behandelt die Sicht eines Geografen auf 
das Phänomen von Sprawl in Innsbruck. Er bringt das Beispiel, 
dass sich in Innsbruck, obwohl die Stadt per se nicht groß genug 
sei, um dieses Phänomen eigentlich abzubilden – aufgrund der 
geografischen Bedingungen, weil es so eng ist – eine unglaubliche 
Zersiedlung und ein nicht enden wollendes pseudourbanes Ge-
bilde rund um die Stadt entwickelt hat.

DP: Eine Sache, die man zum Sprawl-Festival und zu unseren 
Arbeiten im Allgemeinen sagen sollte, ist, dass wir andere Künst-
lerInnen eingeladen haben, Arbeiten zu realisieren. Es ist viel-
leicht bezeichnend für unsere Arbeitsweise, dass es Themen gibt, 
die uns als KünstlerInnen interessieren, bei denen wir aber finden, 
dass es auch andere KünstlerInnen gibt, die extrem spannende 
Arbeiten machen, die dazu passen könnten. Deswegen haben  
wir zum Sprawl-Festival KünstlerInnen eingeladen, von denen 
wir dachten, sie sollten unbedingt nach Innsbruck kommen.

Waren das international tätige KünstlerInnen?
DP: Wir haben sechs KünstlerInnen eingeladen. Ein Duo war 

dabei, also waren es eigentlich sieben. Die meisten haben noch 
nie etwas in Innsbruck gezeigt. Wir sind mit allen gemeinsam 
durch die Stadt gegangen und haben ihnen erzählt, was wir  
über die Stadt wissen und welche Orte wir spannend finden. Wir 
haben selbst keine eigenen künstlerischen Arbeiten realisiert, 
sondern waren KünstlerkuratorInnen.

Wie geht ihr in der kuratorischen Arbeit vor? 
LN: Unterschiedlich, wir betreiben ziemlich viel Recherche 

zum Thema und zu den KünstlerInnen, bei denen wir glauben, 
dass sie in ihrer bisherigen Arbeit unser Konzept irgendwie wider-
spiegeln oder schon Arbeiten in diese Richtung haben. Manche 
KünstlerInnen sind mit einer Idee gekommen und wollten sie bei 
Sprawl realisieren. Wir diskutierten das mit ihnen und überlegten 
gemeinsam, wie und wohin ihre Idee passen könnte. Andere 
KünstlerInnen wie Nikolaus Gansterer haben eine fertige Arbeit 
gezeigt. Seine Arbeit war extrem passend. Bei manchen haben 
wir eine konkrete Arbeit angefragt. Eigentlich war es für uns 
wichtig, ein stimmiges Gesamtbild von den unterschiedlichen 
Orten, die in der Stadt bespielt worden sind, zu bekommen.  
Wir wollten, dass unterschiedliche Arten von temporären künst-
lerischen Interventionen hervorkommen und dass das Thema 
von sehr vielen verschiedenen Blickwinkeln aus betrachtet wird.

Haben sich die KünstlerInnen die verschiedenen Orte selbst 
ausgesucht?

LN: Teilweise suchten sich die KünstlerInnen selbst die Orte 
aus, teilweise haben wir auf bestimmte Orte hingewiesen, die wir 
spannend finden. In diesem Wechselspiel hat es sich dann erge-
ben. Es mussten zwar gewisse Kompromisse eingegangen werden, 
aber insgesamt sind wir zufrieden.

Hatten die Kunstprojekte, außer dass sie mit diesem Überbe-
griff Sprawl assoziiert werden können, miteinander zu tun?

LN: Gewisse Arbeiten setzten sich konkret mit Sprawl ausein-
ander, wie die von Sylvia Winkler und Stephan Köperl, die sich 
mit dem Phänomen des PPP – Public Private Partnership –  
beschäftigt. Es geht bei der Arbeit darum, dass am Stadtrand  
ein Gebäude entstanden ist, in dem eine Schule und ein Ein-
kaufszentrum gleichzeitig untergebracht sind. Das war quasi der 
Startpunkt für ihre Auseinandersetzung mit dem Thema. Sie ha-

ben dort eine Intervention realisiert. Andere Projekte 
waren eher architektonisch, subtile Eingriffe in den 
öffentlichen Raum …

DP: … wie zum Beispiel das von Nikolaus  
Gansterer, das Urban Alphabet.

LN: Er hat Städtestrukturen abgebildet in Form 
eines Alphabets von A wie Amsterdam bis Z wie  
Zürich.

DP: Natürlich sind das eigentlich Wichtige die 
einzelnen künstlerischen Arbeiten. Im Grunde ge-
nommen müssen wir jede einzelne Arbeit vorstellen 
und besprechen, weil darum ging es bei dem Festival. 
Alle KünstlerInnen sollen erwähnt werden: Das  
waren Nikolaus Gansterer mit The Urban Alphabet, 
Marlene Hausegger mit Flagge, Tao G. Vrhovec 
Sambolec mit Reality Soundtrack, Marianne Lang 
mit Inherent Lines II und My Bell und Matthias Klos 
mit Mit Bananenduft den Raum besetzen. Matthias Klos 
hat eine sehr spezielle Intervention gemacht, die  
eigentlich olfaktorisch funktionierte. Marianne Lang 
hat eine architektonische, subtile Intervention um- 
gesetzt. Vrhovec Sambolec hat die partizipative 
Klanginstallation Reality Soundtrack realisiert, für  
die man mit ihm gemeinsam bei einem Soundwalk 
durch die Stadt ging und seine Komposition als 
Klangwolke durch Innsbruck getragen hat.

LN: Die Komposition wurde von Radio Freirad 
übertragen.

Musstet ihr für jedes einzelne Kunstwerk eine  
Genehmigung einholen?

LN: Ja, mehr oder weniger schon. 

Habt ihr Reaktionen mitbekommen?
DP: Eine sehr schöne Reaktion war bei der schon 

erwähnten Klangintervention Reality Soundtrack.  
Da ist man mit einer großen Gruppe mit Radios 
durch die Stadt gegangen. Die Radios stellte man 
dann an verschiedenen Orten in der Stadt auf. Es 
gab dann einen Moment, in dem Skateboarder sich 
die Intervention angeeignet haben und über die Klang-
wolke am Landhausplatz, also über und zwischen den 
Radios, geskatet sind und es genossen haben.

KöR 2011 KöR 2011
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LN: Es wäre jetzt unfair, etwas zu verallgemei-
nern, weil ich nicht weiß, wie die Reaktionen auf 
jede Arbeit im Einzelnen waren. Ich denke, die  
waren sehr unterschiedlich, aber jedes Projekt hat 
mit Sicherheit Spuren hinterlassen. In der Materiali-
tät hatten alle Projekte einen temporären Anspruch. 
Zum Beispiel war die Arbeit Flagge von Marlene 
Hausegger aus Tapes. Sie verwendete bunte Klebe-
bänder, ein Material, das keine hundert Jahre über-
lebt. Alle Projekte waren so konzipiert, dass sie  
maximal ein bis eineinhalb Monate zu sehen waren. 
Es war ganz schön, auch im Temporären mit einer 
gewissen Dauer zu spielen. Von Kreidezeichnungen 
auf der Straße, die sofort beim ersten Regen wegge-
waschen werden, bis hin zu Dingen, die man dann, 
wenn man öfter daran vorbeigegangen ist, als ge- 
geben wahrnimmt. Manche Interventionen waren 
extrem kurz, zum Beispiel eine Performance von 
Winkler und Köperl, die nur eine halbe Stunde dau-
erte.

Habt ihr für die Zukunft noch Vorhaben, in denen 
ihr kuratorisch tätig sein wollt?

DP: Anfang 2016 machen wir ein Projekt im 
Musikpavillon im Hofgarten. Der Pavillon wird im 
Winter zugesperrt und zu einer Klanginstallation 

umgewandelt. Verschiedene KünstlerInnen werden Musikstücke 
oder Klanginterventionen dafür gestalten.

Nehmen dabei internationale oder nationale KünstlerInnen 
teil?

LN: Beides, wir wollen Vernetzungen herstellen. Es ist schön, 
wenn Leute, die mit den Bedingungen vor Ort vertrauter sind, 
mitmachen. Das hat, glaube ich, auch für die internationalen 
KünstlerInnen einen spannenden Mehrwert, vor allem, wenn 
man ortsspezifisch arbeitet.

KöR 2011

Bilder: 
seite 63, links oben: Marianne lang: Inherent Lines II 
rechts oben: Marlene hausegger: Flagge; links unten: Marianne lang: My Bell 
rechts unten: Marlene hausegger: Flagge 
seite 64: tao g. Vrhovec sambolec: Reality Soundtrack
seite 65: sylvia winkler und stephan Köperl: STOP PPP!
seite 66, oben: nikolaus gansterer: The Urban Alphabet
links unten: Matthias Klos: Mit Bananenduft den Raum besetzen
rechts unten: Matthias Klos: Schilder
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eine diskothek ist ein raum, der nur aus Musik und licht besteht und überall sein kann. 
Maria Anwander installierte für das Projekt Public Dancefloor von 26. 09. bis 31. 12. 2012 
einen öffentlichen tanzboden im waltherpark. wenn an einem nächtens düsteren Platz auf 
Knopfdruck sound erklingt, lichteffekte rhythmisch zu leuchten beginnen und sich die disko- 
kugel dreht, entsteht an unerwarteter stelle ein traumort, überraschungseffekt inklusive.

Maria Anwander 
Public Dancefloor 

KöR 2011

interview folgt auf seite 71, gemeinsam mit dem Künstler ruben Aubrecht

Dreaming of Making Good Art, 2008, minidV, farbe, stumm, 30 min 46 sek
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Ruben Aubrecht 
Further Development

KöR 2011 

An der schnittstelle zwischen Kunst und Architektur 
greift die Arbeit Further Development die unaufhörli-
che weiterentwicklung in kultureller, gesellschaftlicher 
und politischer hinsicht auf und transferiert dieses 
nie-vollendet-sein allegorisch auf ein gebäude des  
öffentlichen lebens.

Mit einer minimalistischen intervention wurde das 
vollendete und abgeschlossene erscheinungsbild des 
bauwerks aufgebrochen und in einen zustand der Ver-

änderung und weiterentwicklung überführt. einzig durch das Anbringen 
von bewehrungseisen auf dem dach wird die statische struktur eines be-
reits fertiggestellten gebäudes dekonstruiert und eine Modifikation ange-
deutet.

das unvollendete wird zur Metapher über die Möglichkeit, auf zukünftige 
Veränderungen reagieren zu können, und veranschaulicht das bestreben 
einer Kunstinstitution, den status quo als nichts  
fertiges und endgültiges zu verstehen.
durchführungszeitraum: september 2012 – Mai 2014

KöR 2011

Interview mit Maria Anwander und Ruben Aubrecht
am 14. März 2014 von nh und JY

Wie bist du zur Kunst gekommen, Maria?
Maria Anwander (MA): Von 2003 bis 2008 studierte ich an  

der Akademie der bildenden Künste in Wien. Ich habe anfangs  
Medienkunst studiert, wechselte dann aber zur performativen 
Bildhauerei. Ich arbeite eigentlich immer mit konzeptuellem  
Ansatz und beschäftige mich in meiner Arbeit viel mit Kunst- 
institutionen als solchen.

Warum bist du zur performativen Bildhauerei gewechselt?
MA: Ich wurde an der Akademie zufällig in der Medienkunst-

klasse aufgenommen, obwohl ich damals schon eher Installatio-
nen gemacht habe, auch raumspezifische Arbeiten. Ich wollte das 
intensivieren und habe mich einfach wohler gefühlt in einem 
Umfeld, in dem Leute ähnlich arbeiten.

Was interessiert euch insbesondere an Arbeiten im öffentlichen 
Raum?

MA: Mich interessiert extrem, dass man Zugang zu allen hat 
und eben nicht nur zu einem – ohnehin kunstinteressierten –  
Publikum, wie man es in Museen oder Galerien findet. Es kann 
jede/n berühren oder betreffen. Der Versuch, den Bezug zu 
gänzlich kunstuninteressierten Leuten herzustellen, birgt ein ge-
wisses Risiko und Überraschungseffekte in sich. Ob es dann 
funktioniert, weiß man vorher nicht. Oft funktioniert es gar 
nicht, oft hat man eher Beschwerden über Kunst im öffentlichen 
Raum (lacht), aber das ist natürlich auch interessant. 

Ruben Aubrecht (RA): Da hat vor allem Maria sehr leidvolle 
Erfahrungen in Innsbruck gemacht. Ich finde es spannend, dass 
es nicht dieses spezifische und spezielle Publikum ist, das ins 
Museum geht, sondern dass Leute als zufällige PassantInnen 
vorbeikommen oder weil sie gerade zur Arbeit gehen.

Hast du das Projekt Public Dancefloor vorher schon einmal  
eingereicht?

MA: Einmal, bei einer Ausschreibung in Bregenz. Das war  
ungefähr 2007. Damals habe ich sehr raumspezifisch gearbeitet. 
Es ging um Lichtinstallationen, die am See hätten installiert wer-
den sollen. Ich habe nie eine Antwort erhalten, bis irgendwann 
eine Aussendung kam, dass das ganze Projekt abgeblasen wurde. 
Ich habe mich wahnsinnig geärgert, weil es natürlich viel Arbeit 
war, das Konzept zu erstellen. Ich fand es immer schade, dass es 
nicht geklappt hat, und habe mich dann umso mehr gefreut, dass 
es im Zuge von Kunst im öffentlichen Raum Tirol in Innsbruck 
realisiert werden konnte.

Welche Reaktionen auf eure Kunst im öffentlichen Raum  
Projekte gab es?

MA: Der Public Dancefloor in Innsbruck war eine temporäre 
Sound- und Lichtinstallation. Das wird anders aufgenommen als 
eine klassische Arbeit für den öffentlichen Raum. Die Beschwer-
den, die es gab, gab es nur von ein paar wenigen AnrainerInnen, 
die sich von der Musik gestört fühlten. PassantInnen, die nicht 

unmittelbar in der Nähe der Installation gewohnt 
haben, regten sich gar nicht auf. 

War es zeitlich begrenzt?
MA: Ja, die Lautstärke musste ab 22 Uhr begrenzt 

werden. Mein Wunsch wäre natürlich gewesen, es in 
voller Lautstärke durchlaufen zu lassen. Die Installa-
tion hat so funktioniert, dass man einen Lichtschalter 
drücken musste, damit das Licht anging, die Musik 
zu spielen begann und sich die Diskokugel drehte. 
Wenn man den Schalter gedrückt hat, ging ein Funk-
signal zu einem Schaltkasten, der im Baum versteckt 
war und das Ganze aktiviert hat. Sobald das jeweilige 
Lied zu Ende war, stellte sich alles wieder in den  
Ruhemodus und die Lichter gingen wieder aus. 

RA: Ab 22 Uhr war es absurd leise, nachdem Maria 
die Lautstärke aufgrund der Beschwerden verringern 
musste. Man hat in 10 Meter Entfernung gar nichts 
mehr gehört, die nächsten Häuser lagen ungefähr  
60 Meter entfernt und es sind trotzdem Beschwerden 
gekommen.

MA: Auch wegen des Lichts kamen Beschwerden. 
Es waren nicht viele Leute, die sich beschwerten,  
eigentlich ging es um eine einzige Person, die sich 
sehr gestört fühlte und immer wieder bei der Polizei 
anrief. Ich denke, solche „Verhinderer“ finden sich 
leider immer wieder.

Ruben, wie bist du zur Kunst gekommen?
RA: Ich habe auch in Wien studiert. Ich habe die 

Klasse Video- und Computerkunst besucht, so hat  
es jedenfalls damals geheißen. Die erste öffentliche  
Arbeit, die ich realisiert habe, war Further Develop-
ment in Innsbruck.

Wie arbeitest du im Allgemeinen künstlerisch?
RA: Auch sehr konzeptuell. Ich habe früher sehr 

viel mit Video gearbeitet, mittlerweile beschäftige 
ich mich mehr mit Installationen und Zeichnungen – 
aber im Allgemeinen sehr konzeptuell. 

Wie kam dir die Idee zu Further Development?
RA: Das war 2009, als wir in Mexiko waren. Mich 

haben diese halb fertigen Häuser in Mexiko immer 
interessiert, von denen es sehr viele gibt. Für mich 
stellte das eine Art Zukunftshoffnung dar, dass man 
immer die Möglichkeit hat, noch etwas an einem 
Haus zu verändern, je nachdem, was passiert. Zum 
Beispiel, wenn eine Familie wächst und mehr Raum 
benötigt, kann man einfach ein Stockwerk dazubauen. 
Das ist für mich eine offene Einstellung zum Leben. 
Man kann somit immer darauf reagieren, was einem 
im Leben so passiert. Das ist in Mexiko sehr ein-
prägsam für mich gewesen.

MA: Immer mit der Möglichkeit zur Aufstockung.
RA: Genau! In Mexiko ist das auch ganz oft aus 
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steuerlichen Gründen so, weil man, wenn das Haus 
nicht fertig gebaut ist, weniger Steuern zahlen muss. 
Aber das habe ich erst im Nachhinein erfahren, als 
das in Innsbruck schon realisiert wurde. Vor allem 
bei uns in Österreich sind die Gebäude immer voll-
endet und fertig abgeschlossen. Meine Idee war, die 
ganze Struktur aufzubrechen und das Gebäude in  
einen Zustand des Unfertigen zurückzuversetzen. Es 
ist dann im Arkadenhof am Gebäude, in dem sich die 
Galerie Elisabeth und Klaus Thoman und der Kunst-
raum Innsbruck befinden, umgesetzt worden. 

Warum gerade dieses Gebäude? Hätte es auch an 
einem anderen montiert werden können?

RA: Es muss auf einem Gebäude mit einem 
Flachdach montiert sein, sonst funktioniert es nicht. 
Ich fand eigentlich, dass es beim Kunstraum ganz 
gut passen würde, und habe das Projekt mit dem 
Vorhaben eingereicht. Danach habe ich die Galerie 
Thoman, den Kunstraum Innsbruck und Rieder Im-
mobilien kontaktiert, die das Gebäude verwalten, 
und mit allen abgesprochen, ob die Realisierung so 
stattfinden kann. Die waren alle total hilfsbereit.

Wie lange war die Installation am Gebäude?
RA: Die ist immer noch dort, aber ich werde sie 

im Frühsommer, wenn ich das nächste Mal in Innsbruck bin,  
demontieren.

Welche Reaktionen gab es darauf?
RA: Da die Installation sehr dezent und minimalistisch ist, 

habe ich persönlich nichts mitbekommen von irgendwelchen  
Reaktionen. Es gab allerdings in der Tiroler Tageszeitung einen 
kurzen Artikel über das Projekt.

MA: Ich glaube, dass die Installation von sehr vielen über- 
sehen wurde, weil sie echt sehr subtil ist.

RA: Ja, sie ist sehr unscheinbar.

Ist das mit Absicht so?
RA: Ja, ich arbeite generell oft so, dass ich Kunst produziere, 

die man auf den ersten Blick nicht als solche erkennt. Das ist 
eine Arbeitsweise von mir.

Arbeitet ihr öfter zusammen?
RA: Von Zeit zu Zeit. 
MA: Einmal im Jahr ungefähr. 
RA: Dann passiert es hin und wieder, dass wir gemeinsam eine 

Ausstellung haben.

Wie bist du auf die Idee zu Public Dancefloor gekommen?
MA: Wie es zu der Idee kam, weiß ich jetzt gar nicht mehr so 

genau. Die Grundidee ist es, Leute zusammenzubringen, die auf 

den ersten Blick nichts miteinander zu tun haben. Eine Inspira- 
tionsquelle weiß ich schon noch. In der Bawag Foundation in 
Wien war einmal eine Arbeit von Vadim Fishkin ausgestellt, die 
SnowShow hieß, die ich total schön fand. Da war ein Sockel mit 
einem Knopf und wenn man den gedrückt hat, kam Schnee von 
oben.

RA: Da war auch ein Mikrofon, in das man seinen Namen  
sagen konnte. Es kam dann eine Stimme vom Band, die sagte: 
„This is for you“ und den Namen, den man davor ins Mikro-
phon gesprochen hatte. Dann spielte es einen Song und Schnee-
flocken flogen herum. 

MA: Das war eine Inspiration für mein Projekt. Die Grund-
idee ist, dass im öffentlichen Raum Leute über Musik und  
Tanzen zusammenfinden, die ansonsten nie zusammenfinden 
würden. Das war mein Wunschgedanke. Ich glaube, es hat im 
Endeffekt teilweise solche Situationen gegeben. Als ich vor Ort 
war und es selbst erleben konnte, hatte ich schon das Gefühl, 
dass es so funktionierte, wie ich es mir vorgestellt hatte, auch 
weil das Viertel jahrelang von der Stadtplanung vernachlässigt 
wurde. Ich denke, dass auch nicht gerade viele Leute dort woh-
nen, die in die Kulturszene der Innenstadt stark involviert sind. 
Deswegen fand ich es sehr schön, den Public Dancefloor dort zu 
platzieren. Wir hatten ein großes Publikum – von spielenden 
Kindern bis zu alten Menschen und Obdachlosen. Ich empfand 
das als sehr berührend, die Kommunikation und Interaktion der 
Leute zu beobachten. Viele haben vielleicht gar nicht damit ge-

rechnet, dass um diese Zeit, also im Herbst bzw. 
Winter, etwas im Park stattfindet.

Hast du das Gefühl, dass die Leute überrascht wa-
ren vom Public Dancefloor und sich gefragt haben, 
woher das jetzt kommt?

MA: Am Anfang auf jeden Fall. Wir waren nach 
dem Aufbau fast eine Woche in Innsbruck. Es wur-
den viele Fragen gestellt und es hat auch gedauert, 
bis Leute einmal den Lichtschalter entdeckt haben. 
Ich habe zufällig Tom Zabel kennengelernt, der mir 
angeboten hat, dass er mir immer wieder Handybil-
der von der Installation in verschiedenen Situationen 
schicken kann. Er hat mir dann ganz viel geschrie-
ben, was total nett war. Tom Zabel schilderte immer 
wieder bis ins Detail, was er dort beobachtet hat. 

Habt ihr schon Pläne für die Zukunft? Sind weitere 
Projekte geplant?

MA: Mein Public Dancefloor wurde jetzt in Barcelona 
gezeigt und wird noch einmal bei einem Festival  
für Kunst im öffentlichen Raum in Spanien installiert. 

Denkst du, dass es auch Unterschiede gibt, wie das 
Projekt angenommen wird, je nach Ort?

MA: Ich war selbst gar nicht in Barcelona, also 
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kann ich jetzt auch nichts dazu sagen. 
RA: Ich glaube schon, dass es einen Unterschied 

macht, vor allem, was die Lautstärke betrifft. 
MA: Ja, stimmt, die Spanier sind selber ein biss-

chen lauter und ein bisschen relaxter als die Öster-
reicher. Dort wurde Public Dancefloor mitten in einer 
Wohnsiedlung installiert, fand dafür aber nur drei 
Tage statt. Mir wurde von den Veranstaltern jeden-
falls nicht geschildert, dass es irgendwelche Proble-
me gegeben hätte.

Wie lange war der Public Dancefloor in Innsbruck?
MA: Von September 2012 bis Januar 2013.

Warum hast du dich entschieden, die Installation 
als simulierte Diskothek im Waltherpark zu ma-
chen?

MA: Der Waltherpark wirkte auf mich ein wenig 
vernachlässigt und Musik ist einfach so ein „Zusam-
menführer“. Bei den Songs, die gespielt wurden, 
war auch für jeden etwas dabei.

Wurden die Lieder zufällig abgespielt oder gab es 
eine Reihenfolge, in der sie zu hören waren?

MA: Es waren 15 Songs, die immer in der glei-
chen Reihenfolge gespielt wurden. Pro Knopfdruck 

ein Lied, so wusste man, wenn die Disco nicht gerade lief und 
man zufällig vorbeikam und den Schalter drückte, nicht, was  
einen erwartet.

Bei Menschen welcher Altersklasse ist es vor allem gut  
angekommen?

MA: Bei jungen Menschen ist die Disco auf jeden Fall gut an-
gekommen. Es gab eine Bande von ziemlich frechen Jungs, die 
circa zehn Jahre alt waren, die haben schon beim Aufbau alles 
beobachtet. Die hingen mehr oder weniger jeden Tag im Park 
herum und waren halt einfach wilde Rabauken, da war sofort 
klar, dass die ihren Spaß mit dem Public Dancefloor haben werden. 
Allerdings fanden sie weniger das Tanzen lustig, sondern hatten 
mehr Spaß, die Diskokugel im Winter mit Schneebällen zu be-
schießen. 

RA: Beim Abbau ist eine ältere Dame vorbeigekommen,  
die uns sagte, dass sie es super fand und dass sie es sehr schade  
findet, dass die Disco wieder abgebaut werden muss.

Es ist schon eigenartig, dass wegen einer Person, die sich  
gestört fühlt, die Musik leiser gedreht werden musste und sie 
es geschafft hat, das Ganze zu bremsen.

RA: Der Lichtschalter ist auch abmontiert worden.
MA: Ich bin öfters nach Innsbruck gefahren, weil der Licht-

schalter böswillig abmontiert wurde. Einmal war nur die  
Abdeckung weg, ein anderes Mal wurde das ganze Gehäuse  

runtergeschraubt. Es wurde öfters herumgespielt und manipuliert 
an der Installation, das war ein bisschen ärgerlich.

War erkennbar, dass es ein Kunstprojekt ist?
MA: Nein, eigentlich gar nicht. Ursprünglich hatte ich einmal 

geplant, einen Disko-Schriftzug zu machen und ihn an der In- 
stallation anzubringen, aber dann fand ich es schöner, wenn es 
ein bisschen subtiler bleibt und erst entdeckt werden muss. Es 
gab eine kleine Glühbirne, die den Lichtschalter beleuchtete, da-
mit man ihn auch im Dunkeln finden konnte. Aber mehr Erklä-
rung gab es nicht. 

War der Weg bis zur Realisierung schwer?
MA: Die Ortswahl war nicht einfach, vor allem wegen der Ge-

nehmigungen gab es ein paar Komplikationen.

War von Anfang an geplant, den Public Dancefloor im Walther-
park zu machen?

MA: Ich kannte Innsbruck nicht so gut und mein erster Ge-
danke war eigentlich, dass man die Installation vor dem Kunst- 
pavillon im Garten realisieren könnte. Aber das war Teil des 
Hofgartens, dessen Auflagen für Veranstaltungen sehr an-
spruchsvoll sind, und ich erhielt keine Genehmigung dafür. Ich 
bin extra nach Innsbruck gefahren, um ein bisschen zu recher-
chieren, welche Orte in Frage kommen könnten. Ich fand letzt-
endlich den Waltherpark viel spannender als den Platz vor dem 

Kunstpavillon, weil er eben nicht so touristisch  
frequentiert wird. 

Wie war das mit den Genehmigungen bei dir,  
Ruben?

RA: Bei mir war es sehr mühsam. Die Vorberei-
tungen dauerten circa vier Monate, bis ich die Ge-
nehmigungen bekam. Vor allem weil im Arkadenhof 
ein Kaffeehaus ist und die Hausverwaltung ein stati-
sches Gutachten haben wollte, dass die Installation 
nicht hinunterfallen kann. Ich sprach mit einem  
Statiker darüber, wie man die Installation am besten 
anbringen könnte. Das Problem war, dass ich nicht 
direkt in die Substanz des Gebäudes bohren durfte. 
Es war recht kompliziert, weil man genau berechnen 
musste, wie es mit dem Windwiderstand und ande-
ren statischen Aspekten, wie etwa der Klebehaftung 
ausschaut. 

Wie hast du es dann im Endeffekt montiert?
RA: Die vier Stäbe sind auf eine Edelstahlplatte 

geschweißt, die auf der Unterseite eine kleine Aus-
sparung für eine Klebefuge hat. Sie wurde also direkt 
auf die Metallabdeckung des Daches geklebt. Der 
Statiker konnte mir zwar keine Garantie geben, dass 
es für immer hält, aber er meinte, dass es auf jeden 

KöR 2011



S. 76  /

Fall ohne Probleme fünf bis zehn Jahre halten wird. 
Bis jetzt ist die Installation jedenfalls noch auf dem 
Dach.

Würdest du haften, falls etwas passieren würde?
RA: Nein, eigentlich der Statiker, weil er mir das 

Gutachten unterschrieben hat.

Deine Intervention spielt auf den Kontrast zwi-
schen unserer Kultur und der in Mexiko an.

RA: Genau. Das Unfertige kann schön sein. Ich 
finde es spannend, wenn nicht immer alles ganz per-
fekt ist und es noch eine Unebenheit hat. Ursprüng-
lich, bei der Einreichung, war geplant, dass ich noch 
weitere Eisenstäbe montiere, …

MA: … damit das Gebäude tatsächlich so aus-
sieht, als ob man es aufstocken könnte.

RA: Ich habe mich dann aber doch entschieden, 
es nur mit vier Eisenstäben anzudeuten. Als ich vor 
Ort war, fand ich, dass das irgendwie besser passen 
würde.

Inwieweit interessiert euch die Schnittstelle  
zwischen legalem und nicht bewilligtem Handeln 
im öffentlichen Raum bei eurer Kunst?

MA: Ich habe zwei Arbeiten im öffentlichen 
Raum gemacht, die die Grenzen der Legalität auslo-

ten: The Present war ein zwei Tonnen schwerer Stein, der ohne 
Bewilligung und während einer Nacht-und-Nebel-Aktion mitten 
im Stadtzentrum von Luxemburg mit einem Gabelstapler abge-
laden wurde. Die Arbeit galt als Geschenk für die Stadt. In den 
Stein war der Schriftzug „The Present“ eingraviert. Das spielte 
auf „Geschenk“, aber auch auf „The Present“ als Zeit und als das 
Jetzt an. 

Wie waren die Reaktionen von rechtlicher Seite?
MA: Ich war erstaunt, dass alles so unkompliziert verlief. Ich 

habe den Stein ohne Genehmigung platziert und gleichzeitig 
dem Bürgermeister einen Brief hinterlassen, in dem stand, dass 
er sein Geschenk an die Stadt gerne auch persönlich während  
eines kleinen „Festakts“ übernehmen kann. Darauf gab es keine 
Reaktion. Aber der Stein blieb drei Monate dort stehen, bis der 
Platz für eine städtische Veranstaltung benötigt wurde. Eine  
Genehmigung wäre offensichtlich total unnötig gewesen. Dann 
gab es noch eine Arbeit mit Plaketten, die ich in Mexiko, Wien 
und New York im öffentlichen Raum angebracht habe. Die 
Schilder gaben Auskunft über die Performance, die nur darin be-
stand, von einer Stadt zur anderen zu fliegen, um dort die jewei-
ligen Plaketten im öffentlichen Raum zu montieren. Auf den 
Schildern wurden unter anderem auch die geldgebenden Förder-
stellen, die die Reisen finanzierten, angegeben.
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Lois Hechenblaikner
BilderEcho

das Projekt fand im Mai 2012 an 77 stellen im stadt-
raum von innsbruck und an fünf Orten im zillertal statt.

die tiroler freizeitindustrie ist eine der größten der 
welt, als wirtschaftssegment spielt sie eine tragende 
rolle im land. eine kritische reflexion über das Ver- 
hältnis von Mensch und natur findet aber nur selten 
raum. Mit den Mitteln der fotografie der straßen- 

werbung verhandelt der tiroler fotokünstler lois hechenblaikner  
inhalte, für die man normalerweise nicht wirbt. Mit seiner Arbeit  
BilderEcho könnten der blick geschärft und ein ehrliches bewusst-
sein über das Verhältnis von tirol zum tourismus verbreitet werden. 
die Modernität des landes und das spiel mit der tradition stehen 
ebenso zur diskussion wie der umgang mit der natur. nicht zufällig 
ist die textzeile angelehnt an die warnhinweise der lawinenschilder, 
die im alpinen gelände allgegenwärtig sind.
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Interview mit Lois Hechenblaikner
am 21. Januar 2014 von nh und JY

Herr Hechenblaikner, woher kommen Sie ursprünglich?
Ich lebe immer noch in Reith im Alpbachtal, wo ich 1958 ge-

boren wurde.

Wie haben Sie als Fotograf zu arbeiten begonnen?
Ich bin als Autodidakt zur Fotografie gekommen. Was mich 

interessierte, das war die Verwandlung der bäuerlichen Lebens-
kulturen in eine massentouristische Welt. Tourismus ist maßgeb-
lich verbunden mit Landwirtschaft. Viele, die vorher landwirt-
schaftlich tätig waren, sind TouristikerInnen geworden oder 
kombinieren Landwirtschaft und Tourismus.

Da ich selbst in einem Tourismusbetrieb aufgewachsen bin, 
kenne ich diese Branche sehr gut. Aufgrund meiner persönlichen 
Erfahrungen in der Kindheit ist das Thema in meine Seelenland-
schaft eingeschrieben. Infolge meiner Kindheitserlebnisse hatte 
ich großes Interesse daran, wie in Tirol der Massentourismus 
entstanden ist und wie die Einheimischen in viele Fallgruben  
hineingestolpert sind, weil sie keine Erfahrungen damit hatten. 
Das war lange Zeit ein reiner Nachfragemarkt. Dieses Land ist 
radikal umgegraben und auch visuell zerstört worden. Durch die 
Tourismusanpassung sind wilde Wunden entstanden. Es gab in 
breiten Schichten nur sehr geringes Wissen darüber, was gute 
Architektur ausmacht und was diese zu leisten vermag. Für mich 
als stark visuell wahrnehmenden Menschen war es ein großes 
Anliegen, dies in einen künstlerischen Kontext zu bringen. Ich 
empfand es als großen Kulturverlust, dass immer mehr verbaut 
wurde. Eine Stimme in mir sagte: „Das musst du mit den Mitteln 
der Fotografie festhalten!“

Haben Sie sich gleich des Mediums Fotografie bedient?
Ja, gleich Fotografie. Das war immer mein Medium. Seit ein 

paar Jahren mache ich auch Videoarbeiten. Es ist eine wichtige 
Begleitung, jedoch nicht verstärkt. Es gibt Bilder, bei denen Foto-
grafie an ihre Grenzen stößt, weil sie zu statisch ist. 

Wie lange machen Sie das nun schon?
Seit nunmehr zwanzig Jahren befasse ich mich mit dem 

Hauptthema Massentourismus in den Alpen. Daraus entstanden 
über die Jahre hinweg über dreißig Werkserien, von denen ich 
bisher nur einen kleineren Teil veröffentlichte.

Was hat Sie in den zwanzig Jahren, in denen Sie sich mit dem 
Thema Tourismus beschäftigen, maßgeblich geprägt?

