


↑  Abbildung 63

Roland Kappel,  

Kranobjekt Dollberg B 60 (Detail),  

1999, H: ca. 75 cm, 

Foto: Natalie de Ligt
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DAS ZUFÄLLIGE ZUSAMMENTREFFEN  
ZWEIER ZITRONEN UND VIER OHREN  
IM TREPPENHAUS1

Der Stift rast, findet Räume, Zwischenräume 
und Formen auf dem Papier – in hoher Geschwin-
digkeit, zielsicher und selbstsicher: Räume, die 
von der Fläche in die Tiefe springen und spiele-
risch von der Dreidimensionalität wieder zurück 
auf die Ebene gleiten; Zwischenräume, die das 
Format gliedern und dem Zeichengrund seine 
spannungsvolle Dynamik einhauchen; Formen, die 
sich abstrakt miteinander verweben, um dann Ge-
genstände und Figuren aufblitzen zu lassen (Abb. 
64). Sie alle beginnen, eine Geschichte zu erzäh-
len, offen und weit wie der Kopf des Betrachters, 
jedes Mal aufs Neue und jedes Mal doch irgendwie 
anders. Öffnet sich hier ein Blick in ein Treppen-
haus oder gar eine Hinterhofkulisse, wo sich zwei 
Figuren mit spitzen Ohren und zwei Zitronen ein 
skurriles, gar surrealistisches Stelldichein geben? 
Ein Luftballon führt ein Eigenleben und nimmt 
einen Großteil der Szenerie ein. Er verschachtelt 
mit seiner waagerechten und perspektivisch uner-
warteten Position sowohl die Räumlichkeiten als 
auch die Erzählstruktur auf paradoxe Weise. Die 
Künstlerin Angelika Bienst nutzt hier Richtungs-
wechsel im Zeichenvorgang als Stilmittel, das die 
verschiedenen Bildelemente auf irritierende und 
doch logisch anmutende Weise miteinander ver-
schränkt. Sie unterstreicht und hinterfragt ihre 
Bildelemente in einem Atemzug – unterstützt 
durch ihren kräftigen Strich, der wiederum selbst 
oftmals nicht in einem Schwung durchgezeich-
net ist, sondern sich mittels kleiner Abschnitte 
aufbaut. Das Kürzel «OZ», möglicherweise eine 
Reminiszenz an einen stadtbekannten Hamburger 
Sprayer,2 lenkt den Blick immer wieder auf das 
unergründliche Treffen der Gestalten, das sich 
vielleicht hinter einer Mauer verbirgt. Oder ver-
hält sich doch alles ganz anders? Vertraute und 
fremde Welten öffnen sich. Einige Protagonisten 
wie die Zitronen, die Figuren und der Luftballon 
spielen auch in anderen Zeichnungen von Bienst 
eine Rolle, wie unter anderem auch Becher oder 
Lampions. Das Aufgreifen von Motiven aus der 
Umgebung und ihre künstlerische Übersetzung 

VIOLA SNETHLAGE-LUZ

↖  Abbildung 64

Angelika Bienst, o. T., undatiert  

(ca. 1996–1998), dunkelblauer Kugel-

schreiber auf getöntem Papier,  

29,7 × 21 cm
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bringt Bienst nicht nur auf den Punkt, sondern 
in (die) Linie, die Kontur. Mit Schraffuren setzt 
sie Akzente innerhalb der Komposition, ohne 
damit das Liniengefüge und seine Binnenräume 
zu dominieren: ein gelungener Balanceakt. Um 
das alles entstehen zu lassen, braucht es nur 
einen Stift, ein Papier und eine Künstlerin, die 
diese atemberaubende Zeichengeschwindigkeit 
beherrscht, einen Sebastian Vettel der Zeichner. 
Wirklich nur das? 

Die Künstlerin Angelika Bienst wurde 1950 
in Hamburg geboren. Seither zeichnet sie. 1991 
schloss sie sich aufgrund einer Einladung von 
Rolf Laute der Hamburger Künstlergruppe Die 
Schlumper an. Ihre Arbeiten waren zuvor schon 
in der Öffentlichkeit zu sehen. Durch die Teilnah-
me an Gruppenausstellungen der Schlumper er-
langte Bienst Bekanntheit für ihre Zeichnungen 
mit Blei-, Bunt- und Filzstift, Kugelschreiber und 
Fineliner auf Papier in kleineren bis mittelgroßen 
Formaten. Angelika Bienst arbeitete einmal pro 
Woche künstlerisch bei den Schlumpern, bis ihre 
Fahrt zum Atelier ab 2005 nicht mehr zu orga-
nisieren war. Der Künstlerin wurde ein Besuch 
des Ateliers nur noch sporadisch in den Jahren 
2011–2012 ermöglicht, trotz Diskussionen zwi-
schen der Kunstgruppe und ihrer Wohngruppe 
außerhalb von Hamburg. Heute zeichnet Bienst 
in Collegeblöcke (Abb. 65). Statt eines dynami-
schen und gleichzeitig austarierten Liniengerüsts 
verbinden nun Kringelstrukturen und geschwun-
gene Formen die einzelnen Bildelemente, deren 
Strich vergleichsweise diffus in Erscheinung tritt. 
Freiräume rücken in die Peripherie, der einstige 
Tiefenraum ist größtenteils der Fläche gewichen. 
Abstrakte und gegenständliche Formen sind klar 
voneinander getrennt, als ob sie es aufgegeben 
hätten, gemeinsam Geschichten zu erzählen. Die 
vielschichtige Komplexität abwechslungsreicher 
Bildelemente ist stark reduziert. Die Suche nach 
inhaltlichen und räumlichen Vexierspielen läuft 
ins Leere.