Ich befasste mich sehr viel mit Kitschkultur. Es gibt ein Buch 
von Hans-Dieter Gelfert mit dem Titel Was ist Kitsch?, darin 
wird auch das Auratische des Alpenraumes thematisiert und wie 
diese Qualität durch den kommerziellen Fleischwolf gedreht 
wurde. Es wurde wenig auf Tiefsinn und viel auf billigsten Kom-
merz gesetzt. Nun stellt sich für mich die Frage, ob sich jemand 
als Kultur in die Welt setzt oder ob er maßgeblich von Unkultur 
und einem reinen Geldmoment getrieben ist: Hat das Ganze ein 
Gesicht oder nur eine Fratze?

In weiterer Folge, habe ich mich mit Kultursozio-
logie befasst. Gerhard Schulze, einer der renom-
miertesten Soziologen Deutschlands, schrieb vor gut 
zehn Jahren das Standardwerk Die Erlebnisgesellschaft. 
Kultursoziologie der Gegenwart. Schulze unterteilt die 
Erlebnisgesellschaft in fünf Milieugruppen: Niveau-, 
Selbstverwirklichungs-, Integrations-, Unterhaltungs- 
und Harmoniemilieu. Auch mit dem fotografischen 
Werk Menschen des 20. Jahrhunderts von August  
Sander beschäftigte ich mich schon sehr lange.

Ich habe vor 15 Jahren damit angefangen, mit  
einer analogen Großformatkamera zu fotografieren. 
In der Tradition von August Sander fotografiere ich 
bis heute in einem Langzeitprojekt die Fans der 
volkstümlichen Musikszene. 

Hatten Sie schon mehrere Ausstellungen im 
öffentlichen Raum?

Das war die erste.

Warum wollten Sie die Werkserie BilderEcho im  
öffentlichen Raum ausstellen? Es wurden 77 Bilder 
in Innsbruck und fünf Bilder im Zillertal ausgestellt. 
Woher kam das Anliegen, vom Ausstellungsraum in 
den öffentlichen Raum zu gehen?

Bei den Plakaten sind Typografie und Gestaltung 
von den Raucherwarnhinweisen auf Zigaretten- 
packungen übernommen worden. Der Text ist jedoch 
ein eigener. Es ging darum, eine Irritation zu erzeu-
gen. Die Frage ist doch immer: Wie hoch muss die 
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Dosis sein, bis der Mensch reagiert? Der österrei-
chische Philosoph Günther Anders bezeichnete  
solche Phänomene in seinen Abhandlungen als 
„Apokalypse-Blindheit“. Und so hat auch die Tou-
rismuswirtschaft Dinge hervorgebracht, die völlig 
durchgeknallt sind. Meine Bilder erzählen nichts 
von Grenzsituationen, das wäre falsch ausgedrückt, 
sondern von entgrenzten Situationen. Bei dieser  
Fotoserie wollte ich durch das Medium Bild ein 
Echo zurückwerfen. Allerdings waren 77 Werbeflä-
chen viel zu wenig für ganz Tirol. Dafür hätte es  
ein wesentlich höheres Budget gebraucht, weil die 
Miete der Werbeflächen sehr hoch ist. 

Warum diese Plakatform? Steht das auch im  
Zusammenhang mit Werbung?

Es stellte sich für mich die Frage, wie ich mit  
Fotografie im öffentlichen Raum umgehen kann. 
Die Fläche ist da und man kann sie anmieten.  
Man braucht nicht groß irgendetwas Bauliches zu  
machen, sondern die Wände sind ja eh da. Das  
ist letztendlich eine indirekte Form der Wirtschafts-
förderung. 

Haben Sie dann Reaktionen bekommen bezie-
hungsweise gab es direkte Reaktionen darauf oder 
war das in dem Sinne gar nicht so wahrnehmbar?

Sehr wenig! Es waren beim BilderEcho drei Moti-
ve und die Plakatform sollte für PassantInnen ein  
zitathaftes Mitnehmen bewirken. In Konkurrenz zur 

aufmerksamkeitserregenden Werbung steht man dann ganz radi-
kal in einem werbedarwinistischen Wettbewerb. Man könnte 
sich gegen die Dichte der ganzen Werbeplakate wieder nur mit 
größerer Dichte wehren. Deswegen ist das BilderEcho, bei dem 
die Dichte gefehlt hat, relativ still abgelaufen.

Warum haben Sie für dieses Projekt diese drei Motive ausge-
wählt? Was erzählen die drei Bilder?

Das Bild mit den Bussen und das mit den Bierfässern spiegeln 
das Phänomen „Masse“ wider. Das Bild mit dem Müll auf dem 
Feld habe ich bei einem Schürzenjäger-Konzert im Zillertal auf-
genommen. Ich war vor sieben Uhr in der Früh vor Ort, noch 
bevor die ersten Bauern kamen, um diesen Müll aufzuräumen. 
Da sieht man, wie mit einem landwirtschaftlichen Gerät die 
Wohlstandsdeponien entsorgt werden, dieses Aufeinandertreffen 
einer wohlstandsverwahrlosten Welt, die einen gewissen  
Hedonismus auslebt und sagt: „Das machen eh dann die anderen.“ 
Damit entsteht ein neues Bild. Mich interessiert auch, dass diese 
Bilder oft nur wenige Stunden existieren. Keiner kann danach 
sagen: „Es war nicht so“, wenn es fotografisch festgehalten wurde.

Warum waren die meisten Plakate in Innsbruck?
Wegen der teuren Mietpreise der Plakatflächen. Die Bild-/

Plakatserie musste in einer gewissen Dichte erscheinen, doch das 
hätte tirolweit immens viel Geld gekostet. Ich hatte bei der Ein-
reichung zum Wettbewerb auch um einen zu geringen Betrag 
angesucht, was ein Fehler meinerseits war.

Wie suchen Sie sich allgemein die Motive für Ihre Fotos aus?
Dort, wo einfach ganz klare Bilder des Phänomens Masse auf-
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treten. Was bringt dieser industrialisierte Tourismus hervor? In 
der Psycho-Physiognomik sagt man: „Es ist Gestalt geworden.“ 
Jedes Wirken und Handeln des Menschen bringt eine Gestalt 
hervor, die als Zeichensprache zu lesen und zu deuten ist. Ich bin 
vor Ort, wenn Bruchlinien auftreten, weil Tourismuswerbung  
etwas ist, was zumeist die Alpenidylle assoziiert, und alles schön 
zeichnet. Es ist eine Schönfärbefabrik und es ist ein Zweig, der 
das kulturelle Erbe oftmals erodieren lässt.

Würden Sie in Tirol noch einmal ein Projekt im öffentlichen 
Raum machen?

Ja, warum nicht?

Wo sind Sie denn beispielsweise mit Ihren Ausstellungen  
präsent?

Geplant ist eine Ausstellung in Salzburg – im letzten Jahr war 
ich in Bosnien- Herzegowina in der International Gallery of 
Portrait, in der Bilder von den Fans der volkstümlichen Musik- 
szene ausgestellt wurden. Dann wurde ich noch im letzten Jahr 
im Somerset House in London ausgestellt. Die meisten Ausstel-
lungen habe ich in der Schweiz. 

Glauben Sie, dass die Ausstellung BilderEcho mitten in einem 
Tourismusort auf mehr Reaktionen stoßen würde?

Sicher, ja – aber es würde keine konstruktive Auseinanderset-
zung stattfinden.

Was, finden Sie, gehört geändert beziehungsweise was würden 
Sie sich für die Zukunft wünschen?

Einen intelligenten, nachhaltigeren Tourismus. Ich habe es 

immer so bezeichnet – keinen TourisMUSS, sondern 
einen TourisWILL. Tourismus hat auch mit Kolo- 
nialismus zu tun. Man spricht nicht allzu viel über die 
Wunden des Tourismus, weil Tirol gegenüber ande-
ren Ländern unheimlich abhängig ist. Tourismus ist 
dünnes Eis, weil es ein Wohlstandsprodukt ist. Es ist 
nicht nur so, dass man damit Gewinn macht, sondern 
man opfert auch sehr viel für diese Branche.

Und welche Folgen hat das?
Es gibt eine große seelische Wunde in der jungen 

Generation, welche die Rechnung zu zahlen hat. 
Geld verursacht hier eine beschädigte oder verwüs-
tete Seelenlandschaft. Es ist eine hoch verschuldete 
Branche und kein Geheimnis, dass viele mit Dum-
ping-Preisen arbeiten.

Gibt es auch nachhaltigen Tourismus in Tirol?
Ich kenne einzelne Betriebe und kleine Orte, die 

gute Arbeit leisten. Aber was passiert heute mit Or-
ten wie Mayrhofen, Ischgl oder Sölden? Das ist eine 
gefräßige „Maschine“, die sich natürlich auch erhal-
ten will.

Würden Sie sagen, es wird eine Kultur vorgespielt, 
die nicht mehr so existiert, ähnlich wie es Felix  
Mitterer im Fernsehfilm „Die Piefke-Saga“ beschreibt?
Ganz sicher sogar! Ich kenne so viele Fälle und habe 
dazu sehr viel Bildmaterial in meinem Archiv, das 
diese Tatsache belegt.
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Alfredo Barsuglia
Hotel Publik

Mitte november 2013 stand ein kleines haus vor dem tiroler landesmuseum in innsbruck. Hotel Publik war  
auf eine seiner seitenwände geschrieben, und man konnte sich wundern, denn für ein hotel nahm es sich mit 
seinen knapp 2 Metern höhe bis zum giebel und 2,5 Metern gesamtlänge äußerst sparsam aus. Auf der liste 
der „kleinsten hotels der welt“ würde es immerhin ex aequo stehen mit dem dort erstplatzierten Kofftel im 
sächsischen lunzenau – doch geht es hier nicht um rekorde. Vor allem geht es auch nicht um „rentabilität“ im 
üblichen sinn, denn wer im Hotel Publik eincheckte, konnte dies ganz ohne scheckkarte (oder bargeld) tun.
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Interview mit Alfredo Barsuglia 
am 3. november 2015 mit nh

Erzähle bitte kurz von dir.
Ich bin in Graz geboren und lebe seit 1998 in 

Wien. Dazwischen war ich einige Zeit im Ausland, 
in den USA. Heute lebe ich mit meiner Familie in 
Wien.

Wie bist du zur Kunst gekommen? Wolltest du als 
Kind schon Künstler werden?

(lacht) Das ist eine der oft gestellten Fragen, die 
man ungern beantwortet, weil die Frage gar nicht so 
leicht oder klar zu beantworten ist. Ich habe als 
Kind viel gezeichnet und immer schon gerne gebas-
telt. Irgendwie bin ich in das Ganze hineinge-
rutscht. Ich habe Malerei und Grafik in Wien stu-
diert und seit 2003 mache ich das hauptberuflich.

Welche Medien verwendest du am liebsten?
Das Schöne ist, dass man immer dazulernen und 

sich verschiedene Sachen aneignen kann. Man kann 
seine verschiedenen Interessengebiete einfließen 
lassen, und deswegen habe ich mich auch nie auf 
nur ein Medium beschränkt, sondern versuche die 
unterschiedlichen Medien zu kombinieren – so, wie 
ich sie brauche. Je nach Gegebenheit oder Ausstel-
lungsraum oder Ort. Ich schaue immer, wie man 
Diskussionen hervorrufen könnte, und dadurch ent-
steht die Arbeit. Wie gesagt, ich habe verschiedene 
Interessen – die Natur spielt eine große Rolle, ich 
baue gerne Häuser, also ist Architektur auch ein 
Thema sowie Möbel und Design – in dem Sinn, 
dass wir in irgendeiner Form permanent von Archi-
tektur umgeben sind. Architektur an sich ist sehr 
prägend für ein Gefühl, für eine Stadt und die Men-
schen, die in ihr leben. Häuser erzählen Geschich-
ten. Ein Haus ist wie ein Symbol für eine Geschich-
te. Geschichten passieren in Häusern, meistens im 
Verborgenen hinter den Mauern. Das Objekt Haus 
ist ein Motiv, das ich immer wieder gerne verwende. 
Ich mag häusliche Szenen. Man kann Fassaden fal-
len lassen, man kann Geschichten erzählen. 

Wie kam es denn zu der Idee für das Projekt Hotel 
Publik?

Etwas im öffentlichen Raum zu machen, finde 
ich immer sehr spannend. Die PassantInnen können 
es annehmen und gegebenenfalls verwenden, aber 
auch zerstören. Man verliert den Einfluss auf das 
Objekt, sobald es draußen steht und man selbst 
nicht mehr dabei ist. Das heißt, es gewinnt eine Art 
Eigenleben. Wo das gewollt ist, gewinnt das Projekt 
dadurch auch eine performative Essenz. Wenn man 
diesen Prozess also nicht steuert, wenn man nicht 

dabei ist, dann entwickelt es dadurch eine eigene innere Bedeu-
tung. Wenn es niemand benützt, entwickelt es genauso eine Be-
deutung, wie wenn es überrannt wird. Beim Hotel Publik war es 
so, dass es durchgehend belegt war – damit hatte ich nicht ge-
rechnet. Bereits vor der Eröffnung kamen Menschen, die ihr In-
teresse bekundeten, übernachten zu wollen. Es waren Menschen, 
die wissen wollten, wie es sich anfühlt, im öffentlichen Raum zu 
nächtigen, sowie TouristInnen und Ballgäste; aber schlussendlich 
insbesondere Obdachlose. Hotel Publik war für jede/n offen. 
Die-/Derjenige, die/der um zwölf Uhr als Erste/r dort war, war 
für die kommenden 22 Stunden EigentümerIn des Ein-Zim-
mer-Hotels. Um zehn Uhr am nächsten Morgen musste man 
wieder raus, weil in der Zeit zwischen zehn und zwölf das Hotel 
gereinigt wurde. Jeden Tag wurde das Bett frisch bezogen,  
Schokolade auf das Kopfkissen gelegt und eine frische Wasser- 
flasche hingestellt. Jede/r hatte also die gleichen Chancen und 
die gleiche Hotelsituation.

Das Häuschen wurde im Laufe der Zeit immer mehr von ob-
dachlosen Menschen genutzt, weil die städtischen Schlafplätze 
überfüllt waren. Die Schutzsuchenden haben es sehr geschätzt, 
einmal in „eigenen vier Wänden“ schlafen zu können, obwohl 
das Hotel, das mitten in der Innsbrucker Fußgängerzone stand, 
von den PassantInnen gut einsehbar war. Teilweise haben bis zu 
drei Leute drin geschlafen. Es gab ein Gästebuch, das gerne an-
genommen wurde und mir oft sehr persönliche Einblicke in das 
Leben der Hotelgäste gewährte. Wichtig war mir, dass das Haus 
auch wie ein Haus aussieht. Es hätte ja auch einfach ein Kubus 
sein können. Jeder erkannte es als ein Haus in Miniaturformat, 
es war wie ein Symbol eines Hauses. Wenn man dort wohnte, 
hatte man „ein Dach über dem Kopf“.

Also entstanden aus dem Projekt zwei Themen oder Fragen: 
Von wem wird das Haus genutzt und aus welchen Gründen?

Hotel Publik ist auf großes Interesse gestoßen, auch medial. 
Viele PassantInnen blieben stehen und informierten sich. Jede/r 
wusste etwas über die aktuelle Wohnungssituation, den Woh-
nungsmarkt zu sagen. In der Obdachlosenszene wurde sogar  
kolportiert, dass das Projekt fortgesetzt und tausende Häuser in 
allen Städten Österreichs aufgestellt werden würden. Unter den 
Obdachsuchenden wurde das Hotel immer begehrter. So kam es 
nach einigen Wochen leider sogar zu „gewalttätigen“ Übergrif-
fen – es wurde mir berichtet, dass einmal das Fenster eingetreten 
und die Rückseite des Hauses mit Graffiti besprüht wurde. Die 
Schäden haben die untereinander gut organisierten Obdachlosen 
aus Eigeninteresse selbstständig repariert.

Trotz des großen Erfolges habe ich aus Bedenken über die  
Sicherheit der Hotelgäste das Projekt nach zweieinhalb Monaten, 
also zwei Wochen früher als geplant, beendet. Die prekäre  
Situation obdachloser Menschen in Innsbruck wurde auch nach 
Projektende noch vielseitig diskutiert.

Wie waren die Reaktionen der Menschen beziehungsweise  
welche Diskussionen haben sich in Bezug auf das Hotel Publik  
entwickelt?

Prinzipiell interessiert es mich, mir einen Ort genau anzu-
schauen und zu überlegen, was man da machen kann, das so sehr 
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auffällt, dass die Leute darüber nachdenken. Die 
Debatten darüber sollte alleine entstehen. Im Fall 
von Hotel Publik ist das Offensichtliche, dass ein 
ganz kleines Haus inmitten vieler großer Häuser 
steht. Was hat dieses „Ding“ da zu suchen? Auf dem 
Haus war eine kurze Information angebracht, aus 
der hervorging, um was es sich hier handelte, wie es 
zu verwenden war und wo sich der Haustürschlüssel 
befand. Die einen thematisierten die steigenden 
Mietpreise in Innsbruck und dass der Wohnungs-
markt immer knapper werden würde; andere wiede-
rum wollten unbedingt so ein Häuschen für ihren 
Garten. So kamen die verschiedenen Meinungen 
der Menschen ans Tageslicht.

Hast du selbst mal im Hotel Publik übernachtet?
Leider nein. Ich wollte sehr gerne, konnte aber 

aus zeitlichen Gründen nicht. Und in der Nacht vor 
der Eröffnung gab es im Hotel leider noch keinen 
Strom und somit auch keine Heizung.

Was ist aus dem Hotel Publik geworden? Ist es 
vielleicht an einen anderen Ort gereist?

Nein. Alles, was noch funktionstüchtig war, wurde 
recycelt, der Rest wurde entsorgt. 

Hat die Umsetzung des Projekts viel Zeit in Anspruch genommen?
Die Wettbewerbseinreichung war, glaube ich, im Juni und  

die Fertigstellung im November. Es war mir nämlich wichtig, 
dass das Projekt über den Winter läuft. Ab März, wo es wieder 
wärmer wird, hätte es seinen Sinn verfehlt. Die Umsetzung 
musste deshalb sehr rasch passieren.

Ich arbeite gerne mit der Holz- und Designwerkstatt im 
WUK in Wien zusammen und mit deren Unterstützung konnte 
ich den Bau des Hauses zügig verwirklichen. 

Wie verlief die Zusammenarbeiten mit der Stadt Innsbruck?
Sehr gut – alle waren durchgehend kooperativ und wohlwol-

lend gesinnt. Sie haben mir die Realisierung dadurch sehr er-
leichtert. Ich glaube, in anderen Städten wäre es komplizierter 
gewesen. 

Worin siehst du den Unterschied zwischen geschützter,  
„behauster“ Kunst und Kunst im öffentlichen Raum?

Ich finde beides gleich spannend. Ich versuche aber ver-
mehrt, mir Gedanken darüber zu machen, wie ein Galerieraum 
neu entdeckt werden kann. Oft ist es so, dass ich Ausstellungs-
räume komplett umstrukturiere, sodass die/der BesucherIn zu 
zweifeln beginnt, ob sie/er sich tatsächlich in einer Ausstellung 
befindet.
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Robert Fleischanderl
ALT.SEIN. Kunst im öffentlichen Raum
ALT.SEIN. Kunst im öffentlichen Raum ist ein gemein-
schaftsprojekt des Künstlers robert fleischanderl  
mit dem franziskusheim fügen, das von 01. 06. bis 
07. 07. 2013 durchgeführt wurde. durch die Ausstel-
lung ALT.SEIN. traten die bewohnerinnen und das 
franziskusheim als Organisation an die öffentlichkeit.

das thema Altenwohnheime wird gesellschaftlich 
 immer relevanter. die permanente Verbesserung der 
medizinischen Versorgung führt zu einer höheren  
lebenserwartung und die dazugewonnene lebens-
spanne wird als positiv betrachtet, solange sie aktiv 
und bei guter gesundheit erlebt werden kann. „die  
negative seite dieser entwicklung zeigt sich darin, dass 
das risiko, krank zu werden, mit zunehmendem Alter 
exponentiell ansteigt. gleichzeitig an mehreren erkran-
kungen (Multimorbidität) zu leiden, ist charakteristisch 
für das hohe Alter und mündet oftmals in hilfe- und 
Pflegebedürftigkeit.“ Aufgrund dieser tatsachen wer-

den zukünftig vermehrt seniorinnen ihren lebensabend in einem 
wohn- und Pflegeheim verbringen. 

die fotos von robert fleischanderl erzählen von den Menschen 
und dem leben in einem Altenwohnheim. sie laden zur Auseinan-
dersetzung mit dem thema ein. Alter, selbstbestimmung, würde,  
isolation, sexualität, Kontrollverlust, Krankheit und tod werden  
thematisiert. die bewohnerinnen gewähren einblicke in die von  
ihnen individuell gestalteten wohnräume, sie sind eingebettet in 
ein umfeld, das trotz mancher altersbedingter einschränkungen  
zu einem selbstbestimmten leben einlädt.

ALT.SEIN. verfolgte das ziel, unterschiedliche und räumlich getrennte 
lebenswelten einander näherzubringen. es war eine interaktion  
zwischen den bewohnerinnen, den Mitarbeiterinnen des franziskus-
heims, den besucherinnen und der bevölkerung des vorderen ziller-
tals und des angrenzenden inntals. es war eine künstlerische inter-
vention im alltäglichen raum der Menschen, eine räumliche und 
thematische grenzüberschreitung mit bildern, die konfrontieren,  
berühren und informieren.
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Interview mit Robert Fleischanderl
am 16. Januar 2014 mit nh und JY

Wie bist du zur Fotografie gekommen?
Die Fotografie ist mir eigentlich aus einem Versehen passiert. 

Ich habe ursprünglich Chemie studiert und als Studenten-Neben-
job Grafikdesign gemacht. So bin ich über das Grafikdesign zur 
Fotografie gekommen, weil ich einfach festgestellt habe, dass ich 
Ideen gerne mittels Fotografie visualisiere. Dementsprechend 
habe ich mich mehr mit Fotografie auseinandergesetzt und somit 
auch das Interesse dafür entdeckt. 

Was waren deine bisherigen Beschäftigungsfelder und  
Arbeiten?

Ausgangs- und Mittelpunkt ist eigentlich der Mensch. Das 
zieht sich wie ein roter Faden durch meine Arbeiten. Was macht 
den Menschen aus? Was ist Identität? Wie geht man damit um? 
Der zweite rote Strang ist die visuelle Rezeption von Fotografie. 
Wie nimmt man Dinge wahr? Nicht nur im Kunstkontext bezie-
hungsweise im Kontext der künstlerischen Fotografie, sondern 
auch im Alltag von Werbung, Fernsehen, Zeitungen, Internet 
etc. Diese Medien bombardieren uns mittlerweile unglaublich 
mit Fotografie oder mit Bildern überhaupt. Wie funktioniert das 
eigentlich? Wie trainiert man sich selbst darauf?

Lass uns über deine Arbeit sprechen, die du im Franziskusheim 
im Zillertal gemacht hast. Die Arbeit heißt ALT.SEIN. Wie ist  
die Idee dazu entstanden beziehungsweise warum war dir die 
Thematik des Altwerdens oder des Altseins wichtig?

Das Altsein ist sozusagen eine Teilmenge vom Menschsein. 
Man fängt mit Jungsein an und endet beim Altsein. So gesehen 
ist es ein perfektes Thema für meine Arbeit. Die Idee ist so  
zustande gekommen, dass mich der Heimleiter, den ich schon 
seit vielen Jahren kenne, gefragt hat, ob ich nicht etwas über sein 
Haus machen möchte. Daraus hat sich ein erster Besuch entwi-
ckelt, viele Gespräche, in denen ausgelotet wurde, was gemacht 
werden kann, was mich daran bewegt und interessiert. Es ist, 
über Monate hinweg, ein Dialog entstanden, aus dem sich das 
Konzept entwickelt hat. Ich war nicht an einer klassischen  
Reportage oder Dokumentation interessiert, schon gar nicht an 
netten Bildern von BewohnerInnen. 

Warum war es für dich wichtig, dass es Kunst im öffentlichen 
Raum ist?

Weil das Haus per se, also das Franziskusheim, ein öffent- 
licher Raum ist. Es steht im wahrsten Sinne des Wortes immer 
offen. Es kann jede/r reingehen, aber die Wahrnehmung in der 
Öffentlichkeit ist genau das Gegenteil. Es wird als ein sehr abge-
schotteter Raum wahrgenommen, und darum habe ich es sehr 
spannend gefunden, genau damit zu arbeiten: das aufzubrechen 
oder sagen wir, Optionen anzubieten, wie man anders damit  
umgehen kann. Darum war die Entscheidung, die beiden Aus-
stellungen – es hat ja zwei gegeben – zu trennen und eine davon 
im Haus zu machen. Die zweite Ausstellung war eine Plakataus-
stellung. Im Zillertal und im Inntal sind Werbeplakate affichiert 

worden. Das heißt, die Ausstellung ist wirklich hi-
naus in die Werbewelt gegangen, auf Plakatwände. 
Neben McDonald’s, Baumax und was zu dem Zeit-
punkt gerade plakatiert wurde, waren diese Motive 
wirkliche Unterbrechungen. Durch diese andere 
Schiene wurden die Leute von außen in die Galerie 
im Haus geholt und mittels der Plakatausstellung die 
BewohnerInnen rausgeschickt.

Wie waren die Emotionen oder Reaktionen der  
SeniorInnen auf diese Arbeit? Ist sie gleich gut auf-
genommen worden? Oder gab es vielleicht gewisse 
Hemmungen bezüglich dieses Themas?

Na ja, sofort gut aufgenommen nicht ganz – weil 
es natürlich schon ein massiver Vorstoß in einen  
sehr privaten Raum ist. Darum hat sich das natürlich  
auch über eine sehr lange Zeit gezogen, weil es auch 
eine Vertrauenssache ist, eine Beziehung aufzubauen  
und sich da einzuarbeiten. Diesbezüglich waren der 
Heimleiter und der Pflegedienstleiter eine extrem 
große Hilfe. Sie haben mich eingeführt, vorgestellt 
und so weiter. Daraus haben sich diese fotografischen 
Begegnungen entwickelt.

Konnten die BewohnerInnen selbst an deinen Arbei-
ten mitwirken, also zum Beispiel eigene Vorstellun-
gen äußern, was sie möchten und was nicht. 

Konkrete Wünsche, ich möchte das und das haben, 
wurden eigentlich nie geäußert, und was Bewohne- 
rInnen nicht wollten, wurde natürlich berücksichtigt. 
Meine Arbeit ist immer eine Gratwanderung, die 
zwischen der Inszenierung und dem Dokumentari-
schen pendelt. Je nachdem, was ich für angemessen 
halte, kann es eine rein dokumentarische Arbeits- 
weise sein oder bis hin zur kompletten Inszenierung 
gehen. Der Übergang zwischen Inszenierung und 
Dokumentation ist ein fließender. Weder das eine 
noch das andere existiert wirklich. Die neutrale  
Beobachtung ist per se nicht möglich. Jedes Bild ist 
eine Inszenierung und Dokumentation zugleich.  
Somit pendelte es vom reinen Abbild bis hin zur 
kompletten Montage. Es gab ein Bild in der Ausstel-
lung, das ursprünglich aus vier Bildern bestand.  
Teile eines jeden haben für mich gepasst, aber es war 
nie das gesamte Bild. Somit ist das finale Bild in  
der Ausstellung aus diesen vier Bildern entstanden. 
Als Montage ist es nicht erkennbar. Für mich ist es 
ein Weg, zum Bild zu kommen.

Bei der Betrachtung der Bilderserien wird man  
BeobachterIn des Alltags eines alten Menschen in 
einem Altersheim. Andere Bilder sind Porträts und 
fangen eher die Person selbst ein. Wie würdest  
du die Bildauswahl und deren Inhalt beschreiben? 

Ich sehe die Auswahl der Bilder in der Ausstel-
lung nicht so. Gemeinsamkeiten sind die Befindlich-
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keiten der Personen selbst, aber auch die Rahmen-
bedingungen, in denen sie agieren. Die Auswahl  
der Bilder hat sich primär danach gerichtet, welche  
Aussagen für mich spannend waren. Es gab keinen 
thematischen Bogen wie in einer fotoessayistischen 
Erzählweise. Daran war ich nicht interessiert,  
sondern für mich war es viel interessanter, autonome 
Einzelbilder zu gestalten, die auch für sich selbst 
stehen können – ohne die Unterstützung des En-
sembles –, die aber trotzdem auch im Ensemble 
funktionieren und arbeiten.

Was für mich immer sehr wichtig war und was 
sich auch durch andere Arbeiten von mir zieht, ist 
das Agieren mit und innerhalb einer abendländi-
schen Ikonografie, die bei der klassischen Malerei 
beginnt und bei den heutigen Alltagsmedien noch 
nicht endet. 

Könntest du das mit der abendländischen Ikono-
grafie noch weiter erläutern?

Meine Fotografie handelt auch davon, wie visuel-
le Rezeption aussieht. Ein Teil davon ist die Ausein-
andersetzung mit abendländischer Ikonografie von 
der frühen Barock- und Renaissancemalerei bis zu 
heutigen Alltagsmedien. Es geht darum, diese alte 
Tradition mit der eigenen Arbeit aufzugreifen, zu 
variieren und damit zu spielen. Da wird man täglich 
mit Hunderten, manchmal Tausenden Bildern bom-

bardiert, und man wäre heillos überfordert, müsste man jedes 
Bild von Null weg analysieren. Wir sind sehr effizient im Aus-
sortieren, das heißt, wir legen uns bewusst oder unbewusst einen 
Vergleichskatalog zurecht. Man muss sich ja nur selbst beobachten, 
wenn man durch Fernsehkanäle zappt. Man braucht nicht einmal 
eine Sekunde, einen Bruchteil davon, um einen Sendungstypus 
zuzuordnen. Sind es Nachrichten, ist es eine Doku, eine Doku-
soap oder eine Serie? Die visuelle Wahrnehmung ist präzise  
geschult, das heißt, es wird auf bekannte Muster zurückgegriffen. 
Das sind teilweise sehr alte Muster, die sich in neuen Formen 
wiederholen. Wie kann man mit Mustern, mit Vorgaben, quer 
durch die Medien-, Kunst- und Kulturgeschichte, spielen? Das 
ist sehr spannend für mich.

Der zweite Teil deiner Arbeit wurde im öffentlichen Raum aus-
gestellt. Warum war es dir wichtig, genau diese Arbeit im  
öffentlichen Raum auszustellen? Was ist deine Einstellung zu 
Kunst im öffentlichen Raum? Und warum hast du den zweiten 
Teil deiner Arbeit in Form von Plakaten platziert? Was bewirken 
deiner Meinung nach Werbeplakate im öffentlichen Raum?

Kunst im öffentlichen Raum ist in mehrerer Hinsicht span-
nend. Es ist immer spannend, den White Cube zu verlassen,  
den künstlerischen Elfenbeinturm, der natürlich auch seine Quali-
täten hat, keine Frage. Aber natürlich, man bewegt sich in einem 
Raum, im White Cube, wo nur diejenigen hingehen, die sich  
dafür interessieren. Das heißt, man kann von einer großteils 
wohlwollenden Einstellung der BetrachterInnen ausgehen. Es ist  
aber sehr spannend, im wahrsten Sinne des Wortes, jeden Mann 
und jede Frau damit zu konfrontieren. Was bewirkt meine Arbeit 
denn dort? Wie kann ich denn dort intervenieren? Bewirkt es 
überhaupt etwas? Damit eröffnet sich ein wesentlich größeres, 
diverseres und somit auch spannenderes Versuchsfeld: künstleri-
sche Feldforschung im Endeffekt. Für Fotografie ist das Medium 
Plakat natürlich prädestiniert für den durchschnittlichen öffent-
lichen Raum – wir reden jetzt nicht nur von Dorf- und Stadt-
plätzen, sondern generell vom Industriegürtel, von der Land- 
straße, von der Autobahn, von wo auch immer. Dort kommt Foto-
grafie in Form von Plakaten vor. Die auffälligsten sind die  
großen Werbetafeln. Diese definieren auch vielfach unsere 
Wahrnehmung und dominieren sie auch zu einem Großteil. 
Hier einen Eingriff zu machen, diese Wahrnehmung zu unter-
brechen, sie zu unterlaufen und dann abzuwarten, was passiert, 
das ist für mich ein spannender Prozess. Darum war es auch 
wichtig, die Bilder als reine Bilder wirken zu lassen, ohne eine 

Headline, ohne einen typografischen Zusatz, weil damit sofort 
die Lesart eines Werbeplakats dazukäme. Somit wäre die Unter-
brechung zu den anderen Plakaten in dem Maße nicht mehr  
gegeben. Das Thema an sich ist einfach virulent und wird immer 
wichtiger, aus rein gesellschaftlich-statistischen Gründen. Der 
Anteil der SeniorInnen an der Bevölkerung wächst am schnells-
ten. Somit ist es ein gesellschaftlich relevantes Thema und hat 
damit auch jegliche Berechtigung, in der Öffentlichkeit themati-
siert zu werden, um nicht zu sagen, eine Wichtigkeit. 

Hattest du den Eindruck, dass die Plakatausstellung eine ande-
re Wirkung hatte als die Ausstellung im Franziskusheim?

Ja, natürlich. In die Galerie im Franziskusheim sind nur Leute 
gekommen, die schon von vornherein ein Interesse daran hatten. 
Mit der Plakatausstellung sind im Endeffekt pro Woche zwischen 
30.000 und 40.000 AutofahrerInnen und FußgängerInnen kon-
frontiert worden – ob sie es wollten oder nicht. Das macht einen 
großen Unterschied. Die Menschen sind unvorbereiteter darauf 
gestoßen. Mit weniger Informationen, um es einzuordnen. Diese 
Irritation kann ein kleiner Anstoß zur Auseinandersetzung sein.  
Es kann eventuell auch nichts bewirken. Man darf das Medium 
und seine eigene Arbeit nicht überschätzen. Die Gesellschaft 
wird man damit nicht groß verändern.

Hast du direkte Rückmeldungen zu deiner Arbeit bekommen, 
insbesondere zu deiner Plakatausstellung?

Es hat konkrete Rückmeldungen gegeben. Nicht in großer 
Anzahl, weil die Möglichkeit fehlte, mit den RezipientInnen in 
Kontakt zu treten. Bei der Ausstellung im Franziskusheim gab es 
ein sehr großes Kunstvermittlungsprogramm für Schulklassen. 
Da ist schon Feedback gekommen: „Ah! Das und jenes Bild, das 
habe ich schon gesehen.“ Das war für mich eine sehr positive 
Rückmeldung, weil das heißt, die Bilder sind aufgefallen und 
auch hängengeblieben. 

Wie lange waren deine Bilder ausgestellt?
Es waren zwei Hängezyklen mit insgesamt vier Wochen.  

Allerdings sind Plakate teilweise auch noch nach drei Monaten 
gehangen, weil sie offensichtlich noch nicht von neuer Werbung 
überklebt wurden. 

In der Werbung spielt es eine Rolle, dass diese in großer Stück-
zahl angebracht wird, weil das die Wahrscheinlichkeit erhöht, 
potenzielle KundInnen zu erreichen. 

Ja, natürlich. Masse ist gleich visuelle Präsenz. In dem Fall 
waren es sechzig Bilder, was für ein Kunstprojekt eine sehr zu-
friedenstellende Zahl war. 

Auch der Wiedererkennungsfaktor ist ein wichtiger Punkt, um die 
BetrachterInnen zu fangen. Wie war das bei deinen Plakaten?

Es gibt den formalen Aspekt, dass es Bilder waren, die kon-
textlos im Raum standen. Auf den Plakaten gab es keine Head-
line usw. In einer kleinen Fußzeile standen der Projekttitel ALT.
SEIN. Kunst im öffentlichen Raum, mein Name und Franziskus-
heim Fügen, aber das konnte man nur lesen, wenn man wirklich 
nahe daran war. Das heißt, es gab im Prinzip nur zwei Parameter, 

anhand derer eine Zuordnung möglich war: einerseits 
die Kontextlosigkeit – keine Headline, keine Texte, 
keine Logos – und andererseits die Sujets, die, wenn 
man mehrere gesehen hat, thematisch doch offen-
sichtlich irgendwie zusammenpassten. Die Wieder-
erkennung, wenn sie denn funktioniert hat, hatte 
dann eigentlich genau gegenteilig funktioniert,  
nämlich nicht über das Wiedererkennen von einem 
Logo oder so, sondern über das Wiedererkennen des 
Nicht-Vorhandenen, also der Leerstelle.

Könntest du dir vorstellen, ein paar Bilder aus der 
Serie herauszunehmen? Oder ist es so, wie es ist, 
und man kann es nicht mehr ändern.

Man kann alles immer ändern (lacht). In der Aus-
stellung waren 22 Bilder und das war zum Teil auch 
eine pragmatische Entscheidung. Zum einen war  
die Zahl durch die Raumgröße definiert. Die Bilder 
sind großformatig, also 100 mal 140 Zentimeter, das 
heißt, sie beanspruchen eine bestimmte Fläche. An-
dererseits wollten nicht alle BewohnerInnen ihr Foto 
auch in der Ausstellung sehen. Großteils aber war es 
die Ausstellung, die ich haben wollte.

Wie viel Zeit hast du in diesem Altenheim verbracht?
Ich war meistens zwischen drei bis fünf Tage  

anwesend und in Summe werden es so eineinhalb 
Monate gewesen sein. 

Gab es überraschende Momente? Momente, die für 
dich vielleicht neu waren, oder die du vorher nicht 
gesehen hast?

Jede Menge. Es war von vornherein klar, wir ma-
chen keine Bilder, die in irgendeiner Weise beschöni-
gen. Es werden auch keine Bilder sein, von denen 
man sagt, es wird jetzt besonders drastisch dargestellt. 
Sondern die Dinge sind so, wie sie sind. Und die  
Dinge sind halt nicht immer schön oder erfreulich. 

Gibt es eine Idee, die du ganz besonders gern mal 
umsetzen möchtest?

Oh, da gibt es viele. Momentan arbeite ich gerade 
mit Kindern, sozusagen am anderen Ende der  
Altersskala, und ich muss mich wieder sehr umstellen 
(lacht). Da gibt es noch viele Topics, die ich sehr span-
nend finde und an denen ich vorzugsweise arbeite. 

KöR 2013 KöR 2013 
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Michael Hieslmair / Michael Zinganel 
Rite de Passage.  
Parcours alpiner Erlebnislandschaften
Eine Wegenetz-Installation 

das touristische erlebnis ist keineswegs eine passive statische und 
ausschließlich visuelle Konsumation von dienstleistungen und 
landschaften. Vielmehr wird es – insbesondere in den Alpen – als 
aktive multi-sensuale Performance in dynamischen bewegungs- 
zyklen erfahren. dabei wird die gesamte erlebnislandschaft einbe-
zogen, von der Anreise über das hotel, die berg- und talstationen, 
das nachtleben bis hin zur Abreise. Anhand der wege ausgewählter 
Akteurinnen (touristinnen, dienstleisterinnen und einheimischer) 

durch das gesamte tal rekonstruiert das skulpturale 
landschaftsmodell eine alpine tiroler tourismushoch-
burg und deutet die Vielfalt der schwellenrituale, der 
großen und kleinen bewegungen und begegnungen  
in urlaubsstress und dienstleistungsalltag an. die 
knappen ereignis- und handlungsfolgen stehen dabei 
beispielhaft für viele andere Akteurinnen.
durchführungszeitraum: september 2013 – Mai 2015

KöR 2013 

Interview mit Michael Hieslmair und Michael Zinganel
am 30. April 2014 mit nh und JY

Woher kommt ihr? Was habt ihr bisher gemacht? Wie ist eure 
künstlerische Herangehensweise?

Michael Hieslmair (MH): Kennengelernt haben wir uns an der 
Technischen Universität in Graz. Ich habe dort Architektur stu-
diert. Michael Zinganel war damals an der TU beschäftigt und 
hat in seinen Lehrveranstaltungen auch Themen zu Tourismus 
und Architektur angeboten. Er hatte eine Anfrage erhalten, für 
ein interdisziplinäres Projekt mit dem Namen Shrinking Cities ei-
nen Beitrag zu gestalten. Das „Schrumpfen“ bezog sich dabei vor 
allem auf die neuen deutschen Bundesländer, wo nach der  
Wende ganze Landstriche von Entvölkerung bedroht waren, 
weil die BewohnerInnen aus Mangel an Zukunftsperspektiven 
weggezogen sind. Aus diesem Anlass ist dann ein Projekt über 
ostdeutsche SaisonarbeiterInnen in Tirol entstanden, für das wir 
bereits in den alpinen Tourismushochburgen recherchiert hatten. 
Das war die erste gemeinsame Arbeit (damals noch mit Hans- 
Hermann Albers und Maruša Sagadin), der eine ganze Reihe von 
Arbeiten zu den Themen Mobilität, Migration und Tourismus 
folgen sollten. 

Michael Zinganel (MZ): Meine Vorgeschichte ist altersbedingt 
beträchtlich länger. Auch ich habe an der TU Graz Architektur 
studiert – danach aber auch Kunst an der Jan van Eyck Academie 
in Maastricht. Während eines forschungsorientierten Projekts 
zur Produktivkraft des Verbrechens für Stadtentwicklung, Si-
cherheitstechnik und Architektur wurde ich eingeladen, zu eben 
diesem Thema eine Dissertation in Geschichte zu schreiben. 
Ungefähr 2002, 2003 habe ich mit Peter Spillmann ein interdis-
ziplinäres Projekt begonnen, das Backstage Tourismus hieß und 

sich mit den verschiedenen Schichten der touristi-
schen Bühnenlandschaften beschäftigte. Doch die 
meisten AkteurInnen aus dem Kunstbetrieb haben 
das Thema als Auseinandersetzung mit der negati-
ven Kehrseite des Tourismus interpretiert: Viele 
KünstlerInnen beanspruchen ja gerne für sich, an-
statt ferngesteuert von der Tourismusindustrie auf 
Urlaub zu fahren, selbstbestimmt und forschend 
durch die Welt zu reisen. Diese Haltung beruht auf 
einer langen Tradition der Bildungseliten, sich von 
den „Massen“ abzugrenzen. Es erschien uns notwen-
dig, uns mit Tourismus ernsthafter und reflektierter 
zu beschäftigen. Wie wir wissen, wird hinter den 
verschiedenen Bühnenelementen mitunter schlecht 
bezahlt. Das ist zweifellos eine der Kehrseiten. Viel 
interessanter aber ist beispielsweise, wie die Sehn-
suchtsproduktion wirklich funktioniert, wie Insze-
nierungen choreografiert werden, wer hinter und vor 
den „Bühnenvorhängen“ und „Kulissen“ arbeitet 
oder mit wie vielen SaisonarbeiterInnen Tourismus-
destinationen am Funktionieren gehalten werden.

MH: Bevor wir dieses Projekt für Kunst im öffent- 
lichen Raum Tirol vorgeschlagen haben und dann 
auch realisieren konnten, haben wir an der Fakultät 
für Architektur der Universität Innsbruck zwei Jahre 
hintereinander eine Lehrveranstaltung angeboten, 
die Alpine Gebäudelehre hieß. In diesen Workshops 
hatten wir bereits erprobt, was wir in unserer Arbeit 
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im Zillertal umgesetzt haben. Wir gaben den Stu-
dierenden die ganz einfache Aufgabenstellung, sich 
Gebäude sowie die Landschaft aus der Perspektive 
von verschiedenen Personen vorzustellen, die sich 
durch diese Landschaft bewegen. Schlussendlich ha-
ben wir auf der Grundlage dieser Akteurswege ge-
meinsam eine Art Skulptur, ein großes Wegenetz 
aus Aluminiumrohren gebaut.

MH: Über dieses Rohrnetzwerk formt sich das 
ganze Tal wie von selbst, auch die Gebäude. Dann 
analysierten wir, wo an den Wegen Schwellen liegen 
und wo es Begegnungen zwischen den einzelnen 
AkteurInnen gibt. Bevor die TeilnehmerInnen mit 
ihren individuellen Recherchen begonnen haben, 
haben wir eine Art Einführungsblock abgehalten, 
bei dem wir Referenzen aus der Tourismustheorie 
vorgestellt und Übungen zur Methode gemacht  
haben: Wie versetzt man sich in die Lage unter-
schiedlicher AkteurInnen, wie spricht man sie an, 
oder wie verfolgt man sie auf ihren Wegen? 

Das heißt, die Studierenden sind wirklich mit den 
AkteurInnen mitgegangen?

MH: Ja, so lautete die erste Aufgabenstellung. Zu-
sätzlich ist es aufschlussreich zu wissen, wie die je-
weilige Raum-Zeit-Organisation abläuft. Dieselben 
Räume stellen sich zu anderen Zeiten, ob saisonal 
oder auch im Hinblick auf den Tagesablauf, ganz 
anders dar – zum Beispiel als Bühnen, die entweder 
stillstehen, repariert werden, für einen Auftritt her-
gerichtet, adaptiert oder voll genutzt werden. Der 
nächste Schritt der Studierenden war, dass sie ihre 
eigenen Forschungen oder Beobachtungen in Form 
von großen Zeichnungen präsentieren mussten. 

MZ: Es ging uns dabei auch um ein möglichst 
breites Spektrum von TouristInnen, die so einen Ort 
aufsuchen. Denn russische AlpentouristInnen ver-
halten sich hier anders als britische oder deutsche, 
eine Familie mit Kindern anders als eine Gruppe 
von Teenagern usf. Während die Leute auf der Ski-
piste sind, werden die Hotels gereinigt, und wenn sie 
sich nicht mehr auf der Piste befinden, wird die Piste 
in Schuss gebracht.

Wurden von den StudentInnen Zeichnungen und Entwürfe  
gemacht? 

MH: Nein, es ging nur um die Analyse. Bei der ersten Zwi-
schenpräsentation haben die Studierenden von ihren Beobach-
tungen erzählt und je drei bis vier AkteurInnen ausgewählt,  
deren Wege sie nachzuzeichnen versuchten – auf möglichst 
großem Papier. Daraus hat sich in Summe eine große Anzahl 
von AkteurInnen ergeben. Wir haben die Vorauswahl in der 
Gruppe diskutiert und gemeinsam entschieden, welche Figuren 
interessante Wege erschließen, unterschiedliche Räume öffnen 
und Begegnungsorte herstellen. Denn wenn man nur zufällig 
Personen verfolgt, kann es passieren, dass drei in die gleiche 
Richtung gehen oder dass es von einem bestimmten „Typ“ zu 
viele gibt und von anderen zu wenig.

MZ: In dem Fall würden dann ähnliche Geschichten mehr-
mals erzählt werden. Drei Zimmermädchen wären langweilig, 
drei Pistenraupen-Fahrer oder drei deutsche Familien mit 
gleichaltrigen Kindern ebenso. Also mussten wir zum einen  
versuchen, verschiedene „Typen“ von DienstleisterInnen und 
TouristInnen auszuwählen, die sich jeweils anders im Raum  
bewegen, sowohl in den Unterkünften als auch im Dorf und im 
Skigebiet. Zum anderen mussten wir die Auswahl so lenken, dass 
aus den Wegen kein völliges Durcheinander oder ein unlesbares 
Knäuel entsteht. Daher haben wir die insgesamt 25 beobachte-
ten AkteurInnen schließlich auf fünf oder sechs reduziert.  
Michael hat seine eigene Rohrbiege-Maschine und 200 Lauf- 
meter Aluminium-Rohre mitgebracht, um diese Wege schließ-
lich in eine dreidimensionale Darstellung zu übersetzen.

Habt ihr diese gebogenen Rohre übereinandergelegt?
MH: Ja, im Prinzip schon. Das Ergebnis des Workshops sah 

ähnlich aus wie die Skulptur im Zillertal. Nur etwas wilder und 
weitläufiger und weniger solide gebaut.

MZ: Das Foyer der Uni ist ein vor Vandalismus geschützter 
Ort. Wir hatten dort sehr viel Platz und konnten die Installation 
daher sehr weiträumig gestalten: Die Darstellung begann mit der 
Anfahrt durch das Inntal zur Abzweigung ins Tal bis zur Ankunft 
im Skiort: also mit einem langen geraden Weg, der eine Brücke 
über den Inn überquert, am Talbeginn über ein paar Serpentinen 
eine Geländestufe höhersteigt und dann wieder gerade ins Tal 
hineinführt. 

Wie seid ihr auf die Idee gekommen, aus dem Uniprojekt eine 
Skulptur zu machen und diese ins Zillertal nach Mayrhofen zu 
stellen? 

MH: Das war eigentlich ganz einfach. Wir haben die Aus-
schreibung gelesen. Wir haben mehrere Standorte besucht und 
dabei festgestellt, dass eine Realisierung im Zillertal am wahr-
scheinlichsten sein dürfte, weil wir hier Freunde haben, die uns 
bei der Standortsuche behilflich sein und auf deren Unterstüt-
zung wir uns verlassen konnten.

Warum wolltet ihr denn das Projekt, das ihr mit den Studieren-
den ausgearbeitet habt, in den öffentlichen Raum bringen und 
damit Kunst im öffentlichen Raum machen?

MH: Wir wollten die Installation möglichst nahe am Ort der 
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Recherche zeigen: die Erkenntnisse und ihre Über-
setzung genau dorthin zurückspielen, wo sich die 
Wege abzeichnen oder wo Handlungen und Begeg-
nungen zwischen den AkteurInnen passieren. Daher 
lag es für uns auf der Hand, dass die Installation mit-
ten im Geschehen an einem stark von Tourismus  
geprägten Ort stehen muss, um vor Ort Diskussionen 
anzustoßen. Neben Fragen der räumlichen Organisa-
tion des Tales kommen andere Geschichten auf den 
Tisch, wie zum Beispiel das Verhältnis all der Leute 
zueinander: TouristInnen, Einheimische und Saison- 
arbeiterInnen, die das Tal am Laufen halten. Das 
löst ganz andere Effekte aus, als wenn die Installa- 
tion vom sozialen Kontext losgelöst in einem Aus-
stellungsraum in Innsbruck stehen würde. 

MZ: Wir haben zum Beispiel für das Wienmuseum 
eine ähnliche Arbeit über den Karlsplatz als urbanen 
Hauptverkehrsknotenpunkt gemacht. Das Wien- 
museum steht am Karlsplatz, von unserer Installation 
im ersten Stock konnten BesucherInnen direkt hin-
unter auf den Platz sehen. Dort wollten wir zeigen, 
dass das „Unterwegssein“ Normalität ist, in der man 
sich einrichtet – mit Schattenseiten und positiven 
Seiten –, und dass wir alle direkt oder indirekt von 
Mobilität abhängig sind. Das trifft auch auf den 
Tourismus zu. Würden wir nur die Rohre ohne jeg-
liche Bezeichnungen ausstellen und der Kontext 
nicht vermittelt werden, würde niemand wissen, was 
die Teile der Skulptur darstellen sollen. Wenn der 
Kontext und das Thema aber bekannt sind, wie in 
diesem Fall, können die BesucherInnen die Details 
selbst lesen lernen: Was soll der lange Weg mit sei-
nen Kurven anderes bedeuten als die Zufahrt ins 
Tal? Besonders interessant sind die Situationen, an 
denen sich unterschiedliche Wege ganz nahe kom-
men, wenn sich etwa ein/e TouristIn und ein/e 
DienstleisterIn an der Bar treffen! Was aussieht wie 
ein Wärmetauscher stellt die Wege des Zimmer-
mädchens dar, das sich mäanderförmig von Zimmer 
zu Zimmer putzt. Auch weil hier jede/r BetrachterIn  

auf eigene Erfahrungen im selben Tal zurückgreifen kann, lässt 
sich die Darstellung entschlüsseln und mit den eigenen Erfah-
rungen vergleichen.

Wie lange steht euer Projekt nun schon?
MH: Seit Herbst 2013. Mit Kunst im öffentlichen Raum Tirol, 

mit dem Grundstückseigentümer und der Seilbahn-Gesellschaft 
haben wir vereinbart, dass die Installation insgesamt drei Jahre  
stehen bleiben kann – also bis Herbst 2016. Eine Verlängerung 
der Laufzeit wäre aber ganz in unserem Sinn. Der müssten aller-
dings der Grundeigentümer und die unmittelbaren Anrainer  
zustimmen, wobei noch ungeklärt ist, wer im Beschädigungsfall 
die Reparaturkosten trägt.

MZ: Es gibt in diesem Fall anscheinend noch keinen besonde-
ren Vandalismus.

Wie sind die Reaktionen auf euer Projekt?
MH: Reaktionen haben wir vor allem indirekt über unsere Be-

kannten vor Ort oder über den Wirt, der neben der Installation 
sein Lokal betreibt, mitgeteilt bekommen. So richtig beschwert 
hat sich offenbar noch niemand. Es ist ja auch nicht wirklich 
zum Aufregen (lacht). Der Ort ist durchwegs sehr urban, da gibt 
es schon ein Verständnis für eine gewisse Differenz oder für Dis-
plays, die man nicht sofort einordnen kann. 

Wie seid ihr auf den Projektnamen Rite des Passages  
gekommen?

MH: Das ist eigentlich eine Schwellen- und Ritualgeschichte: 
die Begegnungen der unterschiedlichen Leute mit unterschied- 
lichen Rollen und Herkünften.

MZ: Rite des Passages bedeutet „Übergangsriten“ und beschreibt 
ein ethnologisches Konzept des französischen Anthropologen  
Arnold van Gennep, demgemäß die Übergänge von unterschiedli-
chen Lebensstadien oder sozialen Zuständen durch Rituale der 
Trennung und Angliederung zelebriert werden. Auch der Urlaub 
kann als außeralltägliches Lebensstadium interpretiert werden. 
Viele Menschen benehmen sich im Urlaub auch tatsächlich anders 
als im Alltag. Sie treten von einer Alltagskultur in eine Ferienkul-
tur über – wobei es dabei jeweils einige Varianten gibt.

Zum anderen sind soziale Begegnungen immer Inszenierun-
gen, die auch durch Rituale der Interaktion erleichtert werden – 
insbesondere im Urlaub, wenn bislang untereinander unbekannte 
Reisende und DienstleisterInnen aufeinandertreffen. So gesehen 
lässt sich die gesamte touristische Landschaft als Schwellenland-
schaft interpretieren. 

Unterschiedliche Rollen sozusagen?
MH: Ja, diese unterschiedlichen Rollen, die Gäste, aber auch 

Einheimische spielen, und die vielfältigen Bedürfnisse, die erfüllt 
werden müssen, erkennt man auch in der Gestaltung dieser  
Zonen. Der klassische akademische Architekturbetrieb kennt 
nichts Schlimmeres als ein Tiroler Hotel, das verschiedene  
Atmosphären von der rustikalen Almhütte bis hin zur supermini-
malistischen asiatisch inspirierten Wellnesszone anbietet.

KöR 2013
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Christoph Hinterhuber 
event horizon (vertikal)

„Mit Anfang 2013 startete der innsbrucker Künstler 
christoph hinterhuber seine intervention, einen laser 
10w grün, led an der alten rotunde am rennweg, die 
bisher das riesenrundgemälde beherbergt hat. er  
definiert den mittlerweile nutzlos gewordenen raum 
neu und transformiert ihn zu einer offenen und asso- 
ziativen form. 

event horizon (vertikal) zeigt die Kraft, die in der  
rotunde enthalten ist, lädt den historischen Ort mit 

neuer bedeutung auf und erobert ihn für die Kunst zurück. gemein-
sam mit der ebenfalls von ihm geschaffenen neon-Arbeit de-de-
code de-recode re-decode re-recode an der alten hungerburgbahn-
trasse weisen an diesem sinnlos gewordenen Ort zwei futuristische 
werke auf spielerische und zugleich präzise Art in die zukunft. 

bis 31. dezember 2015 erhellte event horizon (vertikal) als ephe-
mere landmark jede nacht von 23.00 bis 06.00 uhr den himmel 
über innsbruck.“

Christoph Hinterhuber, Juni 2016

Das ist ein Zitat des Textes der Jury-Begründung  
für die Ausschreibung Kunst im öffentlichen  
Raum des Landes Tirol. Die Jury bestand aus Bart  
Lootsma, Franziska Weinberger und Rens Veltman. 

event horizon (vertikal) war eine Arbeit, die sich ihren 
Platz selbst gefunden hat – eine Arbeit, die einen den 
Raum spüren lässt – die spüren lässt, dass wir mit 
unglaublicher Geschwindigkeit auf einer elliptischen 
Bahn rotierend durch einen sich permanent ausdeh-
nenden unendlichen Raum rasen. Poing.

Die Idee gab es schon länger: Verbinde einen Punkt 
an der Erdoberfläche mittels einer vertikalen Linie 
mit dem All, veranschauliche diese Verbindung in  
einer immateriellen Monumentalskulptur und bringe 
diese Verbindung damit ins Bewusstsein! Das hat  
auf einen gebührenden Kontext gewartet. Die alte  
Rotunde mit ihrer runden, raumkapselähnlichen 
Form lag da irgendwann auf der Hand. Das hat ein-
fach gepasst und nach einigen Gesprächen und  
darauf folgenden Überlegungen hat sich event horizon 
(vertikal) dann entwickelt und seinen eigenen Weg 
gefunden. 

Leitmotivisch begleitet hat mich ein Zitat von Jeff 
Mills, ein Erfinder des Techno und visionärer Futu-
rist: „I believe that our future won’t be here on 
Earth, but out there, in Space. Our future will con-
sist of struggling to understand the unbelievable. 
Technology will make many things possible, but 
re-calibrating the human mind is something more 
complex and the education needs to start now.“
(www.factmag.com/2011/11/04/the-essential-jeff-mills)

Im Areal Rotunde, Alte Hungerburgbahn-Talstation 
und -Brücke, Hallerstraße hatte ich zu diesem Zeit-
punkt schon zwei Arbeiten realisiert, beides Neon-
anlagen und nachtaktive Installationen. Mit strom-
kunst für das Wasserkraftwerk Naturstrom Mühlau 
hat alles 2006 begonnen, 2009 kam dann de-decode 
de-recode re-decode re-recode an der alten Hungerburg-
bahn-Brücke dazu. Dem in diesem historischen und 
vieldiskutierten Kontext noch eine dritte Arbeit, event 
horizon (vertikal), hinzuzufügen, hat sich wie das  
fehlende Puzzleteil angefühlt.

Bei der Verwirklichung solcher Projekte ist man 
ja mit einer ganzen Reihe von bürokratischen, tech-
nologischen, logistischen, politischen und finanziel-
len Herausforderungen konfrontiert. Die Vorarbei-
ten sind in manchen Fällen selbst schon fast Kunst, 

so verwickelt und in sich komplex kommen sie daher. Alle Be- 
teiligten müssen über ihren Schatten springen, sonst wird das 
nichts. Kunst im öffentlichen Raum und Kunst am Bau sind 
schon früh in meiner künstlerischen Laufbahn in meinen Fokus 
gekommen und bilden inzwischen einen festen Bestandteil mei-
nes Œuvres. Die ersten Arbeiten entstanden Anfang der Nuller-
jahre. Das waren schon zwei großformatige Fassadengestaltun-
gen: Die eine war eine Kunst-am-Bau-Arbeit über drei Fassaden 
für die Feuerwehrschule der Neuen Heimat. Die Arbeit ist sehr 
in die Architektur eingeschrieben – eine Art Umschaltsystem 
zwischen zwei Farbflächen.

Die andere war eine totale Verhüllung für ein Privathaus in 
Südtirol. Dieses Projekt hat einen mutigen Denkansatz und ist 
erst kürzlich in seine zweite Stufe getreten.

Schon anfänglich hat mich der Zusammenhang mit Architektur 
interessiert. Das hat mich bis heute begleitet und ist definitiv 
eine Bereicherung. Ich ticke anders, aber es gibt naheliegende 
gemeinsame Interessen: Grundlegend in meinen Arbeiten ist die 
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Frage des Raums. Diese Frage wird unter verschie-
denen Blickwinkeln beleuchtet, die dann miteinan-
der verwoben werden: Bildräume, Handlungsräume, 
virtueller Raum, semiotischer Raum, architektoni-
scher Raum, Klangraum, Sprachraum, öffentlicher 
Raum, soziale, kognitive und historische Räume. Auf 
dieser Basis hat sich mein Interesse am öffentlichen 
Raum konstituiert: Ich wollte für ein öffentliches 
Publikum großformatige Sachen machen, die über 
einen langen Zeitraum laufen. Großformatige  
Sachen, um weg von der Festschreibung zu einer Art 
Raumformat und davon abgeleiteten Formaten der 
Arbeit zu kommen. Mich einer anderen Herausfor-
derung zu stellen. 

Das öffentliche Publikum ist viel größer und so- 
zial vielschichtiger. Es geht um die Herstellung einer 
außergewöhnlichen Situation. Wie wenn man durch 
eine Falte für einen Moment in irgendeine parallele 
Realität schaut. Meine Sachen sollten so funktionie-
ren und umgesetzt werden, dass eine Situation her-
gestellt wird, die einerseits assoziativ ist, andererseits 
so offen, dass sie für eine große Anzahl von Men-
schen rezipierbar bleibt und sie nicht mit belehren-
der oder bevormundender Kunst belästigt. Das will  
ja eigentlich niemand und ich will das auch nicht. 

Ich bin an einer möglichst langen Laufzeit der  
jeweiligen Arbeiten interessiert. Am besten sind per-
manente Installationen. Es ist schön zu beobachten, 
wie sich Arbeiten im öffentlichen Raum über die 
Zeit hinweg entwickeln, wie sich Geschichten um sie 
herum schreiben. Wie die Arbeiten ein Eigenleben 
bekommen. Sie müssen sich langfristig bewähren, 
und das tut ihnen gut.

Die Begriffe Kunst am Bau und Kunst im öffentli-
chen Raum gehen für mich ineinander über. Ich 
denke Kunst am Bau stark von der Kunst-im-öffent-
lichen-Raum-Seite und Kunst im öffentlichen Raum 
stark von der freien Arbeit her.

Als Künstler arbeite ich mit verschiedenen Medien 
im Feld Malerei, Wandmalerei, diverse Grafik-For-
men: Zeichnung, Siebdruck, Plakatgestaltung und 
Design, Installation, 3D-Computeranimation, Neon- 
anlagen, Performance, Sprach- und Techno-Sound. 
Das war von Vorteil und hat es mir ermöglicht, das 
Medium auf den Kontext anzupassen und Kunst-am-
Bau- und Kunst-im-öffentlichen-Raum-Projekte in  
einer Varietät von Ausdrucksformen herzustellen. 
Ein Schwerpunkt liegt auf Neonanlagen und Arbei-
ten mit Licht, aber es gibt auch Wandmalereien, 
großformatige Prints und Skulpturen. 

Mit einer Erweiterung des Portfolios kommt es 
zu dem Phänomen, dass Arbeiten, wenn mehrere in 
einem näheren räumlichen/geografischen Bereich 
laufen, miteinander in Beziehung treten und überge-
ordnete Bezüge und Sinnzusammenhänge hergestellt 

werden. Damit bilden die Arbeiten irgendwann eine übergeord-
nete Einheit. Diese übergeordnete Einheit ist mir zunehmend 
wichtig geworden. Das ist ein ganz eigenes Level. Daran arbeite 
ich weiterhin.

Das Areal Rotunde, Alte Hungerburgbahn Talstation und Brü-
cke, Hallerstraße war insofern ein starkes Statement. Die Rech-
nung ist aufgegangen, jede der Arbeiten hat autonom funktio-
niert. Im Zusammenspiel sind sie dann eine Vielzahl von Wech-
selwirkungen eingegangen und haben sich zu einer Entität 
vereint. event horizon (vertikal) hat das Versprechen von Ewigkeit 
und großem Raum eingelöst. Das alles war ganz nach meinem 
Geschmack. Außerdem war das eine singuläre Situation, die ei-
nem in einer künstlerischen Laufbahn in dieser Form mit ziemli-
cher Sicherheit eher nicht so häufig begegnet. Das war mir von 
Anfang an sehr bewusst. Das Privileg dieser singulären Situation 
habe ich sehr genossen.
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Richard Schwarz
Zeitfluss
Ohne Flecken verrinnt die Zeit. Es geschieht ohne Spuren  
und am Ende einer Zeitnot bleibt nur die Frage: Wo ist die  
Zeit bloß hin? 

die installation Zeitfluss, verlieh diesem Prozess von 8. bis  
22. september 2013 eine wahrnehmbare und beobachtbare 
form. Mittels schwarzer farbtropfen (*) bildete die installation 
die jeweils aktuelle zeit im format hh:MM (z. b. 12:47) auf  
der wasseroberfläche des inns ab, worauf der fluss das flüssi-
ge werk mitnahm und sich die zeit in dessen wellen auflöste:  
und die zeit verrinnt. bewusst wahrgenommen, verrinnt die 
zeit, und dadurch erhält der verschwindende Moment etwas 

Angenehmes, weil die eigene zeit ihren wert an sich zu 
erkennen gibt.

(*) die lebensmittelfarbe „brillantschwarz“ (e 151)  kam als 10%- 
lösung  (1 teil farbe, 9 teile wasser) zum einsatz. sie wird unter  
anderem für Marzipan und Kaviar verwendet und sorgte für das schwarz 
der tropfen. der farbstoff ist gewässerökologisch unbedenklich und  
schadet weder Mensch noch tier. Pro tag tropften gesamt rund 70 g 
in den inn.
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Interview mit Richard Schwarz 
am 16. Januar 2016 mit nh und JY

Du kommst aus Wörgl, hast in Innsbruck Europäi-
sche Ethnologie und in Wien an der Universität  
für angewandte Kunst Art and Science studiert.  
Seit wann beschäftigst du dich mit der Thematik 
Zeit? Ist es ein Thema, mit dem du dich auch 
schon während des Studiums auseinandergesetzt 
hast?

„Zeitwohlstand“ war mein Abschlussthema in 
Innsbruck. Und ich habe während meines Studiums 
schon manche Sachen über die Zeit gemacht.  
Warum ich mich so mit der Zeit beschäftige? … 
Sehr eindrücklich oder auffällig war, dass ich immer 
gefunden habe, dass bei anderen eine andere Art 
Rhythmus zu finden ist. Es gibt ein Zitat von Henri 
David Thoreau: „Wenn einer in der Gruppe zu 
langsam ist, dann ist das kein Zeichen, dass er zu 
schwach ist, sondern weil er den Takt eines anderen 
Trommlers hat.“ Es gab so viele Fragen zum Thema 
Zeit. Wie wollen wir unsere Zeit verbringen?  
Warum machen wir etwas schnell? Oder warum will 
man etwas schnell machen? Das ist das Zeitparadox, 
dass man durch den Fortschritt viele Sachen schnell 
erledigen kann. Man könnte meinen, man hätte 
mehr Zeit, aber etwas anderes ist der Fall. Die Zeit 
kann man nicht verlängern, man macht nur mehr. 
Ob das dann mehr Qualität bedeutet, weiß man 
nicht.

Ist dein Projekt Zeitfluss das erste, das du im  
öffentlichen Raum gemacht hast?

Ich würde sagen, es war wahrscheinlich das mar-
kanteste. Andere Sachen waren eher flüchtig. In  
der Ethnologie macht man Feldforschung, aber dass 
man wirklich etwas in den Raum stellt, was man 
dann auch anschauen kann? In dem Sinne war dies 
wohl das erste Projekt im öffentlichen Raum, das 
ich gemacht habe. Und auch das erste, das richtig 
intensiv geworden ist, weil es recht lange gedauert 
hat, bis es Bewilligungen gegeben hat. Deswegen 
hat mich dieses Projekt lange beschäftigt.

Woran lag es, dass die Bewilligungen so lange  
gedauert haben?

Zeit! (lacht) Gewässerökologisch spielt die Farbe 
eine Rolle – und dann anscheinend doch nicht wirk-
lich, jedenfalls in dieser Menge nicht.

Wie kam dir die Idee zu diesem Projekt? Hattest 
du schon immer den Wunsch, das Thema Zeit in  
einem Kunstprojekt umzusetzen?

Die Idee hat es sicher schon länger gegeben. Das 
„Verrinnen der Zeit“ ist eine Metapher. Man sagt ja 

auch: „Uns verrinnt die Zeit.“ Die Zeit verrinnt, und man weiß 
nicht genau wohin. Eines der Probleme mit der Zeit ist, glaube 
ich, dass man außer, dass sich der Zeiger verändert, die Zeit ir-
gendwie nicht sieht. Die ganzen Veränderungen machen einem 
bewusst, dass es so ist, es tut sich was und irgendwann ist sie  
weg. Und vielleicht ein Bild zu schaffen, wie man der Zeit beim  
Verrinnen zuschauen kann, das war die Idee. Dass es dann so 
ausschaut, hat mehrere Gründe: das Programm, in das es reinge-
passt hat, dann auch, dass es technisch möglich geworden ist, 
aufgrund von Pumpen so einen Tropfen überhaupt machen zu 
können. Und auch, dass mir die Brücke in Innsbruck, in meiner 
Erinnerung damals, als passender Ort erschienen ist. Dort ist 
kein Autoverkehr, weil in meiner Vorstellung eigentlich nur Fuß-
gängerInnen drübergehen sollten. Dass dann auch ein Zug drü-
berfährt … Na ja, das sind so Sachen, die einem selber vielleicht 
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mehr gefallen als anderen, aber irgendwie hat der Zug oder diese 
„Fahrplanisierung“ dazu geführt, dass wir ein engeres Verständ-
nis von zeitlichen Abläufen haben. Die Taktung ist ein bisschen 
durch die Fahrpläne erkennbar.