Die Faszination bleibt aus, die uns die Bilder 
immer wieder mit den Augen durchwandern lässt. 
Wie kommt es zu diesem stilistischen Wandel? 
Hat sich Biensts Arbeitsweise aufgrund persön-
licher Gestaltungsvorstellungen und Vorausset-
zungen geändert? Gut. Ist es der fehlende Zugang 
zu hochwertigen Arbeitsmaterialien? Schlecht. Ist 
es der mangelnde Freiraum für eine ungestörte 
künstlerische Tätigkeit, der sich in den Werken 
niederschlägt? Schlecht. Fehlt das inspirierende 
Umfeld eines Ateliers und die positive, emotio-
nale Unterstützung von Kolleg*innen und Assis-
tent*innen? Schlecht. Wir wissen es nicht, da 
die Künstlerin nicht spricht. Dass Bienst bei den 
Schlumpern bisweilen erst einen Papierstapel 
markierte, bevor sie mit dem Zeichnen begann, 
deutet darauf hin, dass zumindest der zweite und 
dritte Grund durchaus Relevanz für Biensts Schaf-
fen besitzen könnten. Offensichtlich ist jedoch, 
dass Künstler*innen die optimalen Möglichkeiten 
erhalten sollten, ihrem künstlerischen Schaffen 
nachzugehen. Es braucht eben doch mehr als nur 
einen Stift, ein Papier und eine Künstlerin.

1	 Erstmals erschienen in Teilhabe 2/2015.

2	 Gespräch mit Anna Pongs-Laute, Assistentin der Schlumper, 

am 1.8.2014. Die Informationen über Biensts künstlerische 

Arbeitsweise und -zeit im Atelier der Schlumper basieren 

gleichfalls auf diesem Gespräch.

DAS ZUFÄLLIGE ZUSAMMENTREFFEN ZWEIER ZITRONEN UND VIER OHREN IM TREPPENHAUS  VIOLA SNETHLAGE-LUZ



↑  Abbildung 65

Angelika Bienst, o. T., undatiert (ca. 2005–2012),  

schwarzer Kugelschreiber auf liniertem Papier  

(Collegeblock), 27,7 × 21 cm je Blatt
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SCHWEBUNGEN1

Ästhetische Strategien im Werk  
von Julius Bockelt

Feine rote Linien ziehen sich von links über die 
Bildfläche. Wie Schuss- und Kettfäden eines tex-
tilen Gewebes verknüpfen sie sich zu einem Netz. 
Durch die gleichförmige Wiederholung entsteht 
ein Rhythmus von Verdichtung und Durchlässig-
keit. Es ließe sich ein fortlaufender Rapport der 
Linien vorstellen, der als Muster über das Trä-
germaterial hinausgeht. Wie zwei gegeneinander 
verschobene Raster erzeugen die Überlagerungen 
und Durchdringungen ein leichtes Flirren vor den 
Augen (Abb. 66).

Der rote Faden in Julius Bockelts Werk sind 
Schwingungen und Interferenzen, mit denen sich 
der 1986 in Frankfurt am Main geborene Künst-
ler in Zeichnungen mit Tusche oder Fineliner und 
in vielfältigen anderen Medien auseinandersetzt. 
Auf kleinformatigen und häufig unregelmäßig be-
schnittenen Papieren konzipiert er minimalistische 
Gitternetze, reduziert auf wenige Farben, die häufig 
durch gegenläufige Impulse in Bewegung gebracht 
werden. Neu hinzukommende Linien durchkreuzen 
bestehende Register. Es entstehen Netzstrukturen, 
die immer mehr an Komplexität gewinnen und wie 
optische Täuschungen eine Illusion von räumlicher 
Tiefe und Dynamik erzeugen.

Bockelts Zeichnungen nutzen die Bildfläche auf 
unterschiedliche Weise. Einige sehen aus wie die 
Ausschläge eines Seismografen, der Erschütte-
rungen registriert, andere wie die Herzfrequenz 
in einem Kardiogramm. Breitere Linien mit dicken 
Filzstiften strahlen eine postmoderne Coolness 
aus und erinnern an die Ästhetik früher Compu-
tergrafiken. Winzige Abweichungen in der Linien-
führung unterscheiden Bockelts Grafiken jedoch 
von den genauen, mechanischen Aufzeichnungen 
eines technischen Gerätes und verweisen auf die 
lebendige Hand des zeichnenden Künstlers und 
die Konzentration, die erforderlich ist, um solche 
Regelmäßigkeit hervorzubringen. Die Betrach-
tung seiner Bilder bekommt ebenso wie ihr Ent-
stehungsprozess etwas Meditatives.

ANNIKA SCHANK, PETER DANERS

↖  Abbildung 66

Julius Bockelt, o. T., 2017,  

Tusche auf Papier, 24 × 32 cm
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Der visuelle Zusammenhang in Bockelts eng
maschigen Zeichnungen verweist auch auf einen 
logischen: Sie wirken wie mathematische Darstel-
lungen, die Vorgängen in der Natur entsprechen. 
Bockelts Arbeit ist eine künstlerische Forschungs-
tätigkeit.

Ein durchaus vergleichbares Vorgehen wie bei 
den Zeichnungen ist auch in Julius Bockelts musi-
kalischen Experimenten mit digitalen Klangquellen 
zu beobachten: Seine Ausstellung im Museum Folk-
wang im Frühjahr 2018 nannte der Künstler Phase 
Shifter. Der Begriff bezieht sich zunächst auf ein 
elektronisches Effektgerät, bei dem ein Audiosig-
nal zwei verschiedene Signalwege durchläuft, ein-
mal als originales Signal und dann zugleich durch 
Filter bearbeitet in zeitverzögerter Wiedergabe. 
Durch Auslöschen und Überlagern von Frequenzen 
entstehen akustische Interferenzen und psychedeli-
sche Rotationseffekte, die eine starke Veränderung 
der Wahrnehmung bewirken. Im Ausstellungsraum 
erklang ein musikalischer Loop, der aus auf- und 
absteigenden Tonfolgen bestand, die in Analogie zu  
den Gitternetzen immer wieder zu stehenden Ak-
korden verdichtet wurden. Dieses Moment der 
Entschleunigung ließ in Wechselwirkung mit den 
Exponaten das Verstreichen von Zeit spürbar werden.

Anders als bei den konzentriert ausgeführten 
Zeichnungen und den kontrollierten Klangexperi-
menten bleibt in dem Wolkenarchiv, das Bockelt 
seit sieben Jahren stetig erweitert, immer ein Mo-
ment des Zufalls bestehen (Abb. 67). 

Die stets veränderliche Erscheinungsform der 
Wolken, eigentlich nur eine Ansammlung von 
feinen Wassertröpfchen in der Atmosphäre, fas-
ziniert ihn wie viele Künstler vor ihm, so Jacob 
van Ruisdael oder John Constable, und regt Julius 
Bockelt zu fotografischen Langzeitdokumentatio-
nen an, bei denen er ein untrügliches Gespür für 
ungewöhnliche Konstellationen und Lichteffekte 
dieser flüchtigen Gebilde entwickelt hat. 

Julius Bockelt hat seine fotografierten Wolken 
sorgfältig katalogisiert und unter ihren meteoro-
logischen Fachnamen archiviert. Sein großes Foto- 
archiv ist als work in progress angelegt, das in 
seiner Ordnung den gängigen meteorologischen 
Kategorien folgt, ohne die Poesie des künstleri-
schen Blicks aufzugeben. Anders als bei ihm vor
ausgegangenen Malern und Naturforschern des 
18. und 19. Jahrhunderts genügt es dem Künstler 
nicht, nur ein Exemplar zu finden, um den jewei-
ligen Typus zu bebildern. Bockelts Archiv umfasst 
beinahe 27.000 Bilder von Wolken.

Die Erscheinungen, die Julius Bockelt beschäf-
tigen, sind Gegenstände wissenschaftlicher For-
schung. Sie lassen sich mit Begriffen der Physik, 
der Optik, der Meteorologie erklären und sys-
tematisch beobachten oder herbeiführen. Sein 
Verhältnis zu ihnen ist jedoch ein künstlerisches. 
Bockelts forschender Blick auf die Welt lenkt die 
Aufmerksamkeit auf den Zauber, der sich auch 
in wissenschaftlich erklärbaren Phänomenen 
wiederentdecken lässt. Wer seine Wolkenbilder 
betrachtet oder sich auf die Feinheit und Genauig-
keit seiner kleinformatigen Zeichnungen einlässt, 
tritt ein in ein Spiel von Zufall und Berechnung, 
Forschung und Fantasie.

1	 Erstmals erschienen in Teilhabe 3/2018.

SCHWEBUNGEN  ANNIKA SCHANK, PETER DANERS
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↑  Abbildung 67

Julius Bockelt,

Altocumulus lenticularis, 2016,  

Fotografie aus dem Wolkenarchiv 

von Julius Bockelt.





ANHANG  

177





179

BIOGRAFIEN JULIUS BOCKELT ist bildender Künstler und 
Musiker und arbeitet seit 2004 im Atelier Goldstein 
der Lebenshilfe Frankfurt am Main e. V. Neben sei-
nen künstlerischen und performativen Projekten 
ist er seit 2015 Workshop-Leiter im Rahmen des 
KulturTagJahr der Altana Kulturstiftung. Von 2010 
bis 2016 war er als Bildhauer, Grafiker und Klang-
künstler maßgeblich an der Neugestaltung der 
Marien Kirche Aulhausen beteiligt.