Hast du die Pumpe, die dann die Punkte in den Inn getropft 
hat, selbst entwickelt?

Nein, die habe ich nicht selber entwickelt.

Es ist also stündlich eine Uhrzeit in den Inn gefallen?
Jede Minute! Die Farbe tropfte in Form einer digitalen Zeit- 

anzeige zu bestimmten Zeitpunkten ins Wasser und ist dann ver-
ronnen. Dadurch, dass der Inn aber für diese Jahreszeit ziemlich 
viel Wasser geführt hat, ist dieser Vorgang ziemlich schnell ge-
gangen. Die Idee war ursprünglich, dass man die Zeit schon für 

20 bis 30 Sekunden sieht. Im Endeffekt waren es 
dann zehn Sekunden. Das war die Idee dahinter, dass 
man das Flüchtige der Zeit darstellt.

Wie lang gab es die Installation an der Karwendel-
brücke in Innsbruck?

Zwei Wochen.

Zwei Wochen lang ist jede Minute eine Zeit in den 
Inn getropft?

Ja, im Prinzip schon. Es hat bestimmte Zeiten ge-
geben. Es gibt eine Verbindung zu gesellschaftlichen 
Ruhezeiten. Also einerseits gibt es Werktage, hier 
nutzt man die Mittagspause und den Feierabend und 
das Wochenende und den Montag die ganze Zeit. 
Man wird daran erinnert, dass es eigentlich kollektive  
Zeiten gibt oder gegeben hat, wobei das natürlich 
auch variieren kann. Sie befinden sich auch in Auflö-
sung. Das war also der Grund, warum diese Zeiten 
ausgewählt worden sind.

Wie waren die Reaktionen auf das Projekt?
Die Reaktionen waren alle positiv, vielleicht auch, 

weil doch alle etwas mit der Zeit anfangen können. 
Vor allem aus Gründen der Zeitarmut. Lustig war 
auch, dass das Projekt auf einer „Hacker-Seite“ be-
sprochen worden ist, auf der mehr Techniker zuge-
gen sind. Also, wenn man es nüchtern, rein technisch 
betrachtet, gibt es einigen Verbesserungsbedarf. 
Aber wenn man es von der Idee her betrachtet und 
den Prozess verfolgt, dann ist es doch sehr in Ord-
nung. Da fällt mir ein, einer Person hat es gar nicht 
gefallen. Die hat gefragt, was denn die Kunst dabei 
wäre, Farbe in den Inn zu tropfen? Nach einem Ge-
spräch meinte sie aber trotzdem, dass das mit dem 
Verrinnen der Zeit eine schöne Idee sei.

Hast du das Projekt von Anfang an in Innsbruck 
machen wollen?

Ja, es gab ein paar Punkte, die das nahegelegt ha-
ben. Zum Beispiel, weil ich aus Tirol bin und dort 
Möglichkeiten habe, es vor Ort vorzubereiten. Und 
weil ich dort auch einen Kollegen habe, der mir sehr 
viel geholfen hat.

Nimmst du es als etwas Negatives wahr, wenn die 
Zeit schnell vergeht?

Für mich persönlich? Nein, nicht unbedingt.  
Warum es vielleicht manchmal gut ist, der Zeit beim 
Verrinnen zuzuschauen, hat den Grund, dass ich 
denke, dass man schon sehr von der Einstellung ge-
prägt ist, dass Zeit Geld ist. 

Warum hast du dich entschieden, das als Kunst- 
projekt im öffentlichen Raum zu machen? Was  
bedeutet das für dich?
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Im Idealfall hat man ein anderes Publikum. Das 
war ein Grund, warum ich solch einen Ort gesucht 
habe. Leute, die vielleicht mit gegenwärtiger Kunst 
nicht so viel zu tun haben. Deswegen war es einfach 
schön zu sehen, dass auch diese Leute damit etwas 
anfangen konnten, stehen geblieben sind und  
darüber nachgedacht haben. Ich glaube, dass das in 
einem Ausstellungsraum eher weniger passiert, weil 
einfach die Hürde hineinzugehen eine größere ist.

Viele Orte im Stadtraum sind eigentlich Nicht- 
Orte, die existieren nicht wirklich. Ich will ja von  
einem Ort zum anderen, und was dazwischen ist,  
ist eher eine Belastung. Viele Leute haben nicht die 
Zeit, sich dazwischen noch etwas anzuschauen.

Vielleicht ist es aber auch ein Überraschungs- 
moment? Also, wenn jemand schnell von A nach B 
möchte, und auf einmal ist da was, dann lässt es 
sie vielleicht eher mal innehalten und gucken:  
Was ist da überhaupt?

Ja, das wäre wünschenswert. Aber es hängt von 
vielen Faktoren ab, ob das wirklich so eintritt. Das 
Zeitnehmen im öffentlichen Raum ist etwas, was 
nicht so gemacht wird. Wenn irgendwer rumsteht 
und in die Luft schaut, da fragt man sich schon mal, 
entweder hat der sie nicht alle, was tut denn der da? 
Oder hat der nichts Besseres zu tun? Das Sich-Zeit-
Nehmen im öffentlichen Raum ist ein problemati-
sches Thema.

Außer an Orten, die dafür vorgesehen sind, zum 
Beispiel auf einer Bank. Da darf man sich Zeit  
nehmen.

Ja, in Parks funktioniert das recht gut. Da sind 
Bänke schon Ruheorte. Es ist für viele Leute pro- 
blematisch, im öffentlichen Raum nichts zu machen, 
weil man sich dann mit einer Gruppe in Beziehung 
setzt, mit der man vielleicht nicht so gerne verbun-

den werden möchte. Das ist ein heikles Thema. Wie kann man 
wieder stolz im öffentlichen Raum nichts machen?

Meinst du, dass man das Verweilen im öffentlichen Raum viel-
leicht verlernt hat?

Ein Element, welches sich vielleicht geändert hat, ist, dass 
die Leute viel mehr privaten Raum haben. Sie müssen eigentlich 
nicht mehr auf die Straße gehen, um sich ein bisschen zu unter-
halten. Ich denke, dass man einfach mehr Freiräume im Priva-
ten hat, und auch, dass es auf den ersten Blick viel bequemere 
Arten gibt, von A nach B zu kommen. Es gibt vielleicht  
auch weniger Möglichkeiten, dass man überhaupt auf die Idee 
kommt, sich irgendwo hinzusetzen. Und was schon auch eine 
Rolle spielt, ist, dass die Flächen, die dem „Nichts-Tun“  
gewidmet waren, zunehmend umgewidmet werden, zum Bei-
spiel in Parkplätze. Es entstehen immer mehr Caféterrassen 
oder Weihnachtsmärkte.

Dass man zum Konsumieren angeregt wird …
Ja, dass man der Zeit einen Wert gibt, indem man Geld aus-

tauscht. Es passiert nicht so oft, dass man Leute beobachtet, die 
mal nichts machen. Eigentlich ist der Begriff „Nichtstun“ blöd, 
weil man macht natürlich etwas. Man sitzt ja da, denkt nach, 
man beobachtet.

Glaubst du nicht, dass das Bedürfnis des Zeitnehmens oder des 
Zeitnutzens relativ individuell ist? Auch das Thema Freizeit gibt 
es ja noch gar nicht so lange.

Ja, gerade das Thema Freizeit ist sehr interessant. Nämlich, 
dass man zwei Zeiteinteilungen hat. Aber Freizeit ergibt eben 
erst Sinn, seit es Arbeitsverhältnisse gibt. Diese Frage muss je-
de/r für sich selber beantworten. Jede/r muss für sich selber ent-
scheiden, wie er oder sie seine Zeit am besten verbringt.

Glaubst du, dass sich die Geschwindigkeit des Zeitflusses  
verändert und schneller wird?

Ich denke, dass Druck Gegendruck erzeugt. Insofern könnte 
es auch wieder in die ganz andere Richtung gehen. Letztens 
habe ich eine interessante Aussage eines Dirigenten gehört. Das 
wird mir jetzt gerade erst bewusst. Und zwar hat er gemeint, 
dass klassische Musik früher schneller gespielt worden wäre als 
heute. Er hat es so erklärt, dass früher die Irritationen weniger 
waren, und deswegen konnte man in der Musik mehr Gas geben. 
Heute ist die Musik eher sachte. Es wäre also genau die Gegen-
tendenz, könnte man sagen. Dadurch, dass die Geschwindigkei-
ten hoch sind, versucht man in Bezug auf andere Sachen irgend-
wie einen Ausgleich zu schaffen.

Hast du Ideen für neue Projekte, die sich vielleicht auch mit 
dieser Thematik beschäftigen?

Ja, es gibt Überlegungen. Dadurch, dass ich mich damit be-
schäftige, sehe ich das Thema überall. Aber da ist schon eine ge-
wisse Blindheit. Ich meine, dass man den einen Aspekt überall 
sieht und die Verbindungen herstellt. Das Thema spielt eigent-
lich überall eine Rolle. Schon allein durch die Vorbereitungen. 
Man möchte ja nicht in Stress geraten.

Andrea Lüth, O.T. (Architect), aus der Serie Atomic Disposer (Working Title) 
2013, Digitalzeichnung, Größe und Auflage variabel
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Andrea Lüth 
Stella für alle

Stella für alle zeigte zwei Kinder vor einem bild in einem Museum. die fotografie aus dem familienalbum wurde auf das  
format einer bautafel vergrößert und auf einer solchen auf einem zentral gelegenen Platz vom 22. februar bis 21. März 2014 
veröffentlicht. dieser Platz, der innsbrucker Marktplatz, besticht durch seine chaotische (nicht-)nutzung sowie durch den  
malerischen Ausblick auf die gotischen hausfassaden und den felsriegel der nordkette auf der gegenüberliegenden innseite. 
es ist ein Ort, der noch nicht dauerhaft gestalterischen, konsumorientierten und marktwirtschaftlichen „Verbesserungen“  
unterlegen ist. sollte das seit längerem angedachte Museum für gegenwartskunst jemals gebaut werden, würde sich dieser 
Ort anbieten – aber das kann dauern. 

Mittels einer „künstlerischen intervention“ werbung für Kunst machen, hemmschwellen abbauen, Kinder anschauen,  
die Kunst anschauen, keine Angst – Kunst im öffentlichen raum wortwörtlich. Stella für alle war ein Aufruf, vielleicht ein irrita-
tionsmoment, jedenfalls ein Plädoyer für die Kunst. 

Interview mit Andrea Lüth
am 3. november 2015 von nh

Wie bist du zur Kunst gekommen?
Ich habe Malerei in Linz studiert und 2008 das Diplom ge-

macht. Damals ist eine größere Gruppe von KollegInnen nach 
Wien gegangen und auf diesen Zug bin ich aufgesprungen. Ich 
bin nun seit siebeneinhalb Jahren in Wien.

Du machst auch Zeichnungen und Trickfilme?
Ja, ich habe ganz klassisch Grafik und Malerei studiert und 

mein Diplom in Zeichentrickfilm gemacht. Die Zeichnung ist 
quasi die durchgängigste Technik in meiner Arbeit. Zeichnen  
tu ich immer. Es gibt aber auch andere Sachen, wie zum Beispiel 
Malerei und Kunst im öffentliche Raum, Video und Film, jetzt 
auch vermehrt Installationen und Wandmalereien. Das läuft  
eigentlich alles parallel – ich schreibe auch viel Text und konkrete 
Poesie –, es ist immer alles gleichzeitig. Ich weiß auch nicht, wie 
es anders ginge. 

Wolltest du schon als Kind Künstlerin werden? Oder hattest du 
früher vielleicht andere Ideen, was du werden wolltest?

Den Wunsch, Künstlerin zu werden, hatte ich so direkt nicht – 
ich glaube, weil ich nie genau wusste, was man so als Berufs-
wunsch haben kann. Meine Eltern haben mich sehr unterstützt, 
indem sie mich im Zeichnen gefördert haben, sozusagen im Zu-
lassen dessen, was man als „kreativ“ bezeichnet. Ich habe schon 
immer viel gezeichnet und viel gemalt. Es war auch immer klar, 
dass ich das gerne mache.

Dann würdest du heute sagen – an diesem Punkt, an dem du 
stehst –, du bist gerne Künstlerin?

Ja! Sehr gerne sogar. 

Dann kommen wir auch schon zu deinem Projekt Stella für 
alle: Auf diesem Bild bist du abgebildet, zusammen mit deinem 
älteren Bruder vor einem Werk von Frank Stella. Dieses Bild 
war zwei Monate auf dem Marktplatz in Innsbruck zu sehen.

Ja genau. Die Geschichte dazu geht so: Im Sommer 1988 sind 
meine Eltern mit uns – ich bin die Jüngste – nach Schweden in 
den Urlaub gefahren. Auf dem Weg dorthin sind wir in Däne-
mark, im berühmten Museum Louisiana, stehen geblieben,  
meine Mutter hat ein Foto gemacht, auf dem mein Bruder und 
ich im Museum vor dem Bild von Frank Stella stehen. Da war 
ich sechs oder sieben und mein Bruder elf Jahre alt. Im Original 
ist das Foto ein Dia. Ich bin – aus anderen Gründen – schon vor  
einiger Zeit auf dieses Foto gestoßen. Eigentlich war es so, dass 
ich mir damals schon gedacht habe, das ist ein super Foto.  
Vor allem die Posen der zwei Kinder sind so unverfälscht. Ja, so 
stehen Kinder da. Das Foto hatte ich lange in meiner Umgebung 
und ich habe immer überlegt, was ich damit machen könnte. 
Aber ich wusste es nicht konkret. 

Dann bist du durch einen Zufall auf dieses Foto gestoßen? 
Ja, ich schaue mir immer wieder die alten Fotos an. Vor allem 

Fotos, auf denen ich noch klein bin und ich mich  
erinnere, wie ich noch selbst in dieser Zauberwelt 
gelebt habe. Relativ bald war klar: Würde ich dieses 
Bild aufblasen, würde es wirklich gut funktionieren. 
Ich habe noch einige Zeit darüber nachgedacht, und 
dann kam es dazu, dass es in Tirol am Marktplatz 
verwirklicht wurde. 

Wie würdest du die Wirkung dieses Fotos, das wirk-
lich sehr groß auf einer Art Bautafel aufgezogen 
wurde, für BetrachterInnen oder SpaziergängerInnen 
beschreiben?

Ich wollte gerne, dass das offen bleibt. Ich wollte 
nicht so sehr in eine Richtung drängen – vielleicht, 
dass die Leute tatsächlich glauben, das sei Werbung, 
aber wofür, versteht man nicht. Was könnte das an-
deres sein? Da wollte ich gar nicht zu sehr lenken. 
Ich habe mir schon gedacht, dadurch, dass es so eine 
Art Bautafel ist, könnte es ein Hinweis sein, dass hier 
an diesem Standort auch ein Kunstmuseum stehen 
könnte. Das machen Bautafeln ja: Sie kündigen et-
was an. 

Oder ich dachte auch an Wahlwerbungen. Partei-
en, die Werbung machen. Oder an Werbung-Wer-
bung. Alle drei Komponenten würden eigentlich gut 

KöR 2014 KöR 2014 



S. 110  /  / S. 111

passen. Die Bautafel für ein Museum, die Werbung 
für Kunst oder die Wahlwerbung für – eigentlich 
auch Kunst. Was noch besser funktioniert hat, als 
ich mir das ausgedacht habe, war der Hintergrund: 
die bunten Fassaden von Mariahilf und dahinter  
die Nordkette. Dass man also auf Kinder schaut, die 
auf ein Bild schauen vor Häusern, vor dem Gebirge – 
auf diese Extreme. Das war etwa wie ein Mönch-am 
Meer-Effekt. Ziemlich super!

Dann ist der Standort von dir auch ganz bewusst 
gewählt? Oder gab es andere Möglichkeiten?

Nein. Es war klar, dass es dort stehen muss.  
Ich finde auch den Marktplatz an sich ganz lustig.  
Zuerst fand ich den Marktplatz, wie viele andere 
wahrscheinlich, ziemlich doof, weil er so ungenau 
ist. Ich habe aber meine Meinung geändert.  
Innsbruck ist schon so gut durchdesignt, da finde 
ich es ganz gut, wenn so ein großer, prominenter 
Platz unpraktisch genutzt wird.

Der Markplatz wird ja auch viel für temporäre  
Veranstaltungen genutzt.

Ja genau, für alles Mögliche. Das Thema des 
Kunstmuseums und das Thema des Schauens  
treffen sich hier ganz gut. Wenn man im Internet 
nach Innsbruck sucht, findet man immer Bilder  
genau dieser Häuserfassaden. Das wäre natürlich 
auch interessant: vor diese Fassaden das Bild dieser 
Fassaden zu stellen.

Bart Lootsma schrieb in einer Rezension zu deinem 
Projekt, dass es Innsbruck zu wünschen wäre, sich 
mehr von der Tourismus-Abhängigkeit zu lösen. 
Wie stehst du dazu?

Ich habe wenig Hoffnung, dass das passieren wird. 
Das ist aber auch nicht mein Thema. Es könnte na-
türlich mehr Kunst geben, auf jeden Fall mehr Geld 
dafür. 

Wie waren die Reaktionen auf dein Projekt?  
Hast du vielleicht selbst mitbekommen, wie sich 

die BetrachterInnen über das Bild unterhalten haben?
Hm, … das kann ich schwer sagen, weil ich nicht in Innsbruck 

lebe. Ich glaube, es wurde tatsächlich sehr gut als Sitzgelegenheit 
angenommen, weil diese zwei Betonsockel genau in Sitzhöhe 
sind. Das wollte ich auch gerne so, weil – auf dem Platz ist ja 
nichts. Gerade im Frühling und im Sommer ist der Platz sehr 
belebt und die Leute müssten sich auf den Boden setzen. Somit 
haben sich sehr viele Leute auf die Sockel gesetzt. Das heißt, sie 
nehmen das gerne an, weil sie auch gerne schauen. In meinem 
Freundeskreis gab es schon Lob (schmunzelt).

Es war leider nicht möglich, das Projekt länger stehen zu  
lassen. Das fand ich zuerst etwas schade. Später habe ich mir ge-
dacht, es ist auch gut so. Dann wirkt es eben wie ein Impuls. 

Was war der Grund dafür?
Es musste der nächsten, kommerziell wichtigeren Veranstal-

tung weichen. Es war insgesamt recht schwierig, einen passenden 
Termin zu finden. Ich hatte im Sinn, das Projekt nach Möglich-
keit für einen recht langen Zeitraum in einer warmen Jahreszeit 
aufzustellen. Das war alles nicht möglich, weil gerade in der  
warmen Jahreszeit viele große Veranstaltungen auf dem Markt-
platz stattfinden – mit großen Bühnen –, und dann kann es nicht 
da stehen.

Wie kamst du auf den Titel Stella für alle?
Es geht ganz einfach darum, dass das Bild, das auf dem Foto 

zu sehen ist, von Frank Stella ist und eben für alle ist. Ich wollte 
gerne eine Arbeit machen, die nicht moralisch ist. Ich wollte 
nicht sagen: „Das gehört aber so gemacht oder das gehört so  
gemacht.“ Sondern es sollte eine reale Option für alle sein, wenn 
es in Innsbruck keinen Stella gibt und wenn die Leute nicht ins 
Museum gehen. Wenn das alles der Fall ist, ist es trotzdem wich-
tig, dass man daran erinnert wird. Und deswegen Stella für alle 
im öffentlichen Raum, an einem prominenten Platz. Es ist schon 
auch ein Wortspiel: Stella und alle. 

Die meisten wissen nicht, dass das Gemälde von Frank Stella 
ist. Vor Ort wurde das auch nicht entschlüsselt: Es gab keine 
Info. Sicherlich dachten viele Leute, es sei vielleicht italienisch 
und es seien die Sterne gemeint. Mich haben auch Leute kontak-
tiert und erzählt, dass eines ihrer Kinder Stella heißt und ob ich 
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bitte ein Poster schicken könnte. Wenn es die Leute verstehen, 
ist das gut. Wenn es Rätsel gibt, ist das auch gut. 

Schaust du dir selbst gerne Kunst an?
Ja. Ich mag es gerne, wenn etwas dabei ist, was irgendwie be-

scheuert ist. So nenne ich das gerne. Wenn was dabei ist, was  
ich mir nicht erklären kann, wenn ich es nicht verstehe. Wenn es 

irgendwie keinen Sinn ergibt – zum Beispiel, wenn ich selbst nie 
darauf kommen würde, das zu machen, wenn es in irgendeiner 
Art unlogisch ist. Das ist ein Aspekt, den ich gerne mag. Ich finde 
nämlich, dass das etwas ist, was Kunst kann. Irgendwie für nix 
sein. Es ist einfach gut, dass es das gibt in der Welt, aber man  
versteht den Mehrwert nicht direkt auf den ersten Blick. Ja, das 
ist, glaube ich, wichtig für die Menschen – dass nicht alles immer  
sofort verständlich ist. Wenn das Kunst kann, dann ist es gut.

Worin siehst du den größten Unterschied zwischen „behauster 
Kunst“ in Galerien und Kunst im öffentlichen Raum?

Ich würde sagen, es gibt zwei große Unterschiede. Zum einen, 
dass ja tatsächlich der öffentliche Raum allen gehört und wir  
ihn somit auch benutzen können. Viele Leute vergessen dies oft.

Zum anderen kann etwas, was man im öffentlichen Raum 
macht, unbeschränkt sein. Das finde ich beides sehr reizvoll. 

Gleichzeitig muss man auch sehr behutsam damit um-
gehen. Der öffentliche Raum ist schon sehr belastet, 
durch visuelle, aber auch physische Übergriffe. Sozu-
sagen noch etwas dazuzugeben, ja …, das muss schon 
irgendwie Sinn ergeben. 

Du machst aber auch viele Sachen für Innenräume. 
Oder machst du auch öfter Kunst im öffentlichen 
Raum?

Ja, das war nicht das erste Mal. Es ist auch im 
Moment eine Arbeit von mir in Innsbruck an der 
Hofkirche zu sehen. Aber auch die ist temporär.  
Alle anderen Sachen waren ebenfalls temporär be-
ziehungsweise ganz flüchtig. 

Bei Stella für alle war es ein ganz toller Moment, 
zu wissen, das steht da jetzt, und wenn man dort ist, 
kann man es sehen.

Kunst am Bau hat ja ihre AnhängerInnen und Kriti-
kerInnen. Es ist auch Kunst im öffentlichen Raum, 
aber es hat nicht unbedingt dieses Temporäre,  
was Kunst im öffentlichen Raum ja oft so reizvoll 
und spannend macht. 

Es kommt drauf an. Ich bin eigentlich ein Fan 
von Kunst am Bau. Vor allem von den – zu Recht  
oft kritisch betrachteten – für die 1950er- und 
1960er-Jahre typischen tanzenden Kinder und  
Blumen, Mosaiken und Malereien. Eigentlich finde 
ich das ziemlich super und ziemlich witzig. Meiner 
Meinung nach wurde das zu sehr belächelt und es 
wird zu wenig daraus gemacht. Eine gute temporäre 
und eine gute permanente Installation haben Sinn. 
Außerdem sind diese Dinge Zeugen einer bestimm-
ten Zeit – so wie Architektur und andere Sachen 
auch. Somit ist das alles immer interessant, finde ich. 

Welche Pläne gibt es für die Zukunft?
Einige. Im Moment bereite ich zwei Ausstellun-

gen vor und arbeite an meinem Buch. Nächstes Jahr 
gibt es einen Auslandsaufenthalt und ich betreibe 
mit Freunden einen Kunstraum in Wien. Es gibt im-
mer etwas zu tun, ja. 
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Philipp Preuss 
BLOSSOM STILL

ein blühender Kirschbaum stand von Anfang dezember 2014 bis 
ende Juli 2015 auf der wiese zwischen hofburg, Volkskunstmuseum 
und landestheater. 

die naturgetreue nachbildung eines blühenden Kirschbaums ver-
weilte fast ein ganzes Jahr an diesem Ort. sie erstaunte in diesem 
zeitraum viele Passantinnen, erregte im frühling weniger Aufmerk-
samkeit, führte dafür im herbst zu irritation, die sich im winter, als 
alles schneebedeckt war, ins Mystisch-theatralische steigerte. 

wenngleich weniger gefeiert als anderswo, sind auch in 
tirol blühende Obstbäume ein zeichen für den frühling. 
die wenigen tage, die ein baum in blüte steht, einem 
Videostill gleich quasi „einzufrieren“ und auf ein ganzes 
Jahr auszudehnen, ist eine poetische Metapher für  
das Verhältnis von natur und Künstlichkeit, das gerade 
in einer tourismusregion permanent zur debatte steht.

Michel Vosz
Lena Rost
Nico Reed
Maria Wawumba
Joe Tearman
Jean-Luc Rondy
Paul McGuffin
Anatol Attivic
Brian Carneo
P.C. Cumconcock
Juri Jovanovic
Laura Bartleby
David Ziegelman
Sandrine Garcine
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Interview mit Philipp Preuss
am 16. Oktober 2015 mit nh

Hallo Philipp, es freut mich sehr, dass du dir die 
Zeit für dieses Interview nimmst. Fangen wir doch 
mit der Frage an, wie du überhaupt zur Kunst ge-
kommen bist.

Ich bin aus Bregenz, dann nach Wien und wieder 
zurück nach Bregenz gezogen. Ziemlich früh habe 
ich mit Video- und Konzeptkunst begonnen, bin 
dann 1994 in die Vorarlberger Künstlervereinigung 
eingetreten und habe dann die Aufnahmeprüfung an 
der Filmakademie in Wien probiert, wollte Film 
machen und bin am Mozarteum in Salzburg gelan-
det, aber für Theaterregie. Damals konnte ich ja das 
noch nicht so genau unterscheiden. Ich habe nur ge-
sehen, okay, es gibt Regie, das wird schon das Rich-
tige sein. So bin ich eigentlich beim Theater gelan-
det. Seitdem versuche ich, bildende Kunst mit dem 
Theater zu verbinden.

Du bist hauptberuflich Theaterregisseur?
Na ja, ich mache beides. Ich mache viel Theater-

regie in Deutschland und jetzt auch zum ersten Mal 
in Österreich.

Wie kam es zur Idee für dein Projekt Blossom Still, das du für 
Kunst im öffentlichen Raum Tirol umgesetzt hast?

Als Erstes ist es etwas Theatralisches und kommt daher, dass 
am Theater mit Requisiten gearbeitet wird. Heute macht man ja 
kaum Requisitenspiel mehr. Seit den 1990er-Jahren ist eigentlich 
immer eine leere Bühne zu sehen, es wird kaum noch mit Requi-
siten gespielt, ich glaube, weil die Fantasie größer ist. Man muss 
die Sachen nicht mehr abbilden, weil dies die Medien oder der 
Film tun. Eigentlich ist die Idee zu Blossom Still daraus entstan-
den, dass erst einmal etwas übersehen wird und man genau hin-
schauen muss, damit man das Kunstwerk erkennt, eine Art Dou-
ble Take. 

Blossom Still wird im Frühling unsichtbar und bleibt dies auch 
bis zum Sommer. Im Herbst wird die Arbeit erst richtig sicht-
bar. Im Winter hat sie ihren totalen Höhepunkt, weil es wie ein  
katholisches Wunder in Innsbruck ist, dass da ein Baum blüht. 
Als ob das eine Erscheinung, eine Epiphanie wäre. (lacht)

Gibt es einen Grund, warum du ausgerechnet einen japani-
schen Kirschbaum für diese Arbeit gewählt hast? 
In Japan steht dieser Baum symbolisch für Aufbruch und  
Vergänglichkeit.

Es gibt von Tschechow ein Stück, das heißt Der Kirschgarten. 
Da geht es darum, dass ein Kirschbaumgarten verkauft und ver-
lassen wird, also ein Haus und seine Geschichte kommerzialisiert 
werden. Und ich finde, diese pinke Blüte ist wie ein Icon. Die  
japanische Symbolik war nicht der Grund, aber das passt auch.

Der Kirschbaum stand zwischen Landestheater und der Hof-
burg auf einer öffentlichen Wiese. Warum hast du diesen Platz 
gewählt?

Erst habe ich recherchiert, was es so an Plätzen gibt. Klar 
war, es muss eine Grünfläche sein, wo es Bäume gibt. Auf einem 
abgeschirmten, quadrierten Platz hätte man gleich gesehen, dass 
es ein Kunstwerk ist.

Beim Aufbau hat es schon begonnen, dass die Leute total aus 
dem Häuschen waren – da war doch gestern noch kein Baum  
da! Genau das ist passiert, dass sie ihre Wahrnehmung infrage  
stellen. Es war dazu noch ein richtig guter Zufall, dass genau  
nebendran das Landestheater und die Neue Galerie der Tiroler 
Künstlerschaft in der Hofburg sind. Da dachte ich mir, das ist 
genau der richtige Ort zwischen bildender und darstellender 
Kunst.

Ein Jahr stand der Baum dann auf diesem Platz?
Ja, eigentlich hätte er ein Jahr lang da stehen sollen. Aber da 

wird jetzt irgendwas umgebaut, deswegen hat er leider die zwölf 
Monate nicht ganz durchgehalten, aber fast.

Ich habe gelesen, dass dieser Baum auch das Thema der 
Künstlichkeit und Kulissenhaftigkeit einer Touristenstadt wie 
Innsbruck aufgreifen soll. Was ist dran an dieser Aussage?

Was in Landschaften und Städten wie Vorarlberg, Tirol oder 
Innsbruck auffällt, ist der Naturtourismus, wie zum Beispiel Ski-
fahren und die Alpen als Kulisse: wo schon nicht mehr richtig 
unterschieden werden kann zwischen Attrappe und Realität, wo 

einem Dinge schon inszeniert vorkommen, weil sie so natürlich 
sind. Der Schnee aus Schneekanonen oder mit dem Skilift den 
Berg hochfahren und denken, diese Ruhe gibt es so gar nicht, das 
kann ja gar nicht sein. Es ist immer so, dass in so einer Stadt, mit 
so einem Stadttourismus und so einem Marketing, Natur eben 
keine Natur mehr ist, sondern ein kapitalistisches Produkt, das 
verwertet wird.

Stimmt es, dass der Kirschbaum mehrmals beschädigt wurde? 
Es soll sogar einmal einen Brandanschlag gegeben haben …

Ja! Alle zwei Wochen. Ich habe das erst nicht glauben können. 
Immer wieder wurden Äste abgebrochen, weil jemand besoffen 
nun unbedingt einen Ast mitnehmen wollte. Und es ist tatsäch-
lich so – der Baum ging von Innsbruck nach Bregenz und steht 
jetzt vor dem Künstlerhaus in Bregenz. Dort ist das Gleiche pas-
siert wie in Innsbruck, dass die Leute erst ungläubig davor stehen 
und dann wieder diesen haptischen Beweis haben wollen, ob das 
Ding jetzt echt ist oder nicht, weil sie es nicht glauben können. 
Der Baum wird sowieso immer abgeschossen – fotografisch – 
aber sie wollen es auch unbedingt wissen. Ich glaube, dann pas-
siert so etwas. Sie wollen es mitnehmen oder kaputtmachen.

Was, meinst du, sind die Gründe dafür?
Ich glaube, es gibt verschiedene Gründe. Die einen hassen so-

wieso die moderne Kunst. Beim Aufbau waren Leute, die sich 
beschwert haben: „Was soll das? Das kostet ja wieder ein Vermö-
gen.“ Andere wiederum waren total begeistert.

Der Brandanschlag war insofern absurd, weil die Leute wohl 
gegen Plastik waren. Und dann haben sie es verbrannt? Das ist 
natürlich das Beste, was man mit Plastik machen kann.

Jeder hat einen Laptop und ein Handy, aber wenn ein Kunst-
werk aus Plastik ist, muss es erst mal vernichtet werden.

Hast du den Kirschbaum repariert und neu aufgebaut?
Ich habe nicht immer runterfahren können, und wenn doch, 

habe ich das fotografiert und habe dann beschlossen, es so zu  
lassen. Das gehört auch irgendwie zur Arbeit dazu, dass sich die 
ganzen Anschläge – der verbrannte Baum ohne Äste und alles – 
abbilden. Irgendwie hat das auch etwas. Soll er so dastehen. Da 
schreibt sich die Stadt quasi in den Baum ein.

Was bewegt dich denn dazu, Kunst im öffentlichen Raum zu 
machen? Der Baum ist natürlich prädestiniert dafür, im  
öffentlichen Raum zu stehen, aber was wäre, wenn er in einer 
Galerie stünde?

Na ja, sobald er diese Rahmung einer Galerie hat, weiß ja je-
der, dass er ein Kunstwerk ist. Wahrscheinlich müsste man hier 
wieder einen realen Baum in eine Galerie stellen und ein Jahr 
lang gucken, dass er wirklich immer blüht mit Wasser und so. 
Man müsste es drehen, weil der Rahmen, der Kontext, ein ande-
rer wäre.

Es war eigentlich ein Problem, dass der Baum zu so einem 
Tourismusmagneten wurde, auch wenn er das reflektiert hat. Ich 
war irgendwann skeptisch, ob das richtig ist, dass er zu einem 
Fotoding wurde. Da fragt man sich schon, ob das nicht auf eine 
Art zu populistisch war, weil es so gut funktioniert. Man weiß 

nicht, ob die Leute auch wirklich ins Reflektieren 
kommen oder wie in Las Vegas denken: „Oh, ist ja 
alles echt Paris hier!“ Aber das ist diese Dialektik, die 
man im öffentlichen Raum eben immer hat. Man 
macht etwas für die Stadt und hofft, dass es in einen 
Diskurs geht.

Hast du denn das Gefühl, dass es dazu kam?
An den ersten Reaktionen, die ich gesehen habe, 

ja. Dass sie es erst mal nicht glauben können, dass sie 
nicht unterscheiden können zwischen Sein und 
Schein. Damit ist ja schon viel erreicht. Und die Im-
mersion wird ja immer mehr Teil unserer Realität.

Wann ist der Baum aufgestellt worden? Im Frühling 
oder im Winter?

Ziemlich genau vor einem Jahr. Es hat lange ge-
dauert, weil er sehr kompliziert produziert wurde. 
Zu Anfang haben wir versucht, eine Firma in Eng-
land zu finden, die das machen kann. Die Bühnen-
bildnerin Ramallah Aubrecht hat erst einen Entwurf 
gemacht und dann haben wir eine Firma gesucht. 
Aber in England war die Produktion so teuer, das 
war absurd! Jetzt ist es ein chinesischer Baum. Die 
Produktion war immer noch teuer, aber es waren die 
Einzigen, die es so produzieren konnten. Der Baum 
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hätte im September aufgebaut werden sollen, aber 
durch die Auflagen vom Statiker, den Transport, wie 
der da überhaupt hinkommen sollte, und den Zoll 
hat alles länger gedauert. Deswegen ist er erst im 
Dezember aufgebaut worden.

Wie kam es dazu, dass du dich bei Kunst im  
öffentlichen Raum Tirol beworben hast?

Ich wollte den Baum schon lange machen. Ich 
hatte diese Idee schon sehr, sehr lange. Im Jahr 2002 
stand ein echter Kirschbaum vor dem Künstlerhaus 
in Bregenz und den hat man gefällt, weil er in die-
sem Ambiente nicht historisch war. Man wollte alles 
genau rekonstruieren, wie es wohl zur Jahrhundert-
wende war. Damals gab es eben dort keine Kirsch-
bäume und darum hat man ihn gefällt. Seitdem habe 
ich die Idee gehabt, es wäre doch interessant, wenn 
man an dieselbe Stelle einen künstlichen Kirsch-
baum stellen würde. So hat es sich ergeben mit der 
Ausschreibung und ich habe angefangen, mir Ge-
danken über Tirol und Innsbruck zu machen. Auch 
der Titel Blossom Still, also dass es wie ein Still ist, 
also das Still als Objekt, etwas, das über sehr lange 
Zeit geht und bei dem man ein Frame aus dem Zu-
stand herausnimmt. So kann man auch etwas über 
die Zeit erzählen.

Inwiefern, meinst du, kann man etwas über die 
Zeit erzählen?

Der Titel sagt ja, man macht ein Still von einer 
Blüte. Man nimmt nur einen Tag von 365 heraus 
und freezt den quasi ein. Was passiert dann mit dem 
allen drum herum? Wie sind die Reaktionen? Das, 
was ich vorher meinte, dass das Kunstwerk in der 
Wahrnehmung verschwindet und plötzlich wieder 
als Kunstwerk auftaucht. Es wird Natur – keiner be-
achtet es im Frühling –, verschwindet und ist plötz-
lich wieder ein Kunstwerk im Herbst, obwohl  
das Ding immer gleich bleibt. Nur die Welt dreht 
sich weiter, die Zeit und die Jahreszeiten sind dann 
der White Cube quasi, der den Alltagsgegenstand 
zum Ready Made adelt und rahmt und nicht das 
Museum.

Hast du Ideen für nächste Projekte?
Ja, viele Theaterstücke machen. Dann habe ich 

eine neue Gruppe gegründet, die heißt Shanzhai- 
Institut. Dabei geht es darum, dass man im Theater 
Appropriation Art verwendet, das heißt, so wie  
Elaine Sturtevant und Richard Prince, dass man In-
szenierungen eins zu eins kopiert, die es schon gibt – 
von anderen RegisseurInnen oder so, zum Beispiel 
Jürgen Goschs Die Möwe. Dass man auch eine Ver-
bindung schafft zwischen bildender Kunst und The-
ater. In Leipzig mache ich auch etwas. Da soll es  
eine Kunstmesse geben, die komplett inszeniert ist: 

The Fair Play, inklusive Messearchitektur usw. Ich arbeite ja seit 
dem Jahr 2001 mit virtuellen Künstlerfiguren, für die extra  
Werke produziert werden. Und für The Fair Play werden nun 
fiktive Galerien gegründet. Das Ganze wird etwas zwischen 
Messe und Theaterinszenierung, mit singenden Gallerinas und 
Performances und Arbeiten der Figuren in den Kojen. 

Dieses Spannungsfeld finde ich total interessant: wie sich die 
Leute teils über Kunstmessen definieren und dass von dort ei-
gentlich jetzt oft der Kunstdiskurs ausgeht und nicht mehr von 
Museen oder kuratierten Ausstellungen, sondern dass eben auch 
Messen jetzt kuratiert werden. Und der Erlös auf dem Kunst-
markt scheint ja die neue Aura des Kunstwerks zu sein, kaum 
ein/e kapitalismuskritische/r KünstlerIn, der nicht auf einer 
Messe vertreten sein will. All diese Messerituale sind schön ab-
surd und theatralisch, ideal wäre, wenn diese inszenierte Kunst-
messe zu einer großen sozialen Skulptur wird.

KöR 2015



S. 118  /  / S. 119

Robert Gander / Günter Richard Wett
Warteräume
eine visuelle recherche in den flüchtlingsunterkünften tirols

das alles bestimmende thema der Asylwerberinnen ist 
das warten – vor allem das warten auf eine entschei-
dung im Asylverfahren. während dieser zeit existieren 
sie als bürgerinnen nicht – nicht im politischen sinn, 
weil sie kein selbst- und Mitbestimmungsrecht und 
keine bewegungsfreiheit besitzen, nicht im gesell-
schaftlichen sinn, weil sie an vielen bereichen des öf-
fentlichen lebens nicht partizipieren können, und nicht 
im sozialen sinn, weil ihnen nicht zugehört wird.
tirol lebt von „den fremden“. Aber Ausländerin ist 
nicht gleich Ausländerin. derzeit gibt es 19 heime für 
Asylwerberinnen im land (stand: Oktober 2014). ne-
ben container-siedlungen, ehemaligen wohnhäusern 
oder Kasernen werden nicht selten unmodern gewor-

dene beherbergungsbetriebe, die den touristinnen nicht mehr  
zuzumuten sind, zu flüchtlingsunterkünften umfunktioniert. ihre 
lage im zentrum, am rand oder an der Peripherie, ihre architektoni-
sche beschaffenheit und die ursprüngliche nutzung und funktion 
produzieren und strukturieren soziale beziehungen.

in einem zweieinhalb Jahre dauernden, behutsamen recherche-
prozess näherten sich robert gander und günter richard wett mit-
tels Video und fotografie diesen einrichtungen, die sich dem blick 
der Mehrheitsgesellschaft meist entziehen. die bewohnerinnen 
kommen in etwa sechzig interviews zu wort. die ergebnisse waren in 
einem umgestalteten container – dem symbol für transit und Provi-
sorium schlechthin – auf dem Platz vor dem tiroler landestheater in 
innsbruck von 26. Oktober bis 9. november 2014 zu sehen.

Interview mit Robert Gander und Günter Richard Wett  
am 20. november 2015 mit nh

Robert Gander (RG) ist Ausstellungsmacher und realisiert  
Videoprojekte. Günter Richard Wett (GRW) ist Architektur- 
fotograf und hat die Fotos zum Projekt Warteräume ge- 
macht.

GRW: Genau, in diesem Fall hat es die Aufteilung gegeben, 
dass ich für die fotografische Arbeit zuständig war und Robert 
für die Videogeschichte. Das Konzept der ganzen Sache haben 
wir basierend auf einer ursprünglichen Idee von Robert gemein-
sam umgesetzt. 

Wie seid ihr zur Kunst oder zu diesen Medien gekommen?
GRW: Ich bin Architekturfotograf und habe hier in Innsbruck 

Architektur studiert. Es war einfach ein wunderbar glücklicher 
Zufall, dass mir die Fotografie dazwischengekommen ist. Das 
Studium habe ich eigentlich nie abgeschlossen. Ich arbeite mitt-
lerweile schon seit zwanzig Jahren in diesem Bereich und bin 
ganz froh drum.

RG: Ich sehe mich nicht als Künstler. Ich komme eigentlich 
aus der Kunstgeschichte, das habe ich auch studiert, und später 
kam noch Mediengestaltung dazu. Mit Günter war das jetzt das 
erste gemeinsame Projekt. Sonst machen wir in unserem Büro 
Ausstellungsprojekte zu den unterschiedlichsten Themen. Dabei 
entwickeln wir eigentlich zu jedem Projekt die adäquaten  
Erzählformen und Medien, mit denen man schlussendlich das 
Thema als Ausstellung transportieren kann. Wenn dann Video 
eine Rolle spielt, mache ich das teilweise selbst, je nach Größe 
des Projekts. Es ist aber vor allem so, dass es sich aus dem Inhalt 
entwickelt. Und deswegen würde ich – und ich denke, Günter 
sieht das ähnlich – dieses Projekt Warteräume eben nicht als 
Kunstprojekt sehen – auch wenn es über Kunst im öffentlichen 
Raum gefördert wurde.

Sondern?
RG: Wenn man es denn unbedingt labeln will, dann am ehes-

ten noch als dokumentarisches Projekt. Aber auch nicht im Sinne 
von „art based research“, was ja momentan sehr en vogue ist und 
diskutiert wird. Wir wollten uns mit dieser Thematik beschäfti-
gen und sie einer breiten Öffentlichkeit präsentieren. Natürlich 
ist man selbst auch drinnen im Projekt, aber das sicher nicht so 
stark wie bei Kunstprojekten, bei denen die spezielle Autorschaft 
im Zentrum steht und über dem Projekt der Name einer Künst-
lerin/eines Künstlers steht. Das war für uns sekundär.

Warum habt ihr euer Projekt für Kunst im öffentlichen Raum 
eingereicht?

RG: Unser Projekt war ein Langzeitprojekt und wurde über 
verschiedene Quellen gefördert. 2012 haben wir begonnen und 
waren in allen Flüchtlingsunterkünften, die es damals in Tirol 
gegeben hat. 19 waren es, mittlerweile gibt es mehr. 

Um dann die geplante Ausstellung umsetzen zu können,  
haben wir uns bei Kunst im öffentlichen Raum Tirol beworben.

War das Projekt denn von Anfang an für den öffent-
lichen Raum geplant?

GRW: Ja, das war es. Das war uns von Anfang an 
sehr wichtig. Wir wollten dieses Thema nicht im 
Galeriekontext sehen – in einer festen Institution –, 
aber auch nicht im sozialen Kontext, also nicht in In-
stitutionen wie etwa der Caritas, in denen es aber oft 
angesiedelt wird. Wir wollten das Thema aus diesen 
Kontexten herausnehmen und in den öffentlichen 
Raum stellen. Damit wollten wir die ganzen Labels, 
die damit verbunden sind, wegbringen, um das  
Thema den Leuten so barrierefrei wie möglich näher-
zubringen. 

„Behauste Kunst“ oder Kunst in Galerien be-
schränkt folglich für bestimmte Leute den Zugang 
zur Kunst? 

GRW: Wir wollten mit Hilfe dieses Containers im 
öffentlichen Raum die Hemmschwelle abbauen. 
Während unserer Ausstellung sind Leute hereinge-
kommen, die überhaupt nichts mit irgendeinem  
Galerie-Kontext zu tun gehabt haben. Das war uns 
von Anfang an wichtig. 

Wie kamt ihr auf die Idee zum Projekt Warteräume? 
Was war eure Intention?

RG: Der Ursprung war eine persönliche Neugier-
de für das Thema. Wir wollten uns von der breit  
diskutierten Flüchtlingsproblematik ein eigenes Bild 
machen. Wir wollten sehen, wie sich das in Tirol 
manifestiert. Wo leben diese Leute? Wie schaut es 
dort aus? Diese Fragen haben wir gleich in einem 
Projektkontext gesehen. Wir haben einen architek-
tur-soziologischen Ansatz gewählt. Dieser lag nicht 
darin, in Flüchtlingsheime zu gehen, um Schwach-
stellen aufzuzeigen, die es eventuell gibt. Sondern es 
ging vorerst einmal darum, alle Heime zu besuchen, 
möglichst die Gesamtheit abzudecken und dann 
Strukturen herauszuarbeiten. Wie wohnen die Leu-
te? Wo gibt es Unterschiede in den Heimen? Wie 
wirken sich diese Unterschiede auf das Zusammenle-
ben aus? Wie kann die Mehrheitsgesellschaft über-
haupt mit den Leuten in den Flüchtlingsheimen in 
Kontakt treten? Es gibt offenere Situationen – 
 architektonisch bedingt –, die es den Leuten einfa-
cher machen hinzugehen und in Austausch zu treten. 

Worin liegen hierbei die Unterschiede?
RG: Nimmt man zum Beispiel die Kaserne, han-

delt es sich dabei um einen Ort, der ursprünglich 
schon als abgeschotteter Bau konzipiert wurde. Es 
gibt dort kaum Orte des Treffens oder offene Orte, 
die von den BewohnerInnen frei definiert oder ge-
staltet werden können. Demgegenüber meint man 
bei der Containersiedlung zu Anfang, das sei be-
stimmt die schlimmere Wohnsituation. Wir haben 
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aber die Erfahrung gemacht, dass das eigentlich sehr 
gute Wohnsituationen sind, weil Siedlungsstrukturen 
geschaffen werden können, die ähnlich wie Dorf-
strukturen funktionieren. Die Mini-Wohnsituation, 
in der Flüchtlinge sind, ist das letzte Refugium, das 
sie selbst und selbstbestimmt gestalten können. Das 
funktioniert eben teilweise schlechter oder besser 
und kann durch Architektur verhindert oder unter-
stützt werden.

Diese architektur-soziologischen Hintergründe 
sind es, die wir betrachtet haben. Wie wirkt sich Ar-
chitektur auf das Zusammenleben aus? Das war der 
Fokus des Projekts.

Gab es Schwierigkeiten oder Hürden, die Flüchtlings-
heime zu besuchen?

GRW: Mittlerweile hat sich die organisatorische 
Struktur ein bisschen geändert: Früher waren die 
Flüchtlingsheime einfach eine Abteilung der Landes- 
regierung. Das ist jetzt ausgelagert worden in die 
Tiroler Sozialen Dienste. Derjenige, der damals zu-
ständig war, hat uns mit offenen Armen aufgenom-
men und hat uns definitiv alle Türen geöffnet. 

Gab es Kommunikationsschwierigkeiten mit den 
Flüchtlingen?

GRW: Sprachlich gab es schon ein paar Proble-
me. Da wir die Interviews nur auf Deutsch und 
Englisch gemacht haben, lagen die Sprachprobleme 
aber eher auf unserer Seite als auf jener der anderen. 

Natürlich wäre es interessant gewesen, wenn wir Farsi, Franzö-
sisch oder Russisch sprechen könnten. Wir haben uns aber von 
Anfang an klar dagegen entschieden, mit DolmetscherInnen zu 
arbeiten, weil wir die Sache mit leichtem Gepäck und kleinem 
Equipment machen wollten. 

RG: Wir haben überlegt, mit künstlichem Licht und einer 
zweiten Kamera zu arbeiten, haben uns dann dagegen entschie-
den. Natürlich ist die Ästhetik der Videos dadurch zurückge-
schraubt worden. Aber schlussendlich ist es uns darum gegan-
gen, die Menschen zu Wort kommen zu lassen und nicht ein von 
uns interpretiertes Bild der Räume zu zeigen. Die Fragen haben 
nicht auf die Fluchtgeschichten abgezielt oder auf die Herkunft, 
sondern auf die Wohnsituation vor Ort und wie sich diese aus-
wirkt. Insgesamt sind sechzig oder siebzig Interviews dabei her-
ausgekommen. Aus diesem stundenlangen Videomaterial konn-
ten wir wiederum Strukturen herausarbeiten, sodass thematische 
Cluster entstanden sind. 

Worüber wurde denn am meisten gesprochen? Gab es  
bestimmte Themen, die immer wieder auftauchten?

GRW: Der erste Arbeitstitel des Projekts war eigentlich Raum 
Macht Struktur. Aufgrund der Interviews und der angesprochenen 
Erfahrungen ist dann der Titel Warteräume entstanden „Warten“ 
war das alles überlagernde Thema dort. Sei es das Warten auf  
irgendeinen positiven oder negativen Bescheid, Warten auf den 
Postboten, der diesen Bescheid bringt, Warten auf den Deutsch- 
unterricht. Die Leute sind wirklich zum Warten verurteilt.

Also das Warten auf unbestimmte Zeit …
RG: Ja, genau, das macht es auch so schwierig für die Menschen.
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Wie waren eure emotionalen Erfahrungen bei diesem Projekt? 
Ich könnte mir vorstellen, dass die sehr persönlichen  
Geschichten der Interviewten einen auch sehr nachdenklich 
werden lassen.

GRW: Am extremsten war eigentlich der erste Tag. Da sind 
wir in einem Heim in Innsbruck, in der Rossau gewesen.  
Dort war das größte Problem, dass man immerzu versucht, poli-
tisch korrekt zu sein. Welche Fragen darf man stellen, welche 
nicht? Man setzt sich selbst immerzu Filter vor, damit man ja  
keine Fehler macht. Auch das Eindringen in die intimen privaten 
Räumlichkeiten war am Anfang schwierig.

RG: Mich haben die Situationen am meisten mitgenommen, 
wenn einem bewusst wird, welch enormes Potenzial manche  
dieser Menschen haben und nicht nützen können. 

Was war der schönste Moment für euch im Laufe der  
Projektarbeit?

RG: Das Tollste ist natürlich, wenn das Ding dann steht, wenn 
es im öffentlichen Raum ist und man sieht, wie die Leute darauf 
reagieren. Leute aus den Heimen haben sich das Ergebnis auch 
angeschaut. Das war schön für sie, weil sie sich selbst als Person 
sehen können, der zugehört wird. Toll finde ich auch, wenn es 
GegnerInnen gibt (schmunzelt) – solche, die sagen, dass sei alles 
schlecht. Die sind wichtig. Die meisten regen sich über Banalitä-
ten auf, warum man für so etwas Geld ausgeben würde und der-
gleichen. Kontroverse Diskussionen finde ich gut. Uns hätte ja 
nichts Besseres passieren können, als einen Diskurs anzuregen 
und einen Ort zu schaffen, der diese Möglichkeit bietet.

GRW: Ich habe am Anfang Bedenken gehabt, dass sich gewisse 
Leute an dem Container abreagieren könnten. Das ist zum Glück 

überhaupt nicht passiert. Und diese Tatsache hat 
mich sehr gefreut. Die Diskussionen sind alle auf ei-
nem gewissen Niveau abgelaufen, mit dem man leben 
konnte. Es gab keine komischen irrationalen Aggres-
sionen gegen das Projekt. 

Habt ihr den Standort des Containers bewusst ge-
wählt?

GRW: Ursprünglich sollte der Container ab dem 
26. Oktober auf dem Landhausplatz stehen. Das  
Datum ist deshalb so wichtig, weil es der National-
feiertag mit seinem ganzen Brimborium ist. Das 
Bundesheer, das aufmarschiert, Volksfeststimmung. 
Wir wollten die Bevölkerung in dieser Stimmung 
mit dieser unserer Sache konfrontieren. Dass das 
nicht funktioniert hat, lag offiziell am mangelnden 
Platzangebot.

Im Endeffekt haben wir das Projekt dann über die 
Stadt Innsbruck gemacht, und die hat uns den Platz 
vor dem Landestheater angeboten. Am Ende waren 
wir glücklich über diesen Standort. 

RG: Im Nachhinein war es sogar der bessere 
Platz, vor allem wegen der höheren Publikumsfre-
quenz – und auch symbolisch: ein Platz zwischen 
den ganzen Prunkbauten gelegen. Ein Container als 
Symbol für die Fluchtthematik und den temporären 
Transport steht zwischen Hofburg, Landestheater 
und Hofkirche.
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Wolfgang Tragseiler
love sequences

wolfgang tragseilers temporäre intervention love sequences bescherte den Passantinnen in der innsbrucker fußgängerzone 
Maria-theresien-straße auf höhe der buchhandlung tyrolia von 30. Januar bis 10. februar 2015 täglich von einbruch  
der dunkelheit bis 22 uhr magische Momente.

zwei willkürlich ausgewählte Personen, die sich auf dem gehsteig aufeinander zubewegten, durchlebten den genuss  
filmischer liebe mit einem fremden gegenüber. wie aus hollywoodfilmen bekannt, wurde durch sich in der intensität steigernde 
licht- und soundregie großes gefühl suggeriert, das ein überhöhtes idealbild erzeugte. Auf witzige Art und weise verdeutlichte 
love sequences die diskrepanz zwischen realität und fiktion. 

Interview mit Wolfgang Tragseiler
das interview wurde am 13. Januar 2014 vor der realisierung  
von nh und JY geführt.

Du bist ursprünglich aus Hall in Tirol und bist mit 15 Jahren 
nach Linz übersiedelt. Seit 2009 lebst du in Wien. Wann hast 
du begonnen, als Künstler tätig zu sein?

Das ist eine schwierige Frage. Ich fing 2003 an, Bildhauerei 
und Transmedialer Raum zu studieren, aber ich kann nicht  
genau sagen, wo der Übergang war. Wo hört man auf, Student 
zu sein? Und (ab) wann ist man Künstler?

Was waren deine bisherigen künstlerischen Arbeiten?
Ich habe bis vor kurzem mit Nora Kurzweil und Daniel  

Massow die Künstlergruppe Martin & The evil eyes of Nur ge-
habt, mit der wir hauptsächlich Performances gemacht haben. 

Wir haben Superstars kreiert, die in Wirklichkeit 
nichts können, das Scheitern benutzten wir als  
Strategie, um uns mit Männlichkeitsbild, Starmecha-
nismen und Emanzipation auseinanderzusetzen.

Hattest du schon mehrere Arbeiten im öffentlichen 
Raum und was findest du interessant an Kunst im 
öffentlichen Raum?

Was ich am besten finde am öffentlichen Raum, 
ist, dass man nicht in der Galerie ist, sondern dass es 
eigentlich jeden erwischen kann. Das finde ich beim 
Projekt love sequences sehr schön. Es ist nicht nur das 
Kulturpublikum, das ins Museum geht. Vor allem 
love sequences schnappt sich die Menschen aus der 
Menge und sagt: „Du bist jetzt dabei.“ Ich finde es 
sehr interessant, wenn die Kunst in den öffentlichen 
Raum geht und die Menschen direkt anspricht.
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Wie bist du auf die Idee zu deinem Projekt love 
sequences gekommen?

Ich habe das Buch Ästhetik der Interpassivität von 
Robert Pfaller gelesen. In dem Buch prägt Pfaller 
den Begriff der Interpassivität als Gegenbegriff zur  
Interaktivität. Pfaller meinte, dass wir in einer inter- 
passiven Welt leben, weil die Maschinen den unan-
genehmen (!) Teil unseres Lebens übernehmen und 
die Aufgaben des Menschen immer weniger werden. 
Beim Lesen dieses Buches bin ich auf die Idee ge-
kommen.

Was sind deine Erwartungen?
Ich erwarte mir, dass PassantInnen den öffent- 

lichen Raum auch als Begegnungsraum erleben und 
einen kurzen Moment von der Situation irritiert 
sind. Und ich hoffe, dass die eine oder der andere 
über ihre Vorstellung von Liebe nachdenkt. Der  
Aspekt der Überwachung und der technischen 
Möglichkeit, was sehr versteckt oder auch verspielt 
im Hintergrund ein Thema von love sequences ist, ist 
mir natürlich ein großes Anliegen. Ob Menschen 
dies herauslesen, kann ich noch nicht einschätzen.

Was passiert, wenn man love sequences erlebt?
Wie bei Liebesszenen in Filmen, die meistens 

sehr ähnlich aufgebaut sind, gehen zwei PassantIn-
nen aneinander vorbei, und während sie das tun, 
leuchten zwei Scheinwerfer auf sie und dazu gibt es 
romantische Musik. Der Effekt steigert sich, je  
näher sich die zwei Personen kommen. Dieser Mo-

ment, den es in Wirklichkeit nicht gibt, löst zumindest bei mir 
Gefühle aus. Die technische Ausstattung von Film kann das  
Gefühl „Liebe“ darstellen, aber es bleibt immer Fiktion. Das  
natürliche Gefühl der Liebe ist irgendwie nicht greifbar. Des- 
wegen glaube ich, dass dieses Setting total konditioniert ist und 
wir eigentlich darauf getrimmt worden sind. Diesen Moment 
transferiere ich in den öffentlichen Raum.

Es ist ein Spiel mit diesem Gefühl, eine Art „maschineller 
Amor“, wie ich es nenne. Die Technik macht das völlig autonom 
und es wird niemand steuern. Die Grundidee von der Interpassi-
vität wird umgedreht und eine Maschine zwingt zwei Menschen 
ein bisschen dazu, diesen Moment zu haben.

Wie denkst du, werden die meisten reagieren?
Ich hoffe doch, dass ich dadurch den Ansatz eines Prozesses 

bewirken kann. Vielleicht passiert es ja wirklich, dass Personen 
dadurch ins Gespräch kommen. 

An wie vielen Tagen findet love sequences statt?
An zehn Tagen, immer abends, sobald die Sonne untergeht. 

Wird das Geschehen in den zehn Tagen dokumentiert?
Ja, wir wollen eine Dokumentation darüber machen. Ich hoffe, 

dass es auch Menschen geben wird, die stehen bleiben und  
Interesse haben oder das Geschehen von weiter weg beobachten.

Wäre es etwas anderes, das Projekt im Frühling oder im  
Sommer durchzuführen?

Ich finde es im Winter schöner, weil der Kontrast – also das 
Licht – stärker ist, weil es die dunkle Jahreszeit ist.

Wie wird das Projekt verwirklicht?
Es wird ein eigenes Programm für die Arbeit geschrieben.
 

Hast du das selbst gemacht oder arbeitest du mit jemandem 
zusammen?

Nein, love sequences ist eine Kooperation mit Struck und  
Concept Solution. Struck, ein Designstudio, das ganz viel live  
tracking macht, übernimmt die Programmierung und Concept  
Solution ist eine Eventtechnik-Firma.

Love sequences deckt mehrere Bereiche ab: Es gibt diesen 
schönen Moment, nach dem man sich sehnt. Da gibt es einen 
ganz schönen Satz im Film Schlaflos in Seattle, in dem Maggie, 
die Freundin der weiblichen Hauptfigur Annie, die sich in Tom 
Hanks verliebt, sagt: „Du willst nicht lieben, sondern lieben wie 
im Film.“ Ich finde, meine Arbeit spielt auch ganz stark mit  
diesem Moment. Diese Szenen sind immer so übertrieben dar- 
gestellt und nicht mit der Realität zu vergleichen.

Auf der anderen Seite gibt es diesen „maschinellen Amor“, 
der quasi die Menschen, die aufeinander zugehen, registriert und 
beginnt, den Moment zu erzeugen. Wenn man ehrlich ist, kann 
man sagen, dass das auf Überwachungstechniken zurückgeht. Es 
ist eine Maschine, die ganz ohne emotionale, geschlechtliche 
oder ästhetische Entscheidungen handelt, was ich sehr gut finde. 
Das dauert zwar nur zehn Sekunden, aber in dieser Zeit bist du 
dem ausgeliefert. Die Scheinwerfer gehen mit den Personen mit. 
Das heißt, du bist in dem Moment auf einer Bühne und im Ram-
penlicht. Ich glaube, dass das schon auch unangenehm sein kann. 

Das Schlimmste, was passieren kann, ist, dass die Leute be-
ginnen, einen Bogen um die Installation zu machen, um ihr aus 
dem Weg zu gehen. Deswegen ist es gut, dass es nicht länger als 
zehn Tage dauert. Dieses romantische Setting, wie es in Filmen 

und Medien vorkommt, ist eigentlich relativ jung. 
Das gibt es wahrscheinlich erst seit hundert Jahren. 
Davor wurde man verheiratet, und wenn man Glück 
hatte, verliebte man sich in den Ehepartner oder die 
Ehepartnerin. Ich glaube, dass Film und Medien 
sehr stark prägend sind, was die Liebe betrifft und 
wie Liebe zu funktionieren hat, was relevant ist und 
was Sehnsucht bedeutet. Das ist nicht schlecht,  
sondern kann auch schön sein. Aber es ist sehr stark 
konstruiert. Das Buch Der Konsum der Romantik von 
Eva Illouz behandelt diese Thematik. Eva Illouz  
beschreibt, wie die heutige Romantik sehr stark mit 
Konsum verbunden ist und wie sie erst aufleben 
konnte, seit es Massenproduktion und Werbung 
gibt. Allerdings wertet sie das nicht, da wir in einer 
Situation sind, in der wir es uns leisten können, zum 
Beispiel romantisch essen zu gehen. 

Bei meinem Projekt will ich nicht mehr als die 
Leute anstupsen, sich einmal in so ein romantisches 
Setting zu stellen und darüber nachzudenken.

Gibt es in deinem Projekt eigentlich einen Wider-
spruch zur „klassischen“ Romantik?

Love sequences wird nur in den wenigsten Fällen  
romantisch sein. Die Installation spielt mit der  
Romantik, aber nur mit unserer heutigen medialen 
Romantik. Die klassische Romantik – die vorwie-
gend den Reichen vorbehalten war – hat für mich 
viel mehr etwas Verträumtes und Unstillbares an 
sich. Dazu steht das schnelle Glücksversprechen  
natürlich im Widerspruch.
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Das heißt, es soll einen Kontrast zur Idealvorstel-
lung des Romantischen, wie sie in gegenwärtigen 
Medien dargestellt wird, geben?

Das Projekt soll mit dieser Vorstellung spielen.

Wie, meinst du, sieht „Liebe“ und wie man sich  
verliebt, in der Realität aus?

In den Filmen ist es oft so, dass der Film endet, 
bevor die Beziehung wirklich beginnt. Es wird nur 
die anfängliche Leidenschaft dargestellt und da-
durch verzehren sie sich. Jede/r, die/der schon ein-
mal in einer Beziehung war, weiß, dass irgendwann 
der Alltag einsetzt und dass das sehr anstrengend 
sein kann. Ich glaube, dass das „Verliebtsein“ auch 
durch „Liebe auf den ersten Blick“ passieren kann. 
Die meisten Menschen verlieben sich wahrschein-
lich, indem sie mehr Zeit miteinander verbringen. 
Aber Filme spielen oft mit dem Phänomen des 
„Sich-auf-den-ersten-Blick-Verliebens“. 

Ist das Projekt im öffentlichen Raum angesiedelt, 
weil es genau auf diesen Aspekt anspielt? Weil  
im Privaten Liebe eine tiefgründigere Bedeutung 
bekommen würde, wie es auch in der Realität der 
Fall ist? 

Ja, es ist schon auch aus diesem Grund im öffent-
lichen Raum. Wenn man Filme zu analysieren be-
ginnt, merkt man, dass diese Begegnungssituationen 

total absurd sind, weil sie hochgeschaukelt und dramaturgisch 
„interessanter“ dargestellt werden. 

Behandelst du auch in anderen Arbeiten das Thema Liebe?
Ja, ich habe eine Videoarbeit, Happy End, ich warte (2013), in 

der ich die Begegnungsszene aus dem Film Pretty Woman vom 
Fernseher abfotografierte und Julia Roberts als Vivien, herausre-
tuschiert habe. Die Fotos hab ich lebensgroß auf eine Kulisse re-
tuschiert und diese am Gehsteig aufgestellt. Ich selbst ging  
anstelle von Vivien vor der Kulisse auf und ab und wartete auf 
mein großes Glück.

Gab es bisher Schwierigkeiten bei der Planungsphase zu love 
sequences?

Ich muss zugeben, dass es eigentlich wahnsinnig gut läuft und 
ich sehr positiv überrascht bin, wie offen und interessiert alle 
eingestellt sind.

Denkst du, dass man aufgrund der Vorstellung von Liebe, die  
in Filmen dargestellt wird, im realen Leben enttäuscht werden 
kann, wenn es sich dramaturgisch nicht genauso abspielt?

Ja. Es gibt eine Studie von Psychologie-Studierenden einer 
amerikanischen Universität, die Leute nach ihrem Filmverhalten 
und ihrem Liebesleben gefragt haben. Dabei ist ganz klar her-
ausgekommen, dass Menschen, die viele Liebesfilme anschauen, 
unglücklicher in ihrem Liebesleben sind. 
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knowbotiq
Christian Hübler / Yvonne Wilhelm

The Secret Life of Algorithmic Plants
das Projekt The Secret Life of Algorithmic Plants war 
ein intervention in die visuellen Ordnungen der groß-
bäuerlichen Agrarlandschaften rund um innsbruck, auf 
den thaurer feldern, die von 13. bis 27. februar 2016 
stattfand. hier bedecken während eines großen teils 
des Jahres lichtspeichernde und unkrautvernichtende 
Agrarfolien riesige landwirtschaftliche flächen, unter 
denen saatgut und setzlinge bei temperaturen von bis 
zu 40 grad beschleunigt gedeihen. landarbeiterinnen 
und erntehelferinnen arbeiten zwischen den rhythmen 
der Agrarmaschinen und den abstrakten, unendlich 
weit gekerbten folien-formationen.

Knowbotiq überzog ein 100 Meter langes landwirt-
schaftliches feld mit digital bedruckten Agrarfolien 

und brachte so andere visuelle narrationen und codierungen in 
diese folien-landschaften ein: arbeitende Körper, chimären aus 
tierischen und pflanzlichen wesen, animistische technologien und 
historische und zukünftige Atmosphären. diese visuellen tableaus 
skizzieren eine fiktive landschaft tirols, die nicht mehr alleine durch 
die menschliche erfahrung, sondern vermehrt auch durch maschi-
nelle und algorithmische logiken bestimmt wird.

in einer eröffnungsperformance am 13. februar 2016 wurden die 
folien von knowbotiq auf ein thaurer feld aufgezogen. dJ raw  
forest und der tänzer idrissa Apunda aktivierten zusammen mit den 
fiktiven figuren Kotomisi und blackghillie live das sensible Verhältnis 
von landschaft, menschlicher/maschineller Arbeit und Agrar-tech-
nologien auf der Ackerfläche.