AMANDA CACHIA ist freie Kuratorin und Kunst- 
kritikerin aus Sydney und wurde 2017 an der Uni- 
versity of California, San Diego in Kunstge-
schichte, Theorie und Kritik promoviert. Sie ist 
Assistant Professor für Kunstgeschichte am  
Moreno Valley College in Südkalifornien. Ihre wis-
senschaftliche Arbeit beschäftigt sich mit moder-
ner und zeitgenössischer Kunst, Disability Studies, 
Performance, Choreografie und Politik, Kunst und 
Aktivismus sowie der Zugänglichkeit von Museen.

PETER DANERS ist Kunsthistoriker und Kunst-
vermittler. Studium der Kunstgeschichte und der 
Christlichen und Klassischen Archäologie in Bonn 
und Louvain-La-Neuve. Auf eine wissenschaft
liche Assistenz an der Bundeskunsthalle in Bonn 
folgte die Leitung der Kunstvermittlung an der 
Staatsgalerie Stuttgart. Seit 2014 ist er Kurator 
im Bereich Bildung und Vermittlung am Museum 
Folkwang.

MICHIEL DE JAEGER studierte Bildende Kunst 
an der Königlichen Akademie der Schönen Künste 
in Gent. Seine künstlerische Karriere begann in 
Flandern im Bereich Tanz, Theater und bilden-
der Kunst. 2010–2015 entdeckte er als Mitarbeiter 
im Atelier Goldstein in Frankfurt am Main seine 
Leidenschaft für Outsider Art. Zurück in Belgien 
arbeitet Michiel de Jaeger seit 2016 als künst-
lerischer Assistent im La ‹ S › Grand Atelier in 
Vielsalm. Seit 2016 arbeitet de Jaeger an einem 
Fotoprojekt in Kooperationen mit Architekten zum 
Thema öffentlicher Raum in der Euregio.



180

SVEN FRITZ ist bildender Künstler und Musiker. 
Seit 2010 ist er als künstlerischer Mitarbeiter und 
seit 2016 als stellvertretende Leitung des Atelier 
Goldstein der Lebenshilfe Frankfurt am Main 
e. V. tätig. Von 2010 bis 2016 war er mit Melanie 
Schmitt für das Gestaltungskonzept im Rahmen 
der Neugestaltung der Marien Kirche Aulhausen 
verantwortlich.

RACHEL MADER ist Kunstwissenschaftlerin 
und seit 2012 Leiterin des Forschungsschwer-
punkts Kunst, Design & Öffentlichkeit an der 
Hochschule Luzern Design & Kunst. Von 2009 
bis 2014 war sie Leiterin des Projekts Die Orga
nisation zeitgenössischer Kunst. Strukturieren, 
Produzieren und Erzählen an der Zürcher Hoch-
schule der Künste. Außerdem organisierte sie 
mehrere Tagungen zu zeitgenössischer Kunst 
und Kulturpolitik.

BARBARA MASSART liebt Wolle. In der Textil
werkstatt des La ‹ S › Grand Atelier in Vielsalm 
(Belgien) entrollt sie kilometerlange Spulen 
Wollgarn und entwickelt daraus eigentümliche 
textile Reliefs und Kostüme. Jede Arbeit versieht 
die Künstlerin mit einer Flamme, ihrem Marken-
zeichen. 2014 begann Barbara Massart in Zusam-
menarbeit mit dem Brüsseler Fotografen Nicolas 
Clément mit der Arbeit Barbara dans les bois. Für 
das erste Super 8-Filmprojekt schrieb Massart ein 
poetisches Skript und fertigte die Kostüme und 
Accessoires an. 2016 setzten die beiden Künst-
ler*innen ihre Zusammenarbeit im Rahmen einer 
Künstlerresidenz in La Fragua in Südspanien fort. 
Es entstanden ein zweites Super 8-Projekt sowie 
neue Kostüme und Accessoires für den Film Santa 
Barbara.

‹ PLATZ DA! › Barrierefreie Kulturvermittlung 
und Prozessbegleitung für Inklusion unterstützt 
Kultureinrichtungen inklusiv zu werden. Mit dem 
ganzheitlichen Ansatz bei Programm, Publikum 

und Personal erreicht das Unternehmen durch 
barrierefreie Kulturvermittlungsformate von Ver-
mittler*innen mit «Behinderung» vor den Kulissen 
der Einrichtung neue Besucher*innen. Hinter den 
Kulissen werden in Sensibilisierungs-Trainings 
und Seminaren die Mitarbeiter*innen der Kultur-
einrichtungen geschult.