Interview mit Yvonne Wilhelm von knowbotiq
am 13. februar 2016 von nh 

Yvonne, was war die Idee hinter eurem Projekt?
Wir haben den Auftrag zur „Kunst in der Landschaft“ wört-

lich genommen, weil wir schon in früheren Projekten intensiv zu 
Landschaft, zu Körper und Nicht-Körper gearbeitet haben.  
Dieses Projekt heißt The Secret Life of Algorithmic Plants und ist 
auf die spezifische Landschaft in Tirol fokussiert. In den letzten 
Jahren waren wir immer wieder vor Ort und stellten fest, dass 
uns weniger die touristische Landschaft der Berge, der Wälder, 
der Wiesen beeindruckt hat, sondern die Agrarflächen, Gebäude 
und Geräte der Landwirtschaft. Und was zu den unterschied-
lichsten Jahreszeiten sehr präsent ist, sind die weißen, riesige 
Flächen bedeckenden Agrarfolien. Was uns beschäftigt hat, war 
die Abwesenheit der arbeitenden Körper auf den Feldern, wo 
doch gerade in Tirol der Bauer und das identitäre Verhältnis zur 
Natur, zum Agrarprodukt so stark beworben wird. Und wir frag-
ten uns, wie weit die industrielle, ausbeutende Landwirtschaft, 
wie man sie von Holland oder Südspanien kennt, auch hier gültig 
ist. Wenn man etwas recherchiert, stößt man schnell auf Artikel 
über Probleme mit ErntehelferInnen, über die schwindende Bio-
diversität und die politischen Phänomene aus den Flurbereini-
gungen. In der Landschaft selbst nimmt man diese Diskurse je-
doch kaum wahr. Eine Frage, die uns deshalb sehr beschäftigt, 

ist: Wer bestimmt, was sichtbar ist? Warum verbin-
den wir mit dem Begriff „Tirol“ die Berge, den  
blauen Himmel, die gute Luft und – ohne es despek-
tierlich zu meinen – das Kleinbauerntum, das Brauch-
tum, eine Genussregion. Wer bestimmt, was sich als 
„Tirol“ repräsentieren darf und was sich nicht reprä-
sentieren darf? In unsere Recherchen bezogen wir 
das Internet sehr stark mit ein. In dem Zeitraum, in 
dem wir online recherchierten, wurden zum Beispiel 
drei neue touristische Tirol-Websites aufgeschaltet, 
die sich in Inhalt und Gestaltung kaum unterschei-
den. Früher hat man sich bei der Planung einer Rei-
se im Vorfeld durch Erzählungen oder Reiseführer 
informiert, heute ruft man Google Maps, Street 
View und Websites der Tourismusbüros und Event- 
agenturen auf und schaut sich alles genau an, bevor 
man losfährt. Wenn man dann vor Ort ist, scheint 
einem alles seltsam vertraut. 

Aber wodurch wird dieses „Wiedererkennen“  
geprägt und welche Instanzen bestimmen dieses 
emphatische Repertoire, das hier wieder aufgerufen 
wird?
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Die Agrarfolien passen eben nicht in das romanti-
sche Bergweltbild …

Genau. Trotzdem ist es verrückt, dass es irgend-
wie dazugehörig scheint: Man akzeptiert, mit wel-
cher großen Geste in die Landschaft eingegriffen 
wird. Keiner sagt: „Was ist denn das? Ihr verschan-
delt unsere Landschaft, die mit viel Imagepflege 
aufgebaut wird.“ Man merkt, das sind zwei große 
Kräfte, zwei Megaplayer, die das Konstrukt „Tirol“ 
mitbestimmen: die Agrarwirtschaft und die Touris-
musindustrie.

Beide benutzen als ästhetisch-sinnliche Kompo-
nente in der öffentlichen Wahrnehmung (durch 
Printmedien und analoge wie digitale Werbung) die 
sogenannte „gottgegebene Natur“, die wir scheinbar 
so respektieren und verehren. Und beide nutzen sie 
zur Aufrechterhaltung einer ökonomischen Ökolo-
gie – mit den Regeln der Optimierung und der  
wirtschaftlichen Effizienz. Wenn man recherchiert, 
entdeckt man, wie viele österreichische Hightech- 
Agrarlabors zur Bodenanalyse es gibt, wie viele Ver-
mittlungsstellen für ErntehelferInnen und wie viele 
Tiroler Saatgut- und Landmaschinenhersteller.  
Einer davon besitzt sogar einen eigenen TV-Kanal, 
der vollcomputerisierte Hochleistungstraktoren 
mit den gleichen ästhetischen Verkaufsstrategien 
anbietet wie die Autohändler Luxuslimousinen für 
den städtischen Kontext. Und es wird deutlich, das 
ist nur ein minimal kleiner Teil, den man als Laie 
auffinden und decodieren kann.

Hat es denn etwas Beängstigendes, beispielsweise 
die stete Ausbreitung der Automatisierung?

Was heißt beängstigend? Natürlich kann man  
sagen, früher war alles besser. Aber die Entwicklung 
lässt sich eben nicht aufhalten. Österreich ist Teil der 
EU und so zum Beispiel Teil der Subventionsförde-
rungen. Somit kann Österreich oder Tirol oder 
Innsbruck gar nicht unabhängig agieren. Es existiert 
kein lokales Idyll mehr von früher, und dorthin zu-
rückzukehren, ist nicht möglich. Jedes einzelne Feld 
in Thaur ist Teil einer globalisierten, wettbewerbsori-
entierten Wirtschaft. Und ehrlich gesagt, zu der Sub-
sistenzwirtschaft der Kleinbauern, die auf der un- 
bezahlten Arbeit vor allem der weiblichen Familien- 
mitglieder basiert, kann und will wohl keiner wirk-
lich zurück? Und wie die Errungenschaften des Ur-
ban Gardening oder der vertikalen Landwirtschaft  
in Zukunft auch die Agrarökonomie und das Land-
schaftsbild Tirols verändern, wird sich noch zeigen.

Dennoch gibt es eine Art Bio-Tendenz. Ist das nicht 
ein Schritt zurück Richtung „früher“?

Die gibt es, aber die Herstellung ist genauso  
industriell. Das Idyll von unberührter Natur – man 
lässt etwas auf dem Feld oder im Garten wachsen, 

ohne es zu beeinflussen –, das gibt es nicht mehr. Die Subsistenz- 
wirtschaft ist nicht mehr möglich bei der großen Frage: Wie 
kann man bei einer stetig wachsenden Bevölkerung in Zukunft 
die Menschen ernähren?

Auf der anderen Seite gibt es die absolute Überproduktion.  
Tonnen an Lebensmitteln landen im Müll.

Das liegt unter anderem auch an der EU-Agrarpolitik. Auch 
hier: Bauern haben uns erzählt, dass sie zwar hier produzieren, 
aber nicht mehr mit den Billigimporten mithalten können. 
Selbst wenn sie wollten, liegt es doch zum großen Teil auch an 
den VerbraucherInnen, die mehr und mehr das Billigste kaufen 
wollen oder auch müssen, weil sie sich das „Genussgemüse“ 
nicht leisten können. Es sind nicht immer die LandwirtInnen die 
„Bösen“ – es liegt sowohl an übergeordneten geopolitischen  
Interessen der Agrarkonzerne als auch am unbewussten KäuferIn-
nenverhalten der EndverbraucherInnen.

Habt ihr euch mit Bäuerinnen und Bauern unterhalten?
Ja, auch mit verschiedenen Grünen-PolitikerInnen, Soziolo- 

gInnen und ErnährungsexpertInnen. Es geht aber auch darum, 
die EndverbraucherInnen zu sensibilisieren, dass sie an diesem 
Kreislauf genauso beteiligt sind. Unsere Visualisierungen sollen 
aufzeigen, dass man nicht einfach in der „Natur“ spazieren geht, 
sondern Teil einer hochindustrialisierten Landschaft ist. Das 
Verhältnis zur Erde, im Deutschen ist ja sowohl der Planet als 
auch die „Ackerkrume“ damit gemeint, ist gespalten, weil es zu-
nehmend ein ökonomisches und weniger ein ästhetisches Ver-
hältnis thematisiert. Wir wollen das nicht anklagen, sondern für 
die Entfremdung sensibilisieren und sagen: Schaut doch mal hin! 
Man kann das weiterführen und fragen: Vielleicht seht ihr nur 
das, was ihr sehen wollt? Und Letzteres habt ihr vielleicht nicht 
selbst bestimmt?

Wie kamt ihr auf die Idee mit der riesigen bedruckten Folie?
Wir wollten in die Landschaft einschreiben, was man in der 

Landschaft nicht sieht, nicht sehen kann, was aber ein Teil von 
ihr ist. Da drängten sich die großen weißen Flächen der Agrar- 
folien als Trägermaterial geradezu auf.

Wie seid ihr an diese Fläche herangekommen? Man könnte 
sich vorstellen, dass vielleicht nicht jeder Bauer bereit dazu ist, 
seine Agrarfläche für ein Kunstprojekt zur Verfügung zu stellen.

Einheimische PolitikerInnen haben uns dabei sehr geholfen. 
Es ist nicht unsere Ebene, dass wir den LandwirtInnen nur ans 
Bein pinkeln wollen. Das haben wir auch so vermittelt.

Gab es eher Goodwill?
Das auch nicht. Es gibt schon kritische Punkte, was zum Bei-

spiel die Arbeit der ErntehelferInnen betrifft. Und wir haben 
auch darauf bestanden, dass wir die nicht unerwähnt lassen wollen.

Was wollt ihr damit erreichen?
Wenn du Kunst im öffentlichen Raum machst, erwarten alle, 

dass du den Leuten etwas Wissenswertes mitgibst. Gegen diesen 
pädagogischen Anspruch wehren wir uns jedoch. Es ist wie die 
Kartografie der Landschaft – da ist auch nicht jedes Element  
verständlich. Das Wichtigste ist, zu sensibilisieren und nicht zu 
belehren. 

Wie bist du zur Kunst gekommen? Hattest du vielleicht als Kind 
schon den Wunsch, Künstlerin zu werden? Gab es eventuell ein 
Schlüsselerlebnis?

Das ist eine komische Frage. (lacht) Die hat mir, glaube ich, 
noch nie jemand gestellt. Ich bin zwar auf dem Land aufgewach-
sen, aber auch dort gehörte Kunst zum bildungsbürgerlichen 
Kanon dazu. Ich bin auch irgendwie so erzogen worden, dass 
Kunst etwas Wichtiges ist, mit dem man was bewirken kann. 
Und auch für Christian Hübler, der eher vom Theater kommt, 
war und ist Kunst etwas, mit dem man was problematisieren, 
verhandeln und vielleicht ein wenig intervenieren kann.

Macht ihr denn auch Kunst für White Cubes?
Nein, kaum. Wir haben gemerkt, dass das für uns 

nicht funktioniert. Du kannst per Kalkül ein/e gute/r 
KünstlerIn werden, die/der gut verkauft, einfach  
weil du dich in das System hineinbegibst und dir die 
Regeln und Codes aneignest. Wenn du diese bedie-
nen kannst, kannst du meist auch relativ gut verkau-
fen. Das hat uns nie interessiert, und von dem her 
war immer klar, das wir innerhalb der Triade Atelier – 
Galerist – Sammler nicht funktionieren können und 
wollen. Man muss aber auch ehrlichweise sagen, dass 
uns unsere Lehrposition an der Kunsthochschule in 
Zürich auch ermöglicht, uns dem Kunstmarkt zu 
entziehen.

Für uns wird es da interessant, wo man Kunst als 
Befragung des Politischen, des Öffentlichen nutzen 
kann. Das wird immer wichtiger, denn wer mischt 
sich denn heute noch ein? Es kommen PhilosophIn-
nen, PolitikerInnen, SoziologInnen, Natur- und 
GeisteswissenschaftlerInnen aller Art an die Kunst-
hochschule/-akademie und sagen: „Bei euch finden 
die spannenden, aktuellen Diskurse statt, ihr seid  
offen dafür, unorthodoxe und unbequeme Fragen zu 
stellen und zu diskutieren.“ Die Kunsthochschule/ 
-akademie verbindet theoretischen Akademismus 
und das Spielerisch-Explorative der Kunst und er-
möglicht uns als knowbotiq, aber auch anderen, ein 
virales Verhandeln zum Beispiel des Ästhetischen 
und dessen Rolle in der Produktion des Realen. Als 
KünstlerInnen praktizieren wir dies, wie im Falle 
dieses Kunstprojekts in der Landschaft Tirols – eben 
auch direkt vor Ort.

Oft gibt es das Gefühl, dass Kunst etwas Elitäres  
ist, dass man sich auskennen muss und somit ein 
bestimmter Kreis ausgeschlossen ist.

Das ist auch so. Aber es gibt Abstufungen. Du 
gehst ja auch nicht zu einem Rugbyspiel und willst 
das Spiel verstehen, ohne die Regeln zu kennen. 
Wenn ich die Regeln nicht weiß, muss ich sie halt 
vorher lesen. Sonst erschließt sich mir das Spiel 
nicht. Das gilt auch für die Kunst. Natürlich muss  
es auch nicht so sein, dass man vier Jahre studiert  
haben muss, um zu verstehen, was die/der KünstlerIn 
ausdrücken will. An sich bin ich der Meinung, dass 
man offen sein muss, dass man sich hineinbegeben 
muss und sich eingestehen können muss: „Okay,  
da muss ich mich unter Umständen ein bisschen ein-
lesen.“ Aber die für mich interessante Kunst bietet  
ja zumeist beides an: einen affektiven, sinnlichen  
Zugang und eine mögliche Verbundenheit mit dem 
künstlerischen Projekt, die einen über das Nach- 
wirken und Nachdenken, über das zusätzlich Re-
cherchieren und Diskutieren noch länger beschäftigt. 
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Kunstpavillon, Tiroler Künstlerschaft, Innsbruck  
→ Ruben Aubrecht, Michaela Frühwirth, Martin Gabriel und  
Micha Payer, Galerie im Traklhaus, Salzburg  
→ Please Be Patient, AC Institute, New York 
2009 → Anonyme Zeichner N°10, Kunstraum Kreuzberg /  
Bethanien, Berlin → Labyrinth 09 – Writings and Observations, 
Botkyrka Konsthall, Tumba (SE)  
→ The Peephole Approach to Artist Couples, Sezession  
Wichtelgasse, Wien → Ostrale ’09, Zentrum für zeitgenössische 
Kunst, Dresden → Print Matters, General Store at Chauvel  
Cinema, Sydney → Visions in the Nunnery, The Nunnery 
 Gallery, London 
2008 Am Sprung, OK Center for Contemporary Art, Linz 
2007 → Intervention, Fieldgate Gallery, London  
→ un_space, MAK Contemporary Art Tower, Wien 

 

Klaus auderer

geboren 1968 in Ehenbichl, Österreich
1996 – 2002 Akademie der Bildenden Künste München 
Bildhauerei bei James Reineking, Malerei und Grafik bei  
Günther Förg, Fotografie bei Dieter Rehm
1998 Sommer Akademie Salzburg – Video, Valie Export
2002 – 2003 Bezalel Academy Of Arts And Design, Jerusalem,  
Tel Aviv; Postgraduated Programm, Tel Aviv, Moshe Ninio

einzelausstellungen (Auswahl):
2015 → Bodymatic, Galerie Gefängnis le carceri, Kaltern (IT),  
mit Peter Senoner 
2013 → Gondwana Airlines, Knust x Kunz, München
2011 → Psychoplasma II, Galerie Dana Charkasi, Wien 
2010 → Psychoplasma I, Galerie Dana Charkasi, Wien
2009 → Viennafair, Galerie Dana Charkasi, Wien, mit Karl Karner
2008 → The Towers of Silence, Kunsthalle Wien
→ A Live Behind Mirrors, Galerie Dana Charkasi, Wien
2007 → Somewhere, Galleria Photoforum, Bozen (IT) 
2006 → Reality Works, Neue Galerie Dachau (DE)  
→ This Time For Real, Galerie Christine Mayer, München   
→ Happyland, Open Space, Art Cologne, Galerie Christine Mayer
2004 → For Sale, Galerie Neues Problem, Berlin, mit Ulrich Hakel
→ Brainfucked And Happy, Kunstraum Innsbruck, mit Ulrich Hakel
2003 → Embassy of Israpalestine, Bagdad, Bezalel Gallery,  
Tel Aviv → Psychosocial Landscape Central Europe, Middle East,  
Austrian Cultural Forum, Tel Aviv 
2002 → Galerie Christine Mayer, München, mit Esther Stocker
2000 → Leitkultur, Akademiegalerie, München, mit Martin Kreijci

Gruppenausstellungen (Auswahl):
2015 → Lonely Islands, Knust x Kunz, München  
→ So eine haette ich auch gern., Städtische Galerie im   
Lehnbachhaus, München
2014 → Tirol – München, Tiroler Landesmuseum Ferdinandeum,  
Innsbruck
2012 → Utopie Gesamtkunstwerk,  21er Haus, Wien 

2011 → Außer Haus, Kunstverein Heidelberg  
→ Deepdigdug, Galerie K4, München → Ars Apocalipsis,  
Kunstverein Kreis Güthersloh
2010 → Love and Friendship in the Nuclear Age, Galerie Dana 
Charkasi, Wien →  Videorama, Zacheta Galeria of National Art, 
Warschau → Center for Contemporary  Art, Tel Aviv  
→ Der Kunstverein, Hamburg  → Edith Russ Haus für  
Medienkunst,  Oldenburg → ParaSite Art Space, Hong Kong  
→ Lalit Kala Academy, Neu-Delhi →  Multimedia Art Museum, 
Moskau → Museum der Moderne, Salzburg → Museum of   
Contemporary Art, Zagreb → Ullens Center for Contemporary Art, 
Peking
2009 → Aperitivo Industriale, Weltraum, München   
→ Lord Wink. Award, Art Suemer, Istanbul  
→ Videorama, Kunsthalle Wien, Austrian Cultural Forum New York 
→ Defending Our Values, Andratx Art Foundation, Mallorca 
2008 → Favoriten 08, Städtische Galerie Im Lehnbachhaus,  
München → Toy Void, Münchner Kammerspiele, München
2007 → Open Space, Galerie Christine Mayer, Art Cologne, Köln
→ La Boum III, Galeria Programm, Galeria XX1, Galeria M2,  
Warschau → Rainbow Soldier Liquid Heart, Stadturmgalerie, 
Innsbruck → Sculptures By ..., Galerie Christine Mayer, München
2006 → Herr Winkelmann Stipendium, Atelier Barer Str.46, 
München → Tirol 06, Künstlerhaus Büchsenhausen, Innsbruck 
→ Ca. 2500 Quadratmeter ..., Kaufhaus Tyrol, Innsbruck 
2005 → OK-Videobiennial, National Gallery Of Indonesia, Jakarta
→ Taxi To Baghdad, Institute Française/Goethe Institut, Ramallah
2004 → Victory, Addictlab, Brüssel  → Made In Tyrol, Kunstraum 
Innsbruck 
2003 → Independence, South Gallery, London  
→ Prototypen, Kunstverein Salzburg 
2002 → Just Friends, Domagk, München 
2001 → Satelliten, Galerie Sabine Knust, München
2000 → INS Haus der Kunst, Haus der Kunst, München 
→ Videooutput, Galerie 5020, Salzburg   
→ Air Art, EADS Art Award, Villa Kampfmeier, Potsdam 

 

alfredo BarsuGlia

1980 geboren in Graz, lebt und arbeitet in Wien

stipendien / Preise (Auswahl)
2014 Atelierstipendium des Bundeskanzleramt Kunst  
und Kultur, Rom
2013 Theodor-Körner-Preis der Stadt Wien, Wien
2012 Artist in Residence der Stadt Judenburg
2011 → Walter Koschatzky Anerkennungspreis, Wien 
→ Hospiz Kunstpreis, Kunsthalle arlberg1800, St. Christoph  
am Arlberg
2010 → Humanic-Preis, Graz (Kunstförderpreis Land Steiermark); 
→ Auslandsstipendium des Landes Steiermark, New York
2008 Joshua Tree Highlands Artist Residency, Joshua Tree (CA)
2007 Kunstförderungspreis der Stadt Graz
2006 MAK Artists and Architects-in-Residence Program, Los Angeles

Maria aNWaNder
www.maria-anwander.net

1980 geboren in Bregenz, lebt in Berlin
2002 – 2003 Theater-/Film- und Medienwissenschaften,  
Universität Wien
2003 – 2008 Akademie der bildenden Künste Wien

stipendien / Preise (Auswahl)
2015 Internationaler Kunstpreis des Landes Vorarlberg
2015 Cité Internationale des Arts Paris, Stipendium des BKA
2014 Aufenthaltsstipendium 18th Street, Los Angeles
2013 Preis der Darmstädter Sezession
2012 Casino Luxemburg
2012 Hospiz Kunstpreis, St. Christoph am Arlberg
2011 Startstipendium BMUKK (grant) 
2010 Harlem Studio Fellowship von MontrasioArte, New York
2010 Alexander Reznikov Preis, Wien (AT/RU)
2008 Austauschstipendium Fundación Bilbao Arte und Kunsthaus  
Bregenz, Bilbao (ES/AT)

einzelausstellungen (Auswahl)
2015 → Exploiting the Creative Crisis, O. T. Raum für aktuelle 
Kunst, Luzern → an artist is an artist is an artist is a female artist, 
steirischer herbst, the smallest gallery, Graz 
2014 → In a Certain State of Uncertainty, Kunst Halle Sankt  
Gallen, St. Gallen → discrete collection, Arratia Beer, Berlin  
→ out of context, Steve Turner Contemporary, Los Angeles 
2013 → When emptiness wears a dot of true red, Luis Adelantado,  
Valencia
2012 → Been Present, Project Room at Casino Luxembourg  
→ Analyzing, AC Institute, New York
2011 → Von der Illusion von Kunst, ORF Funkhaus Dornbirn
2009 → Hail to the Thief, The General Store, Sydney (AU)  
→ My Most Favourite Art, Fundación Bilbao Arte, Bilbao)

Gruppenausstellungen (Auswahl)
2015 → ArtLine Milano, Palazzo Reale, Mailand → Heimspiel, 
Kunstmuseum Liechtenstein, Vaduz → We gave our best,  
Austrian Cultural Forum, Washington DC → Berlin Art Prize  
(Shortlist), District, Berlin → Mainzer Ansichten, Kunsthalle Mainz  
→ More Konzeption Conception Now, Museum Morsbroich,  
Leverkusen
2014 → All in One Party Show, Insitu, Berlin  
2013 → Mum, I just really need to focus on my art right now,  
Galeria Miejska Arsenał, Poznań  (PL) → Impossibility vs.  
Self-Censorship, Matadero Madrid – Center for Contemporary Art  
→ ÜberMalen, Darmstädter Sezession, Darmstadt 
2012 → Los irrespetuosos, Museo de Arte Carrillo Gil, Mexico  
D. F. (MX) → 1st Bregenz Biennale – do what you can’t, Bregenz  
→ Kann es Liebe sein III, Künstlerhaus, Wien  
→ Druck, Künstlerhaus Palais Thurn und Taxis, Bregenz
2011 → 4th Moscow Biennale for Contemporary Art, Moskau
2010 → Is there any Hope for an Optimistic Art?, Moscow  
Museum of Modern Art, Moskau → Quasi dasselbe...? Diskurse 
mit poetischer Funktion, Kunstpavillon, Innsbruck

2008 → Am Sprung, OK-Centrum, Linz 
2007 → Intervention, Fieldgate Gallery, London 

 

ruBeN auBrecht
www.rubenaubrecht.net

geboren 1980 in Bregenz, Österreich 
2001 – 2006 Studium an der Akademie der bildenden Künste Wien

Ruben Aubrecht beschäftigt sich in seiner konzeptuellen Herange-
hensweise vor allem mit den Medien Video und Computer und  
widmet sich in jüngeren Werken auch immer öfter Zeichnungen, 
Objekten und Installationen. Viele seiner Arbeiten sind als selbst- 
reflexive Werke angelegt, die auf den ersten Blick als alltägliche 
Gegenstände erscheinen und erst bei genauerer Betrachtung  
seine künstlerischen Überlegungen preisgeben.

stipendien / Preise (Auswahl)
2014 Atelierstipendium Istanbul (Senatskanzlei für kulturelle 
Angelegenheiten Berlin); 18th Street, Santa Monica
2013 Atelierstipendium Mexico City (BMUKK)
2012 Artist in Residence, Oficina de Arte, Mexico City
2011 Förderpreis der Darmstädter Sezession, Darmstadt
2010 Harlem Studio Fellowship, New York
2008 Austauschstipendium, Kunsthaus Bregenz – Bilbao Arte –  
Center for Contemporary Art

Gruppenausstellungen (Auswahl)
2014 → In Between the Borders of Now, Karlin Studios, Prag  
→ Bregenz Biennale → Aus Film und Fernsehen, Kreuzberg 
Pavillon, Berlin → All in One Party Show, Insitu, Berlin 
2013 → EPISODE 3: cézanne beats pollock, insitu, Berlin  
→ In Deed: Certificates of Authenticity in Art, Contemporary Art 
Center, Vilnius (LT) → using pastel is so uncontemporary, Galerie 
Stephanie Hollenstein, Lustenau
2012 → Under the Tinsel Sun, 3rd Moscow Biennale for Young Art,  
Central House of Artists, Moskau → Inconclusive Analysis,  
3rd Moscow Biennale for Young Art, Moscow Museum of Modern 
Art, Moskau → Heimspiel, Kunstmuseum St. Gallen, St. Gallen  
→ Licht, Sezession Darmstadt, Darmstadt → Nach dem Projekt ist 
vor dem Projekt ist, Abteilung für Alles Andere, Berlin  
→ Druck, Künstlerhaus Palais Thurn und Taxis, Bregenz  
→ In Deed: Certificates of Authenticity in Art, The Drawing Center, 
New York → In Deed: Certificates of Authenticity in Art, Salt  
Beyoglu, Istanbul 
2011 → In Deed: Certificates of Authenticity in Art, Fondazione  
Bevilacqua La Masa, Venedig → Arbeiten der Bewerber um den 
Preis der Sezession, Darmstädter Sezession, Darmstadt  
→ Mögliches Resultat einer gemeinsamen Arbeit, Startgalerie  
im MUSA, Wien
2010 → Not Here, No There, Harlem Studio Fellowship, New York  
→ Gaming the System, Künstlerhaus Palais Thurn und Taxis,  
Bregenz → Pure Element, Pure Form, Montrasio Arte, Mailand  
→ Quasi dasselbe ...? Diskurse mit poetischer Funktion,  
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plug in! – Öffentliche Steckdose, Initiative im Rahmen von  
Wir sind die Stadt, Ulm → Die persönliche Meinung als öffentliche 
Erscheinung,  im Rahmen von Das letzte Dorf, Goethe-Institut,  
Dakar, Senegal
2012 → Wie schwarz sehen Sie?, Syntopischer Salon,  
Akademie der Wissenschaften Berlin-Brandenburg, Potsdam
2011 → Wie schwarz sehen Sie?, Fındıklı Park, Istanbul
→ Wie schwarz sehen Sie?, Imst, Innsbruck, Kitzbühel, Kufstein,  
Landeck, Lienz, Reutte, Schwaz, Telfs, Kunst im öffentlichen Raum 
Tirol → public [dis]appearance, leerer Laden in der Innenstadt, Linz
2010 → Little Voids, Linz  → easyVote, Altstadt Innsbruck,  
gefördert von stadt_potenziale, Innsbruck  
→ easyVote, Weißenburger Platz, München
2009 → Die persönliche Meinung als öffentliche Erscheinung,  
Artists in Residence, Bellevue, Das gelbe Haus, Linz09
2008 → plug in! – Öffentliche Steckdose, Pariser Platz, München
→ Eurostreifen – Probeweise Überquerung, Stadtplatz, Traunstein
2007 → plug in! – Öffentliche Steckdose, Oranienplatz, Kreuzberg, 
Berlin → Ein Wohnblock schaut in die Zukunft, Weddinger Platz,  
urban interface | berlin
2006 → easyVote, im Rahmen von Public Dreams, Usti nad  
Labem (CZ), Durchgang zum Rathaus
2005 → Mobiline-Teststrecke, Baden-Baden
→ Wild Plakatiert, Innenstadt, anlässlich der Eröffnung des  
Kunstmuseum Stuttgart 
2003 → Die Messestadt Riem bekennt Farbe, Messestadt Riem,  
kunstprojekte_riem, München
2000 → plug in! – Öffentliche Steckdose, log.in  
(netz/kunst/werke), Innenstadt, Fürth, Schwabach, Nürnberg
1999 → Öffentliche Intimität – Telefonieren im öffentlichen Raum,  
Karlsplatz, München
1998 → act – art, culture, technology, anlässlich von The Art of  
the Motorcycle, Solomon R. Guggenheim Museum, New York
1996 → you are a public appearance (1), fünf Boroughs,  
New York → Abmeldung; Innenstadt München
1995 → Eurostreifen – Probeweise Überquerung, Kidlerstraße,  
München

einzel- und Gruppenausstellungen
2014 → Die persönliche Meinung als öffentliche Erscheinung,  
Kunstpavillon, München
2011 → Wie schwarz sehen Sie? Cityscale, Siemens Sanat,  
Istanbul
2010 → Die persönliche Meinung als öffentliche Erscheinung,  
Stadtturmgalerie, Innsbruck  
→ easyVote,  Cityscale, lothringer13, München
2009 → Mobiline, 10 Jahre < rotor >, Graz
2008 → plug in! – Öffentliche Steckdose, 2858, Galerie  
der Künstler, München → Eurostreifen, Szenenwechsel,  
Kunsträume Bayern → Eurostreifen, Szenenwechsel,  
Städtische Galerie Traunstein
2007 → plug in! – Öffentliche Steckdose, Syntopia,  
Realismusstudio, NGBK Berlin → Mobiline, WALK! – Spazierengehen 
als Kunstform, Kunstraum Kreuzberg/Bethanien, Berlin
→ Public Appearances Collection_no.1, Raum 58, München
2006 → easyVote, Projektraum Deutscher Künstlerbund, Berlin

2005 → easyVote, Cafe Ludwig → Montags bei Petula, auf  
Einladung vom Lehnbachhaus München → Mobiline, Park – Zucht 
und Wildwuchs in der Kunst, Staatliche Kunsthalle Baden-Baden
2004/2005 → Mobiline, Chosen Places, Onufri Prize 2004,  
National Gallery of Arts, Tirana, AL
2003 → Public appearances are unavoidable, Kunstraum,  
München → mobilien2003, real*utopia, < rotor >, Kulturhaupt-
stadt 2003, Graz
2000 → On Translation : The Adapter, in Kollaboration mit  
Antonio Muntadas, Artists in Residence, Art in General, New York 
→ Mobiline, psychedelic, MSE (Middle South East), Galeria Skuc, 
Ljubljana
1999 → Xmas, ein Ausstellungsprojekt mit über 100 internationalen 
Künstlern, Kent Gallery, New York
1998  → act – Launching-Event, Gallery White Columns, New York
→ you are a public appearance (2), Öffentliche Erscheinungen, 
Raum für Kunst, steirischer herbst, Graz
1997 → Hotel, Irgendetwas folgt immer auf etwas anderes,  
Galerie  Szuper, open art, München
1996 → Eurostreifen, Deutsches General Konsulat, New York

WerNer feiersiNGer

geboren 1966 in Brixlegg, Bildhauer und Fotograf, lebt in Wien
1984 – 1989 Studium an der Hochschule für angewandte  
Kunst Wien 
1991 – 1993 an der Jan van Eyck Akademie in Maastricht
1999 Gastdozent an der École nationale supérieure des beaux- 
arts in Lyon
2002 – 2006 Universitätslektor an der TU Wien
2006 – 2008 Gastprofessor an der Universität für angewandte 
Kunst, Wien

einzelausstellungen (Auswahl)
2015 → italomodern. Architektur in Oberitalien 1946 – 1976, aut. 
architektur und tirol, Innsbruck → italomodern 1. Architektur in  
Oberitalien 1946 bis 1976, vai, Vorarlberger Architektur Institut,  
Dornbirn 
2014 → Vorzeichen, RLB Kunstbrücke Innsbruck, Innsbruck 
→ Giuseppe Gambirasio e Italomodern, Perofil, Bergamo 
2013 → Passage, O&O Depot, Berlin 
2011 → italomodern. Architektur in Oberitalien 1946 bis 1976 
(mit Martin Feiersinger), aut. architektur und tirol, Innsbruck 
2010 → Galerie Martin Janda, Wien
2008 → Wiener Secession, Wien
2006 → Skulpturen, Schloss Damtschach, Wernberg 
2005 → Galerie Martin Janda, Wien → Austrian Cultural Forum,  
Bratislava 
2004 → FreeSpace, Z33, Hasselt 
2001 → Galerie Martin Janda, Wien 
1999 → Raum Aktueller Kunst Martin Janda (with Christine  
Hohenbüchler), Wien 
1998 → Jos Jamar Galerie (with Jon Thompson), Antwerpen

einzelausstellungen (Auswahl)
2014 → Social Pool, in Kooperation mit MAK Center for Art  
and Architecture, Los Angeles (public art project) 
→ Fragmente, Projektraum Viktor Bucher, Wien 
→ Land, Galerie Zimmermann Kratochwill, Graz
2013 → Hotel Publik, Vorplatz Tiroler Landesmuseum  
Ferdinandeum, Innsbruck (public art project)
2012 → Unwritten stories, Faur Zsófi Gallery, Budapest
2010 → Its very artificiality becomes an attraction, Künstlerhaus  
Passagegalerie, Wien → Diving Through Realities, Galerie Lukas 
Feichtner, Wien  → Mobile Retreat Space, Austrian Cultural Forum, 
Washington D.C.  → Not at Home, 4Viertel Kunst bei Wittmann 
und mumok Museum Moderner Kunst Stiftung Ludwig, Wien
2009 → You are Never Fully Dressed Without a Smile, Kunstverein  
das weisse haus, Wien
2008 → The Importance of Being Beautiful, Gironcoli Museum,  
Herberstein → Oderfla Beauty Resort, Yucca Valley, Kalifornien  
(public art project, permanent)
2007 → Open Mouth, MAK NITE, MAK Museum für angewandte 
Kunst / Gegenwartskunst, Wien → Oralhygiene, Faur Zsófi Gallery, 
Budapest
2006 → Caroline, Helene, Yona, Galerie Patrick Ebensperger, Graz 
→ Arbeitstitel: Mundhygiene, Werkstadt Graz / Graz Kunst, Graz
2005 → Subway Graz – Ein Projekt im System, Graz (public art 
project)

Gruppenausstellungen (Auswahl)
2014 → Biennale Martelive, MACRO Museo d’arte contempora-
nea Roma, Testaccio, Rom → die zukunft der malerei,  
Essl Museum, Klosterneuburg/Wien → Natural Studies, Faur Zsófi 
Gallery, Budapest  → Mit Modellcharakter, Projektraum Viktor  
Bucher, Wien →  The Dance I Don’t Want To Remember,  
Bühnenbild und Kostüm, Oleg Soulimenko, Tanzquartier Wien 
2013 → Vienna Calling, Meštrović Pavilion, Zagreb   
→ Common Ground Barrier, Galerie Zimmermann Kratochwill, 
Graz  → Spa, Arbeiterkammer Wien, Plakatwandprojekt, Wien  
(public art project) → BrandSchutz // Mentalitäten der Intole-
ranz, Stadtspeicher, Jena  
2012 → Point Blank, Mikser Festival, Belgrad  → Herr F. verkauft 
Realität, Atelier Kaserngasse, Judenburg
2011 → Nur die Guten kommen in den Garten, Konschthaus beim  
Engel, Luxemburg → The Excitement Continues, Leopold Museum, 
Wien  → Facing Kremlin, 4th Moscow Biennale for Contemporary 
Art, Moskau → Walter Koschatzky Kunstpreis, mumok Museum 
Moderner Kunst  Stiftung Ludwig, Wien
2010 → Kunstförderpreis des Landes Steiermark, Neue Galerie,  
Universalmuseum Joanneum, Graz → Glob(E)Scape, 2nd Moscow 
Biennale for Young Art, ARTPLAY Design Centre, Moskau  
→ Die nächste Generation, Galerie im Traklhaus, Salzburg  
→ Inversion of the ideal, Galerie Zimmermann Kratochwill, Graz  
→ Walk The Line, Projektraum Viktor Bucher, Wien  
→ Beauties For Your Imagination, Bühnenintervention, Mikkel Hess, 
Club Nublu, New York  → NO-ISBN, Galerie für Zeitgenössische 
Kunst, Leipzig  → Eine Berührung der Wirklichkeit, Edition 15, 
HangART-7, Salzburg
2009 → Neue malerische Positionen, Galerie Lukas Feichtner, 