JUTTA PÖSTGES ist Initiatorin und Künstleri-
sche Leitung von Kunsthaus KAT18. Die Diplom-
Designerin beschäftigt sich mit partizipativen 
künstlerischen Prozessen im Themenfeld Kunst, 
Design, Inklusion und Stadtentwicklung. Mit dem 
Kunstmuseum Bonn entwickelt sie aktuell das in-
klusive Kunstvermittlungsprogramm, mit Kolum-
ba Kunstmuseum ein modellhaftes partizipatives 
Auswahlverfahren zur Aufnahme von Werken von 
Künstler*innen mit Assistenzbedarf in eine Mu-
seumssammlung. Sie ist Gründungsmitglied der 
inklusiven Künstlergruppe X-SÜD. 

FREDERIK POPPE ist Professor am Fachbe-
reich Soziale Arbeit.Medien.Kultur der Hochschule 
Merseburg. Er ist Absolvent der Universität der 
Künste (Berlin) und studierte zudem Rehabilita-
tionswissenschaften an der Humboldt-Universi-
tät zu Berlin. Nach seiner Promotion zum Thema 
«Interaktion zwischen Bildenden Künstlern mit 
Assistenzbedarf und ihren Bezugspersonen» 
(Berlin und Leipzig) arbeitete er vier Jahre als 
geschäftsführender Redakteur der praxiswis-
senschaftlichen Fachzeitschrift TEILHABE un-
ter Herausgeberschaft der Bundesvereinigung  
Lebenshilfe e. V. Seit 2005 ist er freischaffender 
Künstler (Malerei und Installation).

ANNIKA SCHANK ist Kunsthistorikerin und 
Kunstvermittlerin und arbeitet seit ihrem Studium 
in Bonn und Paris in der Bildung und Vermittlung 
des Museum Folkwang sowie als Lehrbeauftragte 
am Institut für Kunst und Materielle Kultur der 
Technischen Universität Dortmund.

BIOGRAFIEN



181

MELANIE SCHMITT ist freiberufliche Kunstpä-
dagogin und Kunsthistorikerin. Sie entwickelt und 
realisiert Konzepte, Strategien und Arbeitsweisen 
innerhalb kultureller und soziokultureller Kontex-
te. Seit 2016 ist sie als künstlerische Leitung für 
das Konzept und den Aufbau des Kunsthauses der 
Gold-Kraemer-Stiftung bei Köln verantwortlich. 
Von 2002 bis 2016 war sie im Atelier Goldstein der 
Lebenshilfe Frankfurt am Main e. V. als stellver-
tretende Leitung tätig.

JUTTA SCHUBERT, Diplom-Pädagogin und Kul-
turmanagerin, ist seit 1994 als selbständige Plane-
rin von Kulturvorhaben tätig. Schwerpunkt ihrer 
Arbeit ist die Leitung und Entwicklung von zahl-
reichen Projekten für EUCREA Verband Kunst und 
Behinderung e. V. Dazu gehören spartenübergrei-
fende Tanz- und Theaterfestivals, die Durchführung 
von Symposien und Tagungen zum Thema Kultur 
und Inklusion, die Anbahnung und Durchführung 
strukturbildender Maßnahmen für Künstler*innen 
mit einer Beeinträchtigung und die Entwicklung 
des Feldes «Kunst und Inklusion».

VIOLA SNETHLAGE-LUZ ist Kunsthistorikerin 
und Grafikdesignerin und hat in Mainz, Marburg 
und Valencia studiert. Sie promovierte zum The-
ma «Wenn Kunst behindert wird. Zur Rezeption 
von Werken geistig behinderter Künstlerinnen 
und Künstler in der Bundesrepublik Deutschland» 
an der Philipps-Universität Marburg. Ihr wissen-
schaftlicher Schwerpunkt liegt in der zeitgenös-
sischen Kunst, den Disability und Gender Studies.

BIOGRAFIEN





183

LITERATUR Art Beyond Sight (2019): http://www.artbe-
yondsight.org/mei/verbal-description-training/
samples-of-verbal-description/ (zuletzt aufge-
rufen am 2.2.2019).

Arts Council England (2018): Equality, Diversity 
and the Creative Case. A Data Report 2016–2017.
www.artscouncil.org.uk/sites/default/files/down-
load-file/Diversity_report_1617_FINAL_web.pdf 
(zuletzt aufgerufen am 26.11.2018).

Ault, Julie (Hg.) (2010): Show and tell. A chro-
nicle of Group Material. London: Four Corners 
Book.

Baetens, Jan (2014): Modèles d'auteur. In: 
Knock Outsider! Vers un troisième langage. Brüs-
sel: Frémok.

Baukrowitz, Rita (1996): Wir sind eine Meute 
mit Querverbindungen. In: Baukrowitz, Rita; Gün-
ther, Karin (Hg.): Team Compendium: Selfmade 
Matches. Selbstorganisation im Bereich Kunst. 
Hamburg: Kellner Verlag, 9–16.

Brücke Museum (2018): www.bruecke-muse-
um.de/chronologie.htm (zuletzt aufgerufen am 
30.11.2018).

Cachia, Amanda (2012): What Can a Body Do? 
Pennsylvania: Haverford College. http://exhibits.
haverford.edu/whatcanabodydo/ (zuletzt aufge-
rufen am 4.2.2019).