Wien → transgressing transience, Kunstraum flat1, Wien   
→ Easy Come, Easy Go, Bühnenbild, Oleg Soulimenko,  
Tanzquartier Wien
2008 → Georg Eisler Kunstpreis, Tresor, Bank Austria Kunstforum, 
Wien

ursula Beiler
www.urbeil.eu 

1959 geboren in Inzing, lebt und arbeitet in Silz/Tirol
1974 – 1976 Bildhauerei HTL, Innsbruck bei Prof. Hafner
1987 – 1992 Studium der Philosophie an der Universität  
Innsbruck
1993 – 2000 Mitglied der Alpenweiber (Verein zur Erforschung  
und Förderung frauengemäßer Lebensbedingungen)
2000 Mitbegründerin des LIKUS (Lech – Internationales Kunst  
und Umwelt Symposium)
seit 1990 Mitglied der Tiroler Künstlerschaft

Projekte / ausstellungen (Auswahl)
2014 → INNANNA Kunstprojekt an der Innbrücke im Rahmen der 
stadt_potenziale → DakArt Teilnahme an der Biennale Dakar mit 
einer Licht- und Feuerperformance in Senegal, Afrika
→ Kreisverkehr „Blaue Kapelle“ Gegrüsset seist du ..., Stams, 
Austria
2000 – 2014 → Teilnahme an internationalen Symposien der 
Land Art und Naturkunst (Skulptur und Performance, in Korea,  
Japan, Australien, Malaysien, Skandinavien … dabei Feuermalerei 
und Branding)
2012 → Galerie Theodor von Hörmann, Personale, Imst 
→ Neue Galerie, Open Space, Hofburg Innsbruck 
2010 → Landesgartenschau Rosenheim, Innauen (DE) 
2009 → Kunst im öffentlichen Raum des Landes Tirol,  
Autobahnprojekt GRÜSS GÖTTIN, Kufstein

 

casati 
(siehe Alexander Pfanzelt und Simon Oberhammer)

 

dePartMeNt fÜr ÖffeNtliche erscheiNuNGeN
Peter Boerboom, Gabriele obermaier, carola Vogt, silke Witzsch

Gründungsjahr 1995

aktionen im öffentlichen raum
2014 → public [dis/re]appearance, Plakataktion im Stadtraum,  
München
2013 → public [dis/re]appearance, partizipatives Projekt,  
Kunst im öffentlichen Raum, Orte – Plätze – Räume, München 
→ easyVote, partizipative Aktion im Schützenmattpark Basel 
im Rahmen von „Skulptur“, Littmann Kulturprojekte, 
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Gruppenausstellungen (Auswahl)
2015 → AAA: Art Altstetten Albisrieden, Art in Public Space,  
Zürich → SECTOR 17, Galerie Martin Janda, Wien   
→ Schlaflos. Das Bett in Geschichte und Gegenwartskunst,  
21er Haus, Wien 
2014 → Die Gegenwart der Moderne, Museum Moderner Kunst 
Stiftung Ludwig Wien, Wien → Artists Engaged? Maybe, Fundacao 
Gulbenkian, Lisbon 
2013 → Rain, Steam and Speed, Sommer & Kohl, Berlin
→ arttirol. Kunstankäufe des Landes Tirol 2010 – 2012, Tiroler  
Landesmuseum Ferdinandeum, Innsbruck  
→ Unter 10 – Wertvolles en miniature, Wien Museum, Wien
2012 → Expanded Field, Galerie Bob van Orsouw, Zürich  
→ Die Sammlung #2, 21er Haus, Belvedere, Wien  
→ DLF 1874. Die Biografie der Bilder, Camera Austria, Graz
2011 → In the first circle, Fundació Antoni Tàpies, Barcelona
→ Erschaute Bauten: Architektur im Spiegel zeitgenössischer 
Kunstfotografie, MAK, Wien   
→ In Between. Austria Contemporary, CAC, Vilnius 
2010 → MINIMAL. Kunst und Möbel aus der Sammlung des MAK, 
MAK, Wien  → In Between. Austria Contemporary / The 4th Beijing  
International Art Biennale, Peking  
→ Status Quo Vadis, Temporary Projects in Urban Space, Melk  
→ Die perfekte Ausstellung, Heidelberger Kunstverein, Heidelberg
2009 → Fifty Fifty. Kunst im Dialog mit den 50er-Jahren, Wien
2008 → Undiszipliniert. Das Phänomen Raum in Kunst, Architek-
tur und Design, Kunsthalle Exnergasse, WUK, Wien  
→ Die Lucky Bush, M HKA, Antwerp
2007 → HARD ROCK WALZER – Scultura Contemporanea  
Austriaca, Villa Manin, Codroipo → Grund, Künstlerhaus Palais 
Thurn und Taxis, Bregenz
2005 → Kollaborationen, Tiroler Kunstpavillon, Innsbruck
2004 → Tour – Retour. Saint Etienne – Innsbruck, Kunstpavillon, 
Innsbruck → Adriana Czernin, Werner Feiersinger, Gregor Zivic  
c/o Galerie Martin Janda  → Austrian Cultural Forum, Prag
2003 → Transfer Wien, Aktuelle Kunst aus Wien in der Sammlung  
Falckenberg, Kulturstiftung Phoenix Art, Hamburg 
→ Zugluft / Aktuelle Kunst aus Wien, Kunst Zürich 2003, Zürich 
→ Discussing Sculpture, Galerie Martin Janda, Wien   
→ Art dans la ville. 9 artistes autrichiens, Saint Etienne, FR
2001 → Unter freiem Himmel, Skulptur im Schlosspark Ambras, 
Galerie Elisabeth & Klaus Thoman, Innsbruck
2000 → Die Desorientierung des Blickes, De Beyerd, Breda
98/99/2000 stipendien für bildende kunst – die neue künstlerge-
neration, Kunsthalle Krems, Krems 
1999 → Freespace, NICC, Antwerpen 
1998 → Sculptura Austriae, Galerie Elisabeth & Klaus Thoman,  
Innsbruck → Das große Rasenstück, Galerie der Stadt Schwaz, 
Schwaz 
1997 → Plot gezeichnete Architektur, Raum Aktueller Kunst, Wien 
1996 → De Appel Foundation, Amsterdam
1995 → Quarters, Oude Bonnefantenmuseum, Maastricht 

roBert fleischaNderl
www.robert-fleischanderl.com

1967 geboren in Tirol, lebt und arbeitet in Wien
Studium am Goldsmiths College, University of London,  
Master of Arts in Image & Communications bei Ian Jeffrey 1998 
1998 Abschluss in Chemie, Diplomstudium Mag. rer. nat.,  
Leopold-Franzens Universität Innsbruck
1996 Praktikum bei Magnum Photos in New York und Assistent  
für Erich Hartmann, Magnum Photos, New York, und für Martine  
Barrat, New York. 
2000 Studienaufenthalt am Maison europeènne de la  
photographie, Paris.

Robert Fleischanderl  arbeitet vor allem mit dem Medium Foto- 
grafie, aber auch vermehrt mit Film und führt Regie u. a. bei zeitge-
nössischem Tanztheater. Seine Themen kreisen immer wieder um 
die Fragen der Konstruktion und Fragilität menschlicher Identität 
und der Mechanismen fotografischer und visueller Rezeption.

Seine Arbeiten wurden ausgezeichnet mit dem Österreichischen 
Staatsstipendium für künstlerische Fotografie, 1999, dem Kunst-
stipendium der Emanuel-und-Sophie-Fohn-Stiftung, 2000,  
dem Stipendium des Landes Tirol, Artist in Residence, in Paliano, 
Italien, 2002, und kamen jeweils auf die Shortlist beim RLB  
Kunstpreis, 2004, dem 29. Österreichischer Grafikwettbewerb, 
2005, dem Durst Fotokunst Preis, 2009. Er erhielt den St. Leopold  
Friedenspreis für humanitäres Engagement in der bildenden 
Kunst, Anerkennungspreis, 2012.

ausstellungen (Auswahl)
2015 → Stadt Kunst Innsbruck, Juryankäufe 2010 – 2015  
→ Südtiroler Landesmuseum Schloss Tirol
2013 → Plakatausstellung, Kunst im öffentlichen Raum, Tirol 
(solo) → Galerie im Franziskusheim (solo)
2012 → Stift Klosterneuburg → Galerie Anzenberger, Wien  
→ Kunst & Handel (solo) → artdepot und Kunstraum Innsbruck   
→ topkino, Wien (screening) → Artothek des Bundes, Hall i. Tirol 
2011 → Neue Galerie, Innsbruck (screening)
2010 → Museum Industrielle Arbeitswelt, Steyr (solo)
2009 → Kunstpavillon, Innsbruck → Tammerburg, Lienz
2008 → Stadtturmgalerie, Innsbruck
2007 → Architekturmuseum Schwaben, Augsburg (solo)  
→ Napoleonstadl, Kärntens Haus der Architektur, Klagenfurt 
(solo)  
→ Architektur Forum St. Gallen (solo)
2006 → Kunsthaus Meran (solo) → Waltherhaus, Bozen (solo) 
→ Alpe-Adria-Galerie, Klagenfurt (solo) → Stadtgalerie Schwaz  
→ ca. 1000m2 Tiroler Kunst, Kaufhaus Tyrol, Innsbruck
2005 → Fotoforum West, Innsbruck (solo)  
→ Stadtturmgalerie, Innsbruck (solo) 
→ 29. Österreichischer Grafikwettbewerb, Galerie im Taxispalais, 
Innsbruck → Vector Association, Iaşi, Rumänien
2004 → Alte Schmiede, Wien (solo) → Kunstpavillon, Innsbruck  
→ RLB Kunstpreis, RLB Kunstbrücke, Innsbruck  
→ ARTeast Foundation, Tg. Mures, Art Gallery, Cultural Palace,  
Rumänien

2003 → Rabalderhaus, Schwaz (solo)  
→ Kunstankäufe des Landes Tirol, Schloß Landeck
2002 → Literaturhaus, Wien (solo)
2001 → Galerie der Stadt Schwaz → Frauen Museum, Bonn
2000 → Galerie im Taxispalais, Innsbruck (solo)  
→ Ethnographisches Museum Schloß Kittsee, Burgenland
1999 → Galerie Schafschetzy Studio, Graz
1998 → MA Degree Show, Goldsmiths College, London

roBert GaNder
www.rath-winkler.at

geboren 1981 in Kufstein, lebt in Innsbruck
2001 – 2007 Studium der Kunstgeschichte, Medien- und Kultur-
wissenschaften an den Universitäten Innsbruck und Granada (ES) 
mit Abschluss zum Mag. phil.
2010 – 2013 berufsbegleitendes Studium InterMedia mit  
Schwerpunkt Arts & Science an der FH Vorarlberg mit Abschluss  
zum MA in Arts & Design

Robert Gander ist seit 2008 Mitarbeiter, seit 2014 Gesellschafter 
des Ausstellungs- und Museumsberatungsbüros Rath & Winkler OG 
in Innsbruck. Er arbeitet von der Ideenentwicklung und begleitenden 
Beratung bis zur Gesamtkonzeption und kuratorischen Umsetzung 
von Ausstellungen. Als Projektleiter werden die erforderlichen 
Teams zusammengestellt und Verantwortung für die professionelle 
Abwicklung übernommen. Auftraggeber waren in den letzten Jahren 
etwa das vorarlberg museum, die Hofburg Innsbruck oder die  
Niederösterreichische Landesausstellung.

Das Büro konzipiert und organisiert darüber hinaus Diskussions-
veranstaltungen, Tagungen und Partizipationsprojekte für unter-
schiedliche Zielgruppen, erstellt Nutzungskonzepte, Machbarkeits-
studien und Maßnahmenkataloge für Museen und Ausstellungs- 
veranstalter und berät sie beim Aufbau ihrer Organisation. Ziel ist 
die professionelle Gestaltung der Prozesse zwischen Publikum und 
Museen/Ausstellungen.

Robert Gander publiziert zu kulturellen, museologischen und 
kunst-theoretischen Themen. Von 2009 bis 2014 war er Redakteur 
der Kulturzeitschrift MOLE. Zeitschrift für kulturelle Nahversorgung 
Tirol und schrieb für verschiedene Medien, u.a. für Der Standard. 
Als Videojournalist arbeitete er 2004 bis 2005 bei einem Fernseh-
sender in Ashdod/ISR.

ausstellungen bis 2014 (Auswahl)
2014 → Warteräume. Eine visuelle Recherche in den Flüchtlings-
unterkünften Tirols, öffentlicher Raum (Projektleitung gem. m. 
G. R. Wett, Video) → Hall in Bewegung. Spuren der Migration in 
Tirol, öffentlicher Raum (kuratorische Begleitung gem. m. G. Rath) 
→ Pfitscher Joch grenzenlos. Eine Ausstellung über die Arbeit in 
den Bergen, Wanderausstellung (Projektleitung, Kuratierung)
2013 → Sein & Mein. Ein Land als akustische Passage, vorarlberg 
museum (Projektleitung gem. m. B. Winkler, Video)
2012 → So jung! Bilder von geglückter und verlorener Kindheit im  
Montafon, Museum Gaschurn (Kuratierung gem. m. B. Winkler)

2011 → Mitterstall. Kulturlandschaft im Wandel, Brandberg  
(Projektleitung, Kuratierung, Audio)

Projekte bis 2014 (Auswahl)
2014 → Die Gegenwart als Chance, Konzeption des 25. Österrei-
chischen Museumstages (gem. m. G. Rath, B. Winkler)  
→ Pfleghof Anras, Nutzungskonzept (gem. m.  B. Lanz, 
M. Mutschlechner, G. Rath) → Ballhaus Imst, Museumskonzept 
(gem. m. G. Rath)
2013 → Zugehörigkeit, Vielfalt, Identität, Konzeption und  
Organisation des Gesamttiroler Museumstages (gem. m. G. Rath, 
B. Winkler) → Love Jihad, Video für Theaterperformance,  
Freies Theater Innsbruck (Regie: Katrin Jud)  
→ Im Schatten der Geschichte, Konzeption und Organisation des 
Gesamttiroler Museumstages (gem. m. G. Rath, B. Winkler)
2012 → Lechmuseum, Museumskonzept (gem. m. G. Rath, 
B. Winkler) → Schloss Prestegg, Altstätten/CH, Museumskonzept 
(gem. m. J. Inama, B. Winkler)
2011 → Radio Noir, Video für Theaterperformance  
(gem. m. T. Pichler; Regie: T. Gassner)
2010 → ff KIDS – Kunst in die Schule, Wanderausstellungs- und 
Vermittlungsprojekt für zeitgenössische Kunst an Tiroler Schulen, 
Projektleitung, Kuratierung

 

saBiNe GroschuP
www.sabinegroschup.mur.at, Blog: sabinegroschup.at

Sabine Groschup wurde 1959 in Innsbruck geboren und lebt und 
arbeitet in Wien und Berlin.

Sie ist eine der vielseitigsten Künstlerinnen Österreichs. Von 
Maria Lassnig an der Universität für angewandte Kunst Wien aus-
gebildet, arbeitet sie als bildende Künstlerin gattungsübergreifend 
und ist mit Malerei, Videokunst, Installationen, Mixed Media und 
künstlerischer Fotografie international präsent. Als Filmemacherin 
und Drehbuchautorin zählt sie zu den renommiertesten Vertrete-
rinnen des künstlerischen Animationsfilms, realisiert aber auch 
Experimentalfilme und Dokumentationen. Als Schriftstellerin wie-
derum ist sie zuallererst fiktionale Erzählerin, aber auch Lyrikerin.

Groschup debütierte 2005 mit dem Roman Alicia und die Geister, 
begleitet von einem korrespondierenden Band mit Interviews. 
2008 erschien der Kriminalroman Teufels Küche, auf den 2009  
Tim und die Blumen folgte. 2010 publizierte sie nach mehrjähriger  
Forschung als Mitherausgeberin das Standardwerk Die Kunst des 
Einzelbilds. Animation in Österreich – 1832 bis heute. Mit (JC{639}) 
erschien 2013 ihre lang geplante filmische Hommage an John  
Cages ORGAN2/ASLSP in Halberstadt als DVD mit umfangreichem 
Leseheft. Die Fertigstellung der (JC{639})-Edition bestehend aus 
89 Zufallsvariationen des Films ist für 2020 vorgesehen. Aktuell 
widmet sich die Künstlerin, neben der Arbeit an ihrem neuen  
Roman Elu Mondria und dem von Hand gezeichneten Animations-
film Lieb Dich, vermehrt der Fotografie und dem Verfassen von Ly-
rik, die sie assoziativ oder konkret in ihr bildnerisches Werk einbe-
zieht. Sabine Groschup wurde 2012 für ihr künstlerisches Schaffen 
mit dem Preis der Landeshauptstadt Innsbruck ausgezeichnet.  
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einzelausstellungen (Auswahl)
2015 → These Foggy Days – Sweet Lady of Darkness Extended, 
Galerie Michaela Stock, Wien
2014 → Regen in mir, Sternstudio, Wien
2013 → (JC{639}) Etc., John-Cage-Orgel-Kunst-Projekt,  
Halberstadt (DE) → Fast and Curious, Galerie Michaela Stock, 
Wien

Gruppenausstellungen (Auswahl)
2015 → Inconceivable, Good Children Gallery, New Orleans, LA
→ Terry Fox: Elemental Gestures, Akademie der Künste, Berlin  
→ still – Das Stillleben in der zeitgenössischen Fotografie,  
Foto-Forum, Bozen → IDOL+ Prähistorische und zeitgenössische 
Frauenbilder, Rathausgalerie Kunsthalle, München  
→ Book Lovers 4.0, De Appel Arts Centre, Amsterdam
2014 → Connecting Sound Etc. Cable Works, Cable Sounds,  
Cables Everywhere, freiraum Q21/MQ, Wien
2013 → arttirol. Kunstankäufe des Landes Tirol 2010 – 2013,  
Tiroler Landesmuseum Ferdinandeum, Innsbruck  
→ Alexander Kluge, Halberstadt, Herrenhaus des  
Burchardiklosters, Halberstadt → Time and Indeterminacy in John 
Cage’s Legacy: Tyler Adams and Sabine Groschup, in:  
The Sight of Silence, Taubman Museum of Art, Roanoke VA  
2012 → Listen to Your City--Listening To Art : A Tower Full of  
Sound Etc., Copenhagen Art Festival und Wundergrund Festival,  
Kopenhagen → John Cage, und ..., Museum der Moderne,  
Salzburg, und Akademie der Künste, Berlin  
→ Membra Disjecta for John Cage. Wanting to Say Something 
About John, freiraum Q21/MQ, Wien; DOX Centre for Contemporary 
Art, Prag; The Gallery of Fine ARts in Ostrava   
→ SoundArt. Klang als Medium der Kunst, ZKM Zentrum für Kunst 
und Medientechnologie Karlsruhe
2011 → An Exchange with Sol LeWitt, Cabinet/MASS MoCa,  
New York → TONSPUR_expanded. Der Lautsprecher, freiraum 
Q21/MQ, Wien
2009 → HeldenFrauen FrauenHelden, Hofburg Innsbruck 
→ Fest der Flüsse,  LENTOS Kunstmuseum Linz
 → Soku, Kunstpavillon, Innsbruck
2008 → Narrative, RLB Kunstbrücke, Innsbruck   
→ Mit eigenen Augen. With Their Own Eyes, KünstlerInnen der  
ehemaligen Meisterklasse Maria Lassnig, Universität für 
angewandte Kunst Wien 

 

lois hecheNBlaiKNer 
www.hechenblaikner.at

1958 geboren und wohnhaft in Reith im Alpbachtal/Tirol, kam als  
Autodidakt zur Fotografie. Fast zwei Jahrzehnte lang war er in vie-
len Ländern Asiens als Reisefotograf tätig. Seit Mitte der 1990er 
Jahre ist der tourismusbedingte Wandel der Tiroler Landschaft  
und dessen Folgen für Mensch und Natur das zentrale Thema in  
seinem fotografischen und filmischen Werk, das er in ausdrucks- 
starke, brisante Dokumentationen und künstlerische Positionen 
umsetzt. So schrieb Dr. Tobia Bezzola vom Kunsthaus Zürich über 

den Künstler Lois Hechenblaikner: „Die intime Kenntnis seines  
Gegenstandes, die große Ausdauer und Geduld, mit der er verfolgt, 
wie Eventkultur und Massentourismus das ehemalige Bergbauern-
land verschandelt haben, machen ihn zum ausdrucksstärksten 
Dokumentaristen heutiger alpiner Realität. Sarkasmus, Melancho-
lie, Resignation, Protest und Polemik vermengen sich in seinem 
Werk zu einem frappierenden Panorama der Tiroler Wirklichkeit. “

2013 wird Lois Hechenblaikner von der Positive View Foundation 
in London unter die bedeutendsten Fotografen des 21. Jahrhunderts 
gereiht und im Rahmen der Ausstellung Landmark: The Fields in 
Photography im Somerset House in London ausgestellt.

Michael hieslMair / Michael ZiNGaNel
www.mhmz.at

Michael Hieslmair und Michael Zinganel arbeiten seit 2005  
zusammen.
Michael Hieslmair studierte Architektur in Graz und Delft und  
Michael Zinganel studierte Architektur in Graz, Kunst in Maastricht 
und Zeitgeschichte in Wien. Sie leben und arbeiten als Künstler, 
Kuratoren, Kulturwissenschafter und Architekturtheoretiker in Wien. 

2012 Gründung der Forschungsplattform Tracing Spaces  
Seit 2014 arbeiten sie am Forschungsprojekt Stop & Go. Nodes of 
Transformation and Transition an der Akademie der bildenden 
Künste Wien. Gemeinsame Workshops, Konferenzen, Ausstellungen 
und Ausstellungsbeiträge über transnationale Mobilität, Massen-
tourismus und Migration.

Projekte / ausstellungen  (Auswahl)
2014 → MAK Center for Art and Architecture, Los Angeles
2013 → Black Sea Calling, KSA:K-Contemporary Art Center  
Chisinau   →  Cityworks, Spielart Festival München
2012 → Colliding Worlds, Kunsthalle Exnergasse Wien
2011 → Umsteigen, Festival der Regionen
2010 → B1|A40 Die Schönheit der großen Strasse, Europäische 
Kulturhauptstadt → < Rotor >, steirischer herbst, Graz
2009 → Crossing Munich, Orte, Repräsentationen und Debatten 
über Migration in München, LMU und Rathausgalerie München
→ Open Cities, 4. Internationale Architektur Biennale NAI  
Rotterdam
2008 → Artist on Tour. Sehnsuchtsdestinationen im Wandel,  
Akademie der bildenden Künste Wien
2007 → Fluchtwege und Sackgassen, Festival der Regionen
2005 → Shrinking Cities II, GfzK Leipzig

ausstellungsbeiträge / arbeiten / Projekte: → www.mhmz.a

ausstellungsprojekte / Workshops / diskursive  
Veranstaltungsreihen: → www.tracingspaces.net

forschungsprojekt Stop & Go. Nodes of Transformation and  
Transition: → stopandgo-transition.net

christoPh hiNterhuBer  
www.nichts.org, www.chinterhuber.com

1969 geboren in Innsbruck 
1994 –1998 Akademie der bildenden Künste Wien
Einzelausstellungen, Gruppenausstellungen und Performances 
seit 1991 in Österreich, Italien, Australien, Bulgarien, Dänemark,  
Deutschland, England, Frankreich, Griechenland, Irland, Litauen,  
Norwegen, Polen und den USA 
2001 Vertreter Österreichs bei der 8. Internationalen Cairo  
Biennale. Diverse Publikationen, kuratorische und institutionelle 
Tätigkeiten. Lehrtätigkeit am studio3/Institut für experimentelle 
Architektur an der Universität Innsbruck und am studio2/Institut 
für Gestaltung an der Universität Innsbruck

stipendien / Preise (Auswahl)
2009 → Österreichisches Staatsstipendium für Bildende Kunst  
2008 → RLB-Kunstpreis 
2006 → Förderpreis der Stadt Innsbruck für Grafik
2000 → Förderpreis des Landes Tirol für Zeitgenössische Kunst 

artist in residence (Auswahl)
2005 → Paliano (IT), Land Tirol
2002 → Frac des Pays de la Loire Nantes (Katalog) 
2001 → Rom, Atelier des Bundes für Malerei
2000 → La Panaderia Mexico City (Katalog)  

Kunst im öffentlichen raum / Permanente installationen (Auswahl)
2015 → worldwide, Rathausplatz Bruneck/Brunico (IT) 
2013 → event horizon (vertikal), Altes Rundgemälde Innsbruck
2012 → oT (mobile), BKH St. Johann/Tirol 
2010 → cybergnosis, Data Center PKH Hall
2009 → de-decode de-recode re-decode re-recode,   
Alte Hungerburgbahn-Brücke Innsbruck 
2006 → Stromkunst, Wasserkraftwerk Naturstrom Mühlau  
Innsbruck 
2004 → ohne theorie keine revolution, p.m.k Innsbruck 

thoMas hÖrl
www.slywonski.com

geboren 1975 in Hallein
Kunststudium an der Akademie der bildenden Künste Wien, Tokyo 
Zokei University (JP) und der Listaháskóli Íslands  (IS) 
2003 – 2009 Academy of the Arts in Reykjavík 
1997 – 2001 Fachschule für Bildhauerei, Hallein

stipendien / Preise (Auswahl)
2015 Prämie des outstanding artist award für Interdisziplinarität  
für Matthias, BKA
2013  Förderpreis des Landes Salzburg und Salzburger  
Kunstverein 
2012 Theodor Körner Preis 
→ ÖKF Warschau, Polen, Atelierstipendium vom Land Salzburg  

2011 Jahresstipendium, Land Salzburg  
→ Cité des Arts, Paris, Atelierstipendium vom Land Salzburg 
2010 Artist in Residence, SÍM, Reykjavík, Island
2009 ORTung 2009, Deutschvilla, Strobl 
→ Startstipendium, BMUKK  
→ Emanuel und Sofie Fohn – Stipendium

ausstellungen / Projekte (Auswahl):
2015 → there are more things ..., Kunstverein Baden
2014 → Matthias, Salzburger Kunstverein  → Alles Maskerade!  
Fasnacht, Karneval und Mummenschanz, Museum und Kunsthalle 
Villa Rot, Burgrieden – Rot, DE  → Georg Trakl – 1914, 2014,  
Galerie im Traklhaus, Salzburg → Ein Volcks‘ Lied für alle, mit  
Jakob Lena Knebl, Schloss Esterházy, Eisenstadt   
→ Halt mich fest, Frier mich ein, Zeig mich her, Sammlung  
Lenikus, Wien → FACELESS, mit Jakob Lena Knebl, Mediamatic 
Fabriek, Amsterdam
2013 → in situ – ex situ, Pavillon am Milchhof, Berlin  
→ EGO fütter mein, Liquid Loft, Wien → Regionalismus, Salzburger 
Kunstverein  → Invites, mit Michikazu Matsune, Im_flieger,  Wien 
2012 → Unnesko, Gallerí Dvergur, Reykjavík
2010 → Zeitmesser: 100 Jahre „Brenner“, Tiroler Landesmuseum 
Ferdinandeum, Innsbruck 
2009 → Orte/Nicht Orte, ORTung 2009, Deutschvilla Strobl & 
Kunstverein Salzburg  → Right Here, Right Now, Fotohof, Salzburg  
→ schemenweiß, Stadtturmgalerie, Innsbruck → Baba Yaga’s 
Garden, Kunstsalon im Fluc, Wien 
2008 → なまはげ Knife Play, node gallery, Tokio  
→ seems to be, Kunstpavillon, Innsbruck  
→ Recent Changes, Galerie 5020, Salzburg
2007 → Die Wand, Salzburger Kunstverein  
→ Showroom 6: Matilde, Andrejsala, Riga

NaBila irshaid
www.nabilairshaid.com

geboren 1964 in Osnabrück, Deutschland
1999 Diplom Visuelle Kommunikation an der Hochschule für  
Bildende Künste Hamburg 

förderung
2009 Förderung des Landes Tirol für Kunst im öffentlichen Raum

Projekte / ausstellungen (Auswahl)
2015 → Dorfofen / Mashrou Forn, im öffentlichen Raum, Salzburg 
→ Flüchtlingsheim, Mülln, Salzburg  
→ Kirche St. Elisabeth, Salzburg 
2011 → Gründung Summeracademy Ramallah of Arts, Ramallah 
2010 → Strange Fruits, Kunst im öffentlichen Raum des Landes 
Tirol, Matrei in Osttirol
2008 → Four Lyrical Installations, Literaturfestival Wege durch 
das Land, Rietberg (DE) → The Rietberg Installations, Rietberg (DE)
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Peter KoZeK
www.peterkozek.com

geboren 1972 in Baden bei Wien 
1998 – 2002 Studium Medienübergreifende Kunst bei Brigitte  
Kowanz an der Universität für angewandte Kunst Wien  
1995 – 1998 Studium Klassischer Gesang bei Annet Zaïre in Wien

stipendien / Preise (Auswahl)
2014 Anerkennungspreis für Bildende Kunst des Landes  
Niederösterreich  
2004 Atelier des Landes Niederösterreich in Paliano (IT)
2003 Preis der Kunsthalle Wien 
→ Artist in Residence – Delfina Art Studios, London
2002 Emanuel und Sofie Fohn – Stipendium

Performances / ausstellungen /  
Kunst im öffentlichen raum (Auswahl):
2015 → Contributions to the Universal Memorybank /  
Köchelkörper, Kurpark Baden
2014 → From Inner to Outer Shadow, Österreichisches Kulturin- 
stitut Istanbul → Contributions to the Universal Memorybank /  
Seven Steps and Back, Power Station of Art, Shanghai
2009 → Transkatholische Vögel (mit Gin Müller u. a.) BRUT  
Künstlerhaus, Wien
2003 → z-set, Kunsthalle Wien – Project Space
2002 → time, Galerie Engelhorn, Wien
2000 → Almighty – 621 Katzenbilder, Galerie Engelhorn, Wien

Kuratorische tätigkeit (Auswahl)
2015 → Kunst | Stoff | Plastik, Szenografie der Ausstellung,  
ZOOM Kindermuseum, Wien  
→ spot on me, Kunstraum Niederoesterreich, Wien
2014 → sculpture me, Kunstraum Niederoesterreich, Wien
→ OPEN, mumok Hofstallungen, Wien
2013 → Es war einmal: Das Mittelalter, Szenografie der  
Ausstellung, ZOOM Kindermuseum, Wien
2012 → PANik5 – Performance als Augenblick, Kunstraum  
Niederoesterreich, Wien (kozek hörlonski)

KoZeK hÖrloNsKi
www.kozek-hoerlonski.com

seit 2003 Zusammenarbeit von Thomas Hörl und Peter Kozek

stipendien / Preise (Auswahl)
2014 Bundesatelier in Tokio
2013 Artist in Residence der Stadt Wien im Kunstbunker Frankfurt
2010 outstanding artist award des BMUKK
2009 H13 Niederösterreich Preis für Performance  

ausstellungen / Performances / interventionen (Auswahl)
2015 → Straight To Hell, First Queer Performance Festival Vienna,  
Kosmos Theater, Wien

2014 → 1. Garagen Film Festival Berlin Brandenburg, Töpchin 
→ Dark Start, WUK performing arts, Wien
2013 → Perform Now!, Performancefestival, Winterthur 
→ Viewpoints on Folklore, mit Sir Meisi, Austrian Cultural Forum,  
London → Artists in Multifunctions, mit Sir Meisi, Lalit Kala  
Akademi Galleries, Neu Delhi
2011 → Geteilte Zuversicht, Kunst im öffentlichen Raum NÖ, 
Reinsberg → Wiener Glut, KIT/Kunst im Tunnel, Düsseldorf 
→ X Wohnungen, 16. Internationale Schillertage, Nationaltheater  
Mannheim 
2010 → Story behold, Story be told, Kunsthistorisches Museum 
Wien → Medicine Mountain – Learn To Love in Seven Days I, mit 
Sir Meisi, Podium 10, Salzburg
2009 → Kompositum I/Hobagoaß, H13 2009, Kunstraum  
Niederoesterreich, Wien → blacknightlightwhite, mit Ruby Sircar,  
PerformIC/Kunstpavillon Innsbruck
2008 → közek hörlönski (AUT-HUN), Linnagalerii, Tallinn
2007 → UN SPACE, paraflows 07, MAK Depot Arenbergpark, Wien
2006 → Wild Gift, Limehouse Town Hall, London
2005 → ARRÊTÉ, Kunstraum Niederoesterreich, Wien
2004 → Para Sites, Mumok, Wien
2003 → fo-box, Delfina Skylight Gallery, London 

KNoWBotiq 
Yvonne Wilhelm, christian huebler
www.knowbotiq.net

knowbotiq (früher: knowbotic research/gemeinsam mit Alexander 
Tuchacek) experimentieren mit Formen und Medialität von Wissen, 
postdigitalen Agenturen und erkenntnistheoretischem Ungehorsam. 
Sie haben eine Professur an der Universität der Künste Zürich.