Cachia, Amanda (2013): ‹Disabling› the Mu-
seum: Curator as Infrastructural Activist In: 
Canadian Journal of Disability Studies. Cripping 
Cyberspace: A Contemprary Virtual Art Exhibi-
tion. Jg. 2, (Nr. 4), http://cjds.uwaterloo.ca/index.
php/cjds/issue/view/7 (zuletzt aufgerufen am  
4.2.2019).



184

Cachia, Amanda (2015): Marking Blind.  
http://old.adiarts.ie/curated-space 
(zuletzt aufgerufen am 3.2.2019).

Candlin, Fiona (2010): Art, Museums, and Touch. 
Manchester: University of Manchester Press.

Casanova, Fabiola (2016): Der Künstler als 
Kurator: Group Material. www.phil.uzh.ch/elear-
ning/blog/exhibitions/2016/04/18/der-kuenstler- 
als-kurator-group-material-2 
(zuletzt aufgerufen am 30.11.2018).

Chto Delat (2018): Declaration. A Declaration 
on Politics, Knowledge, and Art, https://chtodelat.
org/category/b5-announcements/a-6/ 
(zuletzt aufgerufen am 31.8.2018).

Critical Practice (2018): #TransActing: A Market 
of Values. www.criticalpracticechelsea.org/wiki/ 
index.php?title=Main_Page
(zuletzt aufgerufen am 31.8.2018).

Danko, Dagmar (2012): Kunstsoziologie. Biele-
feld: transcript.

de Groot, Raphaëlle (2015): Interview with 
Amanda Cachia, February 16. Unveröffentlicht.

Dichter, Claudia (2016): Die Ausstellung «An-
dere Wirklichkeiten» im Arp Museum. Interview. 
WDR 5 Scala aktuelle Kultur. 23.8.2016.

Dickie, George (1969): Defining Art. In: Ameri-
can Philosophical Quarterly. Jg. 6, (Nr. 3), 253–256.

Die Schlumper (2016): Ausstellung «Farbe» – 
Daniel Behrendt & Tongtad Mahasuwan. www.
schlumper.de/galerie/archiv/2016.html (zuletzt 
aufgerufen am 10.11.2016).

Eissing-Christophersen, Christoph (2001):  
20 Jahre Schlumper. Die Geschichte einer Verselb-
ständigung. In: Gercken, Günther; Eissing-Christ-
ophersen, Christoph: Die Schlumper – Kunst ohne 
Grenzen. Wien: Springer, 3–18.

Ellcessor, Elizabeth (2016): Restricted Access: 
Media, Disability, and the Politics of Participation.
New York and London: New York University Press.

EUCREA Verband Kunst und Behinderung e. V. 
(2016): ART+ Erfahrungsbericht und Handlungs-
empfehlungen zum Strukturprogramm Kunst 
und Inklusion 2015_2016. www.eucrea.de/images/
downloads/ARTplus_Online_AS_Doppelseiten_2.
pdf (zuletzt aufgerufen am 26.11.2018).

EUCREA Verband Kunst und Behinderung e. V. 
(2018): Diversität im Kunst- und Kulturbetrieb in 
Deutschland: Künstler*innen mit Behinderung 
sichtbar machen. www.eucrea.de/images/down-
loads/Diversitaet_Online_4.pdf 
(zuletzt aufgerufen am 10.11.2018).

Freudenberg, Andreas (2009): Be Berlin – be 
diverse. Was machen wir mit unserer kulturellen 
Vielfalt? Ein Symposium der Senatskanzlei – kul-
turelle Angelegenheiten in Zusammenarbeit mit 
der Gemeinnützigen Hertie-Stiftung. Dokumenta-
tion und Auswertung. https://www.berlin.de/sen/
kultur/_assets/kulturpolitik/kulturelle-teilhabe/
symposium_auswertung_u_dokumentation.pdf 
(zuletzt aufgerufen am 29.1.2019).

Gander, Robert; Rudigier, Andreas; Winkler, 
Bruno (2015): Einleitung. Gegenwärtigkeit und 
Verantwortung. In: Gander, Robert; Rudigier, An-
dreas; Winkler, Bruno (Hg.): Museum und Gegen-
wart. Verhandlungsorte und Aktionsfelder für 
soziale Verantwortung und gesellschaftlichen 
Wandel. Bielefeld: transcript, 11–16.

LITERATUR



185

Goodrow, Gérard (2014): Fluch oder Segen? Die 
Bedeutung der Kunstmessen für den internatio-
nalen Kunstmarkt. In: Hausmann, Andrea (Hg.): 
Handbuch Kunstmarkt. Akteure, Management und 
Vermittlung. Bielefeld: transcript, 199–212.

Hausmann, Andrea (2014): Der Kunstmarkt. 
Einführung und Überblick. In: Hausmann, Andrea 
(Hg.): Handbuch Kunstmarkt. Akteure, Manage-
ment und Vermittlung. Bielefeld: transcript, 13–34.

Ikemura, Leiko (2001): Die Ursprünglichkeit 
des Ausdrucks. In: Müller, Angela; Schubert, Jut-
ta: Weltsichten – Beiträge zur Kunst behinderter 
Menschen. Berlin: TIAMAT.

International Council of Museums (ICOM) – Inter- 
nationaler Museumsrat (2010): Ethische Richt- 
linien für Museen von ICOM: www.icom-deutsch-
land.de/client/media/364/icom_ethische_richt-
linien_d_2010.pdf 
(zuletzt aufgerufen am 27.9.2018).

Janecke, Christian (1991): Viele Köche ver-
derben den Brei. Antwort auf die Frage, warum 
Kunstwerke einen und nicht mehrere Schöpfer ha-
ben. In: Kunstforum International. Bd. 116, 160–169.

Kampmann, Sabine (2006): Künstler sein. Sys-
temtheoretische Beobachtungen von Autorschaft: 
Christian Boltanski, Eva & Adele, Pipilotti Rist, 
Markus Lüpertz. München: Wilhelm Fink Verlag.

Kaprow, Allan (2003): Essays on the Blurring of 
Art and Life. Berkeley: University of California Press.

Knüsel, Pius (2010): Kultur für alle – Illusion 
oder konkrete Utopie? In: Fonds Soziokultur e. V. 
(Hg.): Shortcut Europe 2010. Dokumentation des 
europäischen Kongresses zum Thema «Kultu-
relle Strategien und soziale Ausgrenzung» vom 
3.–5.6.2010 in Dortmund. Essen: Klartext Verlag, 
37–41.

König, Kasper; Wolf, Falk (Hg.) (2015): Der 
Schatten der Avantgarde: Rousseau und die ver-
gessenen Meister. Essen: Hatje Cantz Verlag.

Kot’átková, Eva (2017a): BÜRO FÜR AUGEN, 
NASE, ZUNGE, MUND, HERZ, HAND UND MASKE 
(DIE ALLES ÜBERDECKT). Kolumba Kunstmu-
seum. Köln: Saalblatt.

Kot’átková, Eva (2017b): «Der Körper wird zum 
Objekt». Drei Fragen an Eva Kotátková. https://
db-artmag.de/de/82/feature/der-koerper-wird-
zum-objekt-drei-fragen-an-eva-kotatkova/ 
(zuletzt aufgerufen am 12.12.2018).

Kraus, Stefan (2017): SWR2 Zeitgenossen. 
Stefan Kraus, Museumsleiter im Gespräch mit 
Reinhard Ermen. https://www.swr.de/swr2/pro-
gramm/sendungen/zeitgenossen/kraus-ste-
fan-museumsleiter/-/id=660664/did=19383086/
nid=660664/1ufzwg/index.html 
(zuletzt aufgerufen 1.1.2019).

Linzer, Danielle; Vanden Bosch, Cindy (2013): 
Building Knowledge Networks to Increase Acces-
sibility in Cultural Insititutions. New York: Art Be-
yond Sight. http://www.artbeyondsight.org/mei/
wp-content/uploads/WP_MAC1.pdf 
(zuletzt aufgerufen am 3.2.2019).

Luz, Viola (2012): Wenn Kunst behindert wird. 
Zur Rezeption von Werken geistig behinderter 
Künstlerinnen und Künstler in der Bundesrepub-
lik Deutschland. Bielefeld: transcript.

Mörsch, Carmen (2002): Enttäuschte Erwartun-
gen, bestätigte Befürchtungen: Kunstcoop© in der 
«Ordnung der Diskurse». In: Neue Gesellschaft für 
bildende Kunst e. V. (Hg.): Kunstcoop. Künstlerin-
nen machen Kunstvermittlung. Berlin: Vice Versa 
Verlag, 76–91.

LITERATUR



186

Monopol dpa (2018): Werke geistig behinder-
ter Künstler. Outsider Art oder zeitgenössisch?  
www.monopol-magazin.de/outsider-art-oder-zeit-
genoessisch (zuletzt aufgerufen am 26.11.2018).

O. A. (1999): Künstler der Kunst-Werkstatt 
stellen wieder aus. In: Schabinger Seiten vom 
24.2.1999.

O’Doherty, Brian (1996): In der weißen Zelle. In-
side the White Cube. Berlin: Merve Verlag.

Palmowski, Winfried; Heuwinkel, Matthias 
(2000): Normal bin ich nicht behindert! Wirklich-
keitskonstruktionen bei Menschen, die behindert 
werden. Unterschiede, die Welten machen. Dort-
mund: borgmann publishing.

Papalia, Carmen (2013): A New Model for  
Access in the Museum. In: Disability Studies Quar-
terly. http://dsq-sds.org/article/view/3757/3280 
(zuletzt aufgerufen am 6.2.2019).

Perin, Patrick (2014): La notion de résidence 
artistique à La ‹ S › Grand Atelier. In: Knock Out-
sider! Vers un troisième langage. Brüssel: Frémok.

Poppe, Frederik (2012): Künstler mit Assistenz-
bedarf – eine Interaktionsstudie. Frankfurt a. M.: 
Lang.