Preise (Auswahl) 
2012 → Schweizer Kunstpreis 
→ Hermann-Claasen-Preis für Kreative Fotografie und  
Medienkunst
→ Internationaler ZKM Medienkunst Preis
→ August Seeling Preis des Wilhelm Lehmbruck Museums  
→ Prix Arts Electronica

ausstellungen (Auswahl) 
2011 → Moscow Biennale for Contemporary Art, Moskau
2009 → 48. Biennale in Venedig → Biennale Rotterdam 
→ Aarhus Kunstmuseum
2008 → NAMOC, Peking 
2004 → Witte de With, Rotterdam und MOCA, Taipeh
2002 → New Museum New York 
2000 → Museum Ludwig Köln 
1996 → Henie Onstad Kunstcenter, Oslo
1995 → Hamburger Kunstverein 
1994 → Museum für zeitgenössische Kunst, Helsinki

aNdrea lÜth
www.andrealueth.at

1981 geboren in Innsbruck; Studium: Malerei und Grafik, Institut 
für Bildende Kunst, Kunstuniversität Linz und Kunsthochschule 
Berlin-Weißensee
Betreibt seit 2015 den artist-run space KLUCKYLAND in Wien 
(mit Gerald Roßbacher)

stipendien / Preise (Auswahl)
2015 Hilde Zach Kunstförderstipendium, Innsbruck
2015 Auslandsatelier Krumau, Tschechien, BMUKK 
2012 Stipendium, Mailand, BMUKK
2012 Stipendium, Nottingham, BMUKK
2011 Förderpreis für bildende Kunst, Land Tirol
2009 Stipendium, Salzburger Sommerakademie, Klasse Perjovschi
2008 Förderpreis, RLB Tirol

ausstellungen / Projekte (Auswahl):
2015 → 34. Österreichischer Grafikwettbewerb, Galerie im  
Taxispalais, Innsbruck
→ The BOO Train, Kunst im öffentlichen Raum, Hofkirche,  
Innsbruck (solo)
 2014 → Die Tätigkeit des Zeichnens, Galerie 5020, Salzburg
→ Der Vater, der Sohn und der Heilige Geist, AfG, Wien 
→ Unto void fulfils this place, das weisse haus, Wien  
→ Stella für alle, Kunst im öffentlichen Raum, Marktplatz,  
Innsbruck (solo)
2013 → Librimmaginari, Padiglione d’Arte, Viterbo  
→ Für die Fülle, Salzburger Kunstverein, Salzburg  
→ Andrea Lüth, Mauve, Wien  
→ Nebenlebensinteressen, Kunstpavillon, Innsbruck  
→ The Intransigent Ticket – The Artist as a Filter, CSULA Fine Arts 
Gallery, Los Angeles  → In der Kubatur des Kabinetts, fluc, Wien   
 → Heiße Theke (Boom), Salzamt, Linz (solo)  
→ Act Up, Salzamt, Linz  → Coming Up, Galerie Goldener Engl, 
Hall in Tirol
2012 → solo, 0gms, Sofia → Disorder, Fabbrica del Vapore,  
Milano  → Disorder, Primary, Nottingham  
→ Utterly Morose, New Art Exchange, Nottingham  
→ Do what you can’t, Bregenzbiennale, Bregenz 
→ Rotate Festival, Innsbruck → Kunstpreis 2012, RLB  
Kunstbrücke, Innsbruck → Der angebrochene Abend, LOVE_, Wien 
→  Art Now, Triviale, Linz → Multi Layer, bb15, Linz  
→ Demons and Pearls, DOK, St. Pölten   
→ Nicht nur ein Bild, sondern eine ganze Welt, Kunstraum Nieder-
österreich, Wien
2010 → HELLO THERE!, Kunst im öffentlichen Raum, Innsbruck 
(solo) → Heavy Jolly, LOVE_, Wien, (solo)  
→ Zeichnung, Kunstpavillon, Innsbruck  
→ Die Gouvernante und die edlen Früchte, Schloß Harmannsdorf, 
Niederösterreich → Me, Myself & Max, Tiroler Landesmuseum  
Ferdinandeum (solo) → digging for silver, ASIFA Keil, quartier21/
MQ, Wien (solo) → flimmern & krachen, LOVE_, Wien

 

WolfGaNG MeisiNGer
www.gegensprechanlage.at

1975 geboren in Schwarzach im Pongau 
Studium Publizistik- und Kommunikationswissenschaften und 
Kunstgeschichte. 
2015 Zertifikation Kulturmanagement (Institut für Kulturkonzepte)
2001 – 2009 Redakteur der Gegensprechanlage – Sozial-,  
Kultur- und Wissenschaftsgeschichte(n), RADIO ORANGE 94,0.

ausstellungen / Projekte (Auswahl)
2013 Der Geheime Garten (gemeinsam mit Ruby Sircar), thealit, 
Bremen
2010 → Sonnenwelt, Großschönau  
→ Das Indien der Maharadschas, Kinderstationen, Schallaburg 
→ Erobern – Entdecken – Erleben, Forschertisch, Hainburg
→ GEO DATA CITY, Wiener Planungswerkstatt.
Seit 2010 Co-Kurator bei rapp&wimberger: Besucherzentrum  
U2/U5, Wiener Linien – Informationszentrum der Wiener Linien; 
Remise – Verkehrsmuseum der Wiener Linien
2009 Kulturquartier Mecklenburg-Strelitz (Neustrelitz):  
Zusammenführung von Stadtmuseum, Stadtbibliothek,  
Karbe-Wagner-Archiv, Theaterarchiv, Theaterservice und Stiftung 
Mecklenburg.
2008 Wunderkammer (Konzeption und Umsetzung gemeinsam 
mit Ruby Sircar und Thomas Hasenbichler), Theater an der  
Parkaue, Berlin →  ANTIPODIUM-Studio 2, Workshopleitung  
gemeinsam mit Ruby Sircar, Vorarlberger Architekturinstitut.
2004 – 2007 Projektleiter bei bogner-cc: Mythos Salzburg,  
Neuaufstellung der Dauerausstellung, Salzburg Museum
→ Sammlung Stift Klosterneuburg, Besucherführung und  
Neuaufstellung, Stift Klosterneuburg  
→ Museumsleitplan Salzburg, Stadt Salzburg.

 

lucas Norer 
www.lucasnorer.tumblr.com

geboren 1982 in Innsbruck, lebt und arbeitet in Wien.
2004 – 2011 Studium der Bildenden Kunst – Experimentelle  
Gestaltung an der Kunstuniversität Linz unter den Professuren von 
Andrea van der Straeten, Vadim Fishkin und Herbert Lachmayer.
2008 Auslandssemester an der Karel de Grote Hogeschool/Sint 
Lucas Antwerpen
2011 Diplom mit Auszeichnung an der Kunstuniversität Linz

Die Arbeiten von Lucas Norer sind durch einen interdisziplinären 
Ansatz geprägt und beziehen sich auf auditive Inhalte aus den  
Bereichen Musik, Klang, Akustik und ihrem Verhältnis zu sozialen, 
politischen, architektonischen und künstlerischen Fragestellungen. 
Über einen längeren Recherche- und Verarbeitungsprozess ent- 
stehen so audio-visuelle Installationen, Objekte und Projekte im  
öffentlichen Raum. 

Seit 2004 Zusammenarbeit mit Clemens Mairhofer und Sebastian 
Six in der Künstlergruppe FAXEN.
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Neben der künstlerischen Tätigkeit realisiert Lucas Norer kuratori-
sche Projekte an der Schnittstelle neuer Medien und bildender 
Kunst wie 2011 Sprawl Festival, 2012 Rotate Festival oder 2016 
Spectral Sounds in Innsbruck. 

Weiters Co-Betreiber des Kunstraum bb15 in Linz. 2013 bis 
2014 kuratorische Tätigkeit bei STEIM – Studio for Electro-Instru-
mental Music in Amsterdam.

stipendien / Preise (Auswahl)
2015 Theodor Körner Preis
→ BKA Auslandsstipendium für Video und Medienkunst,  
The Banff Centre, CA 
→ Artist in Residency Stipendium, Ferme-Asile’s Appart’Atelier, 
Sion, CH
2014 Gewinner des European Soundart Award
→  Zukunftsfonds der Republik Österreich Projektförderung
→ stadt_potenziale Innsbruck Projektförderung
→ Artist in Residency Stipendium, CreArt – Network of Cities for  
Artistic Creation, Genua
2012 Jahresstipendium für AbsolventInnen, Kunstuniversität Linz 
→ Linz Impuls Projektförderung
2011 Zweiter Preis & Ankauf, Kunstsammlung Linz
→ stadt_potenziale Innsbruck Projektförderung
→ Artist in Residency Stipendium, Lichtenbergstudios, Berlin
2010 Preisträger Kunst im öffentlichen Raum Tirol 
→ Förderstipendium, Kunstuniversität Linz 
→ Förderatelier, Salzamt Linz

ausstellungen (Auswahl)
2015 → Listening Post, Lentos Kunstmuseum, Linz  
→ Schichtwechsel, Festival der Regionen, Ebensee  
→ Absorb / Re-Form / Distribute, The Banff Centre, Banff (CA)
2014 → European Soundart Award, Skulpturenmuseum, Marl (DE)
→ Deformation der Stille, Galerie 5020, Salzburg  
→ Elite, dagegen und dabei, Galerie 5020, Salzburg  
→ The Memory in your Pocket, Museo d’Arte Contemporanea Villa 
Groce, Genua → (h)ear XL Festival, Art Centre Signe, Signe (NL)   
→ Transposition.Change, Dokumentationszentrum für moderne 
Kunst, St. Pölten → Studio (take2), STEIM, Amsterdam
2013 → Sound Development City Festival, Lissabon/PR & Marseille
 → FINE SOUND – keine medienkunst, das weisse haus, Wien
→ Klangmanifeste Festival, Echoraum, Wien  
→ Finding A New Order, Goleb, Amsterdam  
→ Testing the Equipment, Afg, Wien
2012 → Moscow Biennale for Young Art, Moskau  
→ Alle Worte sind aus, Kunstraum Goethestraße, Linz
→ In several aspects, Halka Art Project, Istanbul  
→ Repeat please …, SKÁLAR Centre for Sound Art and  
Experimental Music (IS)
2011 → Keep An Ear On Festival, Centro Per L’Arte Contemporanea, 
Florenz  → Die Dritte Dimension, WhiteBox, München  
→ Resonate In Response To, Interventionsraum, Stuttgart
→ The Art of Intervention, Lichtenbergstudios, Berlin 
→ Kryptophone Festival, Hörstadt, Linz   
→ Salt Linz City, Salzamt, Linz 
2010 → Resonate In Response To, Manifesta 8 Eventos Paralelos, 

Cartagena (ES) → Ars Electronica Performance Festival, Linz
→ Flimmern & Krachen, Project LOVE, Wien
→ Kunst – Architektur – Arbeitswelt, Stadtmuseum Nordico, Linz
2009 → Sound Characters, Kunstpavillon, Innsbruck  
→ Normalzustand, Festival der Regionen, Linz

siMoN oBerhaMMer 

geboren 1979 in Innsbruck, Österreich 

Simon Oberhammer ist Architekt mit eigenem Atelier in Wien und 
Gründungsmitglied von casati. 

Neben seiner selbstständigen Arbeit ist er als künstlerischer  
Forscher im interdisziplinären Projektteam unter der Leitung von 
Wolfgang Tschapeller am Institut für Kunst und Architektur an der 
Akademie der bildenden Künste Wien tätig. Er hat in Innsbruck  
und Texas Architektur studiert und seither in Architekturbüros in 
Oslo, Barcelona und Wien gearbeitet. 

Weiters war er von 2009 bis 2012 externen Lehrbeauftragter am  
studio1 an der Architekturfakultät Innsbruck.

stipendien / Preise (Auswahl)
Seine Arbeiten wurden im Zuge des Margarete Schütte Lihotzky  
Stipendiums 2008 und von Kunst im öffentlichen Raum Tirol 
2009 gefördert.

ausstellungen (Auswahl)
2012 → Co-Autor und Projektleiter von Hands have no tears to 
flow, Österreich Pavillon, Architektur Biennale, Venedig. 
2010 → Tiroler Kunstpavillon (solo)
2009 → aut, Innsbruck (solo)
2008 → atrans, Berlin (solo)

Vorträge 
2013 KIOER, Joanneum, Graz
2012 Akademie der bildenden Künste, Wien
2011 AzW, Wien
2009 Architekturfakultät, Innsbruck 

 

alexaNder PfaNZelt

Alexander Pfanzelt studierte Architektur an der Universität  
Innsbruck und der Universität von Texas in Arlington. 2006 erhielt 
er sein Diplom mit Auszeichnung. Seit 2011 ist er Universitäts- 
assistent (Postdoc) am Institut für Gestaltung studio1 der  
Architekturfakultät der Universität Innsbruck. Von 2007 bis 2011 
war er wissenschaftlicher Mitarbeiter. Im Jahre 2011 verteidigte er 
erfolgreich seine Dissertation Beyond Use – Phänomene an brach-
liegenden Objekten im Alpinen Raum zwischen dem Allgäu und 
Gardasee. Im Fokus dieser Arbeit stand die Auseinandersetzung 
mit brachliegenden Strukturen, die daraus resultierenden Ergebnisse 

stellten neue Typologien dar, welche anhand der Beziehung  
zwischen Gebäude und Landschaft gebildet wurden. Eine Publikation 
dieser Ergebnisse ist in Bearbeitung.

Weitere Interessen beinhalten Netzwerksysteme, Diagramme 
und alle Arten von Mappierungen sowie deren Übersetzung in un-
terschiedliche Medien. Neben der Lehre am studio1 hat Alexander 
Pfanzelt auch an zahlreichen internationalen Workshops in der  
Türkei, Italien, u. a. teilgenommen. 
2007 initiierte er die Wiederbelebung des Forschungsprojekts  
Alpenbügeln am Fallbeispiel Obergurgl und dessen Veränderung 
durch den einfallenden Massentourismus im Zuge des einsetzen 
den Klimawandels. Ursprünglich wurde Alpenbügeln 1999 als  
Serie internationalen Entwurfsworkshop konzipiert. Er ist Mitglied 
des wissenschaftlichen Beirats der Alpinen Forschungsstelle  
Obergurgl an der Universität Innsbruck.

2006 gründete er zusammen mit Andreas Moling und Simon  
Oberhammer casati als Büro für Architektur und Forschung. 

2011 gründete er pfanzelt architekten mit Sitz in Lechbruck  
am See. Mit seinem Team, bestehend aus drei bis fünf Architekten,  
bearbeitet er Projekte in unterschiedlichen Maßstäben. Diese 
stammen überwiegend aus Direktaufträgen von Kunden aus 
Deutschland, Italien und Österreich.

Er ist seit 2008 Mitglied der Bayerischen Architektenkammer und 
seit 2014 des Deutschen Werkbundes.

plattform kunst~öffentlichkeit
aNdrea BauMaNN, christoPher GrÜNer, Michaela  
NiederKircher, roBert Pfurtscheller, christiNe s. 
PraNtauer, JeaNNot schWartZ  

Die plattform  kunst~öffentlichkeit war eine offene  Gruppierung 
von KünstlerInnen, die sich mit dem Thema Kunst im öffentlichen 
Raum sowie der Initiierung eines Kommunikationsprozesses  
zwischen Kunst und Öffentlichkeit auf künstlerischer und theore- 
tischer Ebene auseinandersetzte.

Projekte
2010 → o-movie. ein pluraler Blick, Projekt im Rahmen von  
TKI open und stadt_potenziale, Olympisches Dorf, Innsbruck
2008  → angerichtet 1809,  un dîner, Projekteinreichung zum  
Gedenkjahr 2009 → leerstand Projekteinreichung zum Festival 
der Regionen 2009
2007 → transfair, ein Projekt im Rahmen des Wettbewerbs Kunst 
im öffentlichen Raum in den Gemeinden Vals, Wipptal und  
Innsbruck → bypass/image research, ein Projekt der plattform 
auf der art 07 und im öffentlichen Raum, Innsbruck 
→ plattform kunst~öffentlichkeit präsentiert: transfair –  
zwischenstand im rahmen von „mark und bein“ der gruppe  
rhizom, graz 
2006 → kunst im öffentlichen (?) raum, eine Diskussions- und 
Veranstaltungsreihe der plattform kunst~öffentlichkeit in Zusam-
menarbeit mit der Tiroler Künstlerschaft, Kunstpavillon, Innsbruck
ReferentInnen: Christoph Schenker/Zürich, KünstlerInnenkollektiv  

Rhizom/Graz, Heinz Schütz/München, Matei Bejenaru/Rumänien 
→ Vorstellung des Rechercheprojektes zum landhaus 2 im aut. 
architektur und tirol, Innsbruck, Vortrag Heinz Schütz: Demokratie, 
Selbstermächtigung und Auftrag
2004 → Recherchekunstprojekt zum Thema Kunst im öffentlichen 
Raum am Beispiel eines öffentlichen Bauvorhabens (Neubau 
landhaus 2, Innsbruck)
2003 → Erstellung eines Fragebogens zur Thematik Kunst im  
öffentlichen Raum, plattform kunst~öffentlichkeit stellt Fragen  
am Vorplatz der Sozial- und Geisteswissenschaftlichen Fakultät 
Innsbruck im Rahmen des Symposiums vor lauter Bergen …  
Architekturforum Tirol, Seegrube Innsbruck und bei den Premie-
rentagen auf Plakatflächen im Stadtraum Innsbrucks

 

PhiliPP Preuss
www.pppreuss.net

Philipp Preuss ist 1974 in Bregenz, Österreich geboren.
1994 Aufnahme in die Berufsvereinigung der Bildenden Künstler 
Vorarlberg 
1996 – 1999 Studium Theaterregie an der Hochschule für Musik 
und Darstellende Kunst  Mozarteum Salzburg
seit 2000 freier Theaterregisseur   
2003 Förderpreis der Internationalen Bodenseekonferenz für  
Bildende Kunst
2004 Einladung zum Theaterfestival Radikal Jung, München
2011 und 2012 Einladung zum NRW Theatertreffen
2013 Einladung zu den Autorentagen Deutsches Theater Berlin

ausstellungen (Auswahl)
2013 → Penthesilea 45, Galerie Hollenstein   
→ Warhola oder Gruppensex der Egoshooter, Museum Moderner  
Kunst, Frankfurt
2012 → Lavar, Altes Finanzamt Berlin
2008 → Measure For Measure, Künstlerhaus Palais Thurn und  
Taxis, Bregenz
2004 → The Globe in Milan: Sei Personaggi in Cerca d’Autore,  
Galeria Galica Milano
2002 → The Globe, Künstlerhaus Palais Thurn und Taxis, Bregenz

theaterinszenierungen  (Auswahl)
Theater Dortmund, Schauspielhaus Bochum, Schauspiel Frankfurt,  
Deutsches Theater Berlin, Residenztheater München, Schauspiel 
Leipzig, Volkstheater Wien, Schaubühne Berlin  

doris Prlić
www.dorisprlic.servus.at

Doris Prlić ist 1984 in Salzburg geboren. 
Sie studierte Bildende Kunst und Kulturwissenschaften in Linz,  

Den Haag und Rotterdam und hat einen Masterabschluss von der 
UvA Amsterdam im Bereich Art Studies /Artistic Research.
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Ihre künstlerischen Schwerpunkte liegen in den Bereichen Klang-
kunst, Arbeitsbedingungen von KünstlerInnen, Kunst im öffentlichen 
Raum sowie Kunst und Öffentlichkeit. 

Sie realisierte zahlreiche kuratorische Projekte wie die Programm-
reihe zerlegt & verspielt für das Festival der Regionen 2009,  
das Jahresprogramm Reclaiming Spaces im afo – architekturforum 
oberösterreich. 

Außerdem agiert Doris Prlić als Herausgeberin der Online- 
Compilation feedback&disaster.

 

christiaN ruPP
www.christian-rupp.com

1994 – 2002 Produkt Design, Universität für angewandte Kunst, 
Wien
1990 – 1998 Physik, Technische Universität, Wien

stipendien
2005 Stipendium Know How, Peking, Uni Salzburg, Beijing  
Foreign Studies University, BFSU
2004 Stipendium, European Forum Alpbach
2003 – 2004 Studium Integrale, IFF Wien
1997 Erasmus  Inredningsarkitektur at the Högskolan för Design 
och Konsthantverk in Göteborg, Schweden

ausstellungen (Auswahl)
2014 → Zeitlose Zeichen, Austrian Cultural Forum, London  
→ De.fragmentation, University of Maine, Orono (US) (solo) 
→ Porn without the porn, Gallery Napa, Artists Association  
Lapland, Finnland
2013 → pixxelpoint 2013, Media Art Festival, Nova Gorica, Gorizia, 
Slowenien / Italien → mind the gap, flat1, Vienna Art Week, Wien 
(Kurator)  → Great Balls of Austria, 11 Austrian Positions, C.A.M.P., 
im Zuge des Festivals back to Athens, Athen → Art Hikes, Studio 
Mustanapa, Artists’ Association Of Lapland, Finnland  
→ fotografie, Blaugelbezwettl (Viertelsgalerie des Landes  
Niederösterreich)
2012 → TIME(LESS) SIGNS, Künstlerhaus, Wien  
→ Scratching the surface, ArtWall Project Space, Athen  
→ Left Right, ASAP – Hong Studio, Peking → GROUND CONTROL, 
Jahresmuseum, Kunsthaus Mürz → autopilot : intuition, Galerie 
5020, Salzburg
2011 → To have / To own, Kuntsi museum of conteporary art,  
Vaasa, Finnland  → METAmART, Künstlerhaus, Wien  
→ Biennale of Tashkent, Usbekistan   → Invasion, cheapart  
Gallery, Athen (solo) → Familien Erb Stück, Kunstraum  
Engländerbau, Liechtenstein → SilvrettAtelier 2010, Ausstellung, 
Palais Liechtenstein, Feldkirch  → Eshu Etaeb, Gallery Sinne,  
Helsinki   → Lustwandler, Künstlerhaus, Wien (solo)   
→ ALL OVER, DieAusstellungsstrasse, Wien (solo)
2010 → Toys Art Us, Curators Voice Art Projects, Miami
→ Intervention: Communicating Beervessels, Curators Voice Art 
Projects, Miami → Feeding on Light, Vaasa Art Hall (FI)   
→ the great escape, month of photography, Künstlerhaus, Wien  

→ Medialuminescence, Galerie Mors Mössa, Göteborg (solo)  
→ SilvrettAtelier, Residency, Vorarlberg → wallpapers, borderline, 
Mejan – Royal Institute of Art, Stockholm (solo)   
→ Austria la vista, Baby, 10 Austrian Positions,  
theartfoundation, Athen (Kurator)  
→ Communicating Beervessels, OUT SITE_04, MUMOK, Wien  
→ Jennyfair, dieAusstellungsstrasse, Wien 
→ Schafsnaturen, ÖBV, Wien (solo)  
→ nightwatch, the Art Foundation, Athen
2009 → family affairs, Blaugelbezwettl (Viertelsgalerie
des Landes Niederösterreich) und kunstverein mistelbach  
→ ViennArt 2009 – Wiener Gerücht, MUSA, Wien 
→ Subversiv Messe, Hafenhalle09, as part of cultural capital 
Linz09  → Flavors of Austria, 12 Austrian Positions, Athen (Kurator)
2008 → ARTmART 2008, Organisator, Co-Kurator und Teilnehmer,  
Künstlerhaus, Wien → traces – Persönliche Erinnerung und Foto-
grafie, month of photography, Künstlerhaus, Wien 
→ ViennArt – Entscheidungen. Wien und das symbolische Kapital, 
MUSA, Wien  → sauna 08, brut, Konzerthaus, Wien   
→ Mope08, Performance-Festival, Vaasa Art Hall (FI)   
→ Open Art Residency, Euböa (GR)
2007 → exitus – tod alltäglich, Künstlerhaus, Wien   
→ Trauma Queen, offspace-show im ehemaligen Mediterranean 
Hotel, Athen (Kurator) → Reflecting Media auf der Art Athina 2007,  
cheapart-gallery, Athen → Bioforms II, cheapart-gallery, Athen 
→ ARTmART, im Zuge der vienna artweek, Künstlerhaus, Wien 
→ Web Biennial 2007, Istanbul Contemporary Art Museum, iS.CaM 
 
 

richard schWarZ
www.islandrabe.com

geboren 1984 in Wörgl, Tirol, lebt und arbeitet in Kufstein, Tirol 
2009 – 2011 Studium Art and Science an der Universität für  
angewandte Kunst in Wien.
2003 – 2011 Studium der Europäischen Ethnologie an der  
Universität Innsbruck. Arbeitet in den Genres Medienkunst und 
Kulturwissenschaft.  

ausstellungen / installationen / Projekte
2015 → Wand Inn Fluss, Werk aus Licht und Klang,  
VORBRENNER15, Freies Theater Innsbruck  
→ The Passenger, reaktive Klanginstallation im öffentlichen 
Raum, Magazin4 Bregenzer Kunstverein, Bregenz
2014 → Klangkubus, interaktive Installation, VORBRENNER14, 
Freies Theater Innsbruck → Anzapfen der Naturmaschine,  
künstlerisches Forschungsprojekt und erweiterte Schautafel,  
Zeitbrücke-Museum, Gars am Kamp
2013 → dörfliche Nachbarschaft, künstlerisches Forschungspro-
jekt zu den Auswirkungen des Fortschritts auf nachbarschaftliche 
Beziehungen, TKIopen 2013, Tirol → zeitfluss, Installation im  
öffentlichen Raum, die die Zeit wortwörtlich verrinnen lässt, Kunst 
im öffentlichen Raum Tirol, Innsbruck  
→ play the space, Soundinstallation im öffentlichen Raum,  
Festival Verona Risuona, Verona

2012 → Veduti di, zwei programmierte Radierungen, gemeinsam 
mit Carolin Weinert, Gruppenausstellung Viaggio in Italia, Leipzig
→ of_pixels, reaktive Videoinstallation, HyperKult XXI, Lüneburg
2011 → of_pixels, reaktive Videoinstallation, Theater Kanuti Gildi, 
Neu/Now Festival, Tallinn → strichweise, Zeichenautomat/ 
Installation, Essence 2011 im MAK, Wien  
→ crossing – movement of pixels, Videoarbeit und reaktive  
Installation, IT-Universitetet, re-new Festival, Kopenhagen
2010 → from error to time – or: from time to time an error,  
reaktive Videoinstallation, Galerie 3,14 im Rahmen von piksel10, 
Bergen (NO)

veröffentlichte texte
→ Dörfliche Nachbarschaft. Zwischenmenschliches zwischen 
Einst und Jetzt, in: Tuxer Prattinge (= Tuxer Zeitung), Frühjahr 
2014, S. 23f.
→ We owe it all to the Hippies, in: Johler, Reinhard, Marchetti, 
Christian, Tschofen, Bernhard, Weith, Carmen (Hg.): Kultur_Kultur. 
Münster – New York – München – Berlin 2013, S. 583 – 593.
→ Ein wenig Zeit für die Zeit, in: Mole Nr. 11, Sommer 2013, S. 18.
→ Ökonomie der Bandbreite: Evolutionär-ökonomische und  
kulturanthropologische Überlegungen zu Schnittstellen in 
Mensch-Maschine-Komplexen, gemeinsam mit Manuel Wäckerle 
(TU Wien), in: momentum Quarterly Vol. 1, No. 3 (2012),  
S. 139 – 202.
→ On drawing lines, in: Deifel, Valerie, Kraeftner, Bernd, Widrich, 
Virgil (Hg.): An envelope for arts, sciences, politics and us. Wien 
2012,  S. 216 – 229.
→ Kauft die Zeit aus!, in: Dossier ksö 09/2011, S. 6 – 9.
→ Jeder von uns ist eine Art Straßenkreuzung ..., in: Fensterplatz 
02/2010, S. 106 – 116.

 

sir Meisi
siehe Wolfgang Meisinger, Seite 143 und Ruby Sircar, siehe unten

 

ruBY sircar
www.gegensprechanlage.at

1975 geboren, studierte Kunsterziehung, Linguistik, Geschichte, 
Amerikanistik, Kunst der Gegenwart, promovierte in Post-Colonial 
Studies.

Lehre an der TU Graz, Institut für Zeitgenössische Kunst und der 
Akademie der bildenden Künste Wien als Senior Artist, sowie als 
externe Lehrende an unterschiedlichen Hochschulen.
seit 2012 Mitglied/Präsidentin des Vorstands der Vereinigung  
der bildenden KünstlerInnen Österreich
2006 – 2007 Research Fellow an der Jan van Eyck Academie 
Maastricht
2004 – 2012 Mitglied der KünstlerInnengruppe FO/GO Lab
2003 – 2009 Redakteurin der Gegensprechanlage – Sozial-,  
Kultur- und Wissenschaftsgeschichte(n), RADIO ORANGE 94,0

stipendien / Preise (Auswahl)
2003 Auszeichnung/PreisträgerIin mit der Projektgruppe  
Windbeutel: Hartmann Preis

ausstellungen (Auswahl)
→ Galerie für zeitgenössische Kunst Leipzig  
→ Künstlerhaus Stuttgart → Witte de With Rotterdam  
→ Essor Gallery Project Space London 
→ xhibit der Akademie der bildenden Künste Wien 
→ Kunsthalle Exnergasse → thealit Bremen 
→ Stedelijk Museum → Shedhalle Zürich 
→ Württembergischer Kunstverein → Kunsthalle Wien 
→ steirischer herbst, Graz → Kunstraum Niederösterreich, Wien 
→ Mousonturm Frankfurt → VBKÖ Wien

Vorträge / Workshops (Auswahl)
→ UCLA Los Angeles → Metropolitan University Manchester  
→ Mozarteum Salzburg → ACC Weimar → Universität Tübingen 
→ Vorarlberger Architekturinstitut → Ege University Izmir

Publikationen (Auswahl)
2015 → Pink Labor on Golden Street (Mitherausgeberin),  
Sternberg Press 
2012 → Vienna Zocalo (Mitherausgeberin), Akademie der  
bildenden Künste Wien
2008 → Liquid Homelands, schlebrügge 
2006 → fem. ADDITIVES (Mitherausgeberin), Lautsprecherverlag
2004 → Taschentiger, Lautsprecherverlag

WolfGaNG traGseiler
www.tragseiler.com

Wolfgang Tragseiler wurde 1983 in Hall in Tirol geboren.  
Er studierte Bildhauerei_transmedialer Raum, Experimentelle  
Gestaltung an der Universität für künstlerische und industrielle 
Gestaltung in Linz und ein Jahr Video Art an der Yildiz Technical 
University in Istanbul.

Die Arbeiten von Wolfgang Tragseiler setzen sich mit produzierten 
und reproduzierbaren Idealbildern der Film- und Fernsehindustrie 
auseinander. Das perfekt inszenierte Medienbild dient als Vorlage 
für das reale Leben, bleibt aber immer eine Utopie. Durch die 
Reinszenierung medialer Glücksversprechen macht Tragseiler Star-
mechanismen und Geschlechterkonstrukte sichtbar. 

Das Arbeitsspektrum des Künstlers reicht von Kunst im öffentli-
chen Raum über Installationen, Fotoarbeiten und Videos bis hin zu 
Performances.

Von 2009 bis 2013 arbeitete Wolfgang Tragseiler gemeinsam 
mit Nora Kurzweil und Daniel Massow im Künstlerkollektiv Martin &  
The evil eyes of Nur. In den Performances, Videos und Fotoarbeiten 
performen zwei selbst ernannte Stars ihre queere Männlichkeit.  
Ihre permanente Behauptung, ein Popstar zu sein, führt zum kon-
sequenten tragischen Scheitern.
Seit Sommer 2014 besteht das Künstlerduo mit Alexander Jöchl. 
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Mit minimal subversiven Eingriffen stellen die beiden Künstler  
Fragen zu gescheiterten Utopien. Das symbolische Kapital rund um 
den Kunstbetrieb, imaginäre Museen/Sammlungen sind dabei oft 
der Ausgangspunkt ihrer Arbeiten. Diese werden in den unter-
schiedlichsten Medien realisiert, von Film und Audioarbeiten bis 
zu Fotografien und Installationen. 

ausstellungen / Performance / screenings (Auswahl)
2014 → body on glass Untitled, LENTOS Freunde Kunst Preis,  
Lentos, Linz  →  Blaue Nacht, Installation Amour Propre,  
Künstlerhaus, Nürnberg → Martin & The evil eyes of Nur,  
Boulevard, distribution sixpackfilm, Donau Festival, Krems 
2013 → YBBSS35_4.3, happy end – I’m waiting,  
Videoinstallation, Wien → Martin & The evil eyes of Nur, Living  
Pictures, Kubus Export, Wien
2012 → Martin & The evil eyes of Nur, Boulevard, 58th  
International Short Film Festival, Oberhausen
→ Martin & The evil eyes of Nur, Werkstück, Starlight is made up 
of particles and waves – Part 1 (particles), Tanzquartier Wien
2011 → Martin & The evil eyes of Nur, No fashion, please!,  
Exhibition Opening, Kunsthalle Wien → Martin & The evil eyes of 
Nur, MAK NITE, MAK, Wien → Martin & The evil eyes of Nur, Atelier, 
Pact, Zollverein, Essen
2010  → Martin & The evil eyes of Nur, One Hit Wanter, Sehsüchte  
Festival, Potsdam  → Martin & The evil eyes of Nur, almost in  
passing, Young Austrian Artists in Istanbul, Gallery 5533, Istanbul
2009 → Martin & The evil eyes of Nur, Behandlungsraum,  
Museum Fridericianum, Kassel → Martin & The evil eyes of Nur, 
Exhibition Opening, Tarlabasi Biennial, Istanbul
2008  → Ich habe nicht genug ihr matten Augen (Kooperation mit 
Noemi Auer), Halle 14, Spinnerei, Leipzig Deutschland
2007 → Festival der Regionen, (Kooperation mit  Evelyn Kokes) 
 → Schaurausch, (Kooperation mit Noemi Auer), OK Centrum, Linz

GÜNter richard Wett

geboren 1970 in Innsbruck, lebt in Innsbruck
1991 – 1999 Architekturstudium 
seit 1996 als selbstständiger Architekturfotograf tätig

Projekte / ausstellungen
2012 – 2014 Warteräume gemeinsam mit Robert Gander .  
Visuelle Recherche in den Tiroler Flüchtlingsheimen
2013 → Wörgl Paradox, gemeinsam mit Melanie Hollaus
2012 → Reise nach Armenien, Ästhetik des Verfalls, anlässlich 
der Eröffnung der neuen Galerieräume, FotoForum, Bozen
2011 → italienische Architektur in Asmara, ritrea
→ Walter Angonese gesehen von Günter Richard Wett, Galerie 
Prisma, Bozen
2010 → Sinti in Südtirol
2009 → Kosovo 2.0, Welthaus der Caritas → Spurensuche in 
Brasilien, Bo Bardi, Artigas, Mendes da Rocha, aut. architektur 
und tirol, Innsbruck,  Initiative Architektur Salzburg, Architektur 
Forum Ostschweiz, St. Gallen
2008/2009 → Fotografisches Stadtporträt Prishtina
2007 Rovina di una Villa moderna, Ruine einer moderenen Villa, 
Foto Forum Bozen (IT)
2006 → Architektouren nach Japan und China
1998 → Projekt/ion, Innsbruck (Ausstellung mit M. Sailer und  
C. Reiter)

  

Michael ZiNGaNel 
siehe Michael Hieslmair/Michael Zinganel, Seite 140