Poppe, Frederik (2017a): Kunst im toten Win-
kel? Warum Kunst von Menschen mit Behinderung 
mehr Aufmerksamkeit verdient. In: Koch, Jakob J. 
(Hg.): Inklusive Kulturpolitik. Kevelaer: Butzon & 
Bercker, 142–158.

Poppe, Frederik (2017b): Soziale Anerkennung 
durch Kulturarbeit von Menschen mit kogniti-
ver Beeinträchtigung. In: Sappok, Tanja; Diefen
bacher, Albert: Die 4. Dimension – Erweiterung 
des bio-psycho-sozialen Krankheitsmodells um 
die emotionale Entwicklungskomponente bei Men-
schen mit geistiger Behinderung. Bielefeld: Bethel.

Poppe, Frederik (2018): Reziprok. In: Koriath, 
Helen et al.: KUNST: Aspekte der Outsider Art. 
Osnabrück: o. V., 24–27.

Poppe, Frederik; Schuppener, Saskia (2014): 
Zugang zu Kunst und künstlerischer Bildung 
für Menschen mit Assistenzbedarf – Das euro-
päische Projekt ART FOR ALL. In: Zeitschrift 
für Inklusion.www.inklusion-online.net/in-
dex.php/inklusion-online/article/view/253/244  
(zuletzt aufgerufen am 15.6.2018).

R and R (2018): https://aarandaar.net/ 
(zuletzt aufgerufen am 31.8.2018).

Rech, Bettina (2005): Kunst und Gesellschaft: 
Eine soziologische Betrachtung des Marktes und 
der Marktteilnehmer. In: Weinhold, Kathrein (Hg.): 
Selbstmanagement im Kunstbetrieb. Handbuch 
für Kunstschaffende. Bielefeld: transcript, 54–63.

Reitstätter, Luise (2015): Die Ausstellung ver-
handeln. Von Interaktionen im musealen Raum. 
Bielefeld: transcript.

Rexer, Lyle (2005): How to Look at Outsider Art. 
New York: Abrams.

Röske, Thomas (o. J.): Was heute Herz und 
Hand hat bei der Arbeit mit offenen Ateliers. Köln: 
Kolumba Werkbuch (unveröffentlicht).

Saehrendt, Christian; Kittl, Steen T. (2007): Das 
kann ich auch! Gebrauchsanweisung für Moderne 
Kunst. Köln: DuMont.

Sandals, Leah (2016): 8 Things Everyone Needs 
to Know About Art and Disability. In: Canadian Art. 
https://canadianart.ca/features/7-things-everyone- 
needs-to-know-about-art-disability/ 
(zuletzt aufgerufen am 3.2.2019).

LITERATUR



187

Sauter, Sven (2015): Den «Schiffbruch der ei-
genen Wahrnehmung» erfahren. Reflexionen über 
Arts, (Dis-)Abilities & Inklusion. In: Zeitschrift für 
Inklusion. www.inklusion-online.net/index.php/ 
inklusion-online/article/view/251/244 
(zuletzt aufgerufen am 17.6.2018).

Siebers, Tobin (2010): Disability Aesthetics.  
Michigan: University of Michigan Press.

Söling, Caspar; Cuticchio, Christiane (Hg.) 
(2016): Von der Unbegreiflichkeit Gottes. Atelier 
Goldstein in der Marien Kirche Aulhausen. Re-
gensburg: Schnell & Steiner.

Thurn, Hans Peter (1991): Die Sozialität der 
Solitären. Gruppen und Netzwerke in der Bilden-
den Kunst. In: Kunstforum International. Bd. 116, 
100–129.

Tiedeken, Peter (2018): Musik und Inklusion. Zu 
den Widersprüchen inklusiver Musikproduktion 
in der Sozialen Arbeit. Weinheim: Beltz Juventa.

Trinity Laban Conservatoire of Music & Dance 
(2018): CANDOCO YOUTH DANCE CLASSES. www.
trinitylaban.ac.uk/take-part/for-children-young-
people/dance-classes-for-young-people/cando-
co-youth-dance-classes 
(zuletzt aufgerufen am 10.11.2018).

Ullrich, Wolfgang (2001): Kunst / Künste / Sys-
tem der Künste. In: Barck, Karlheinz et al. (Hg.): 
Ästhetische Grundbegriffe. Historisches Wörter-
buch in sieben Bänden. Bd. 3. Stuttgart: Metzler, 
556–616.

Van Delden, Friederike (2014): Kunstberater 
und ihr Wirkungsspektrum auf dem Kunstmarkt. 
In: Hausmann, Andrea (Hg.): Handbuch Kunst-
markt. Akteure, Management und Vermittlung. 
Bielefeld: transcript, 213–234.

Wagner, Thomas (1996): Verlorener Überblick – 
Überlegungen zur gegenwärtigen Rolle der Kunst-
kritik. In: Belting, Hans; Gohr, Siegfried (Hg.): Die 
Frage nach dem Kunstwerk unter den heutigen 
Bildern. Stuttgart: Cantz, 177–191. 

Weber, Erik (2018): «Gewalt ist der verborge-
ne Kern von geistiger Behinderung» (Jantzen) – 
Herausforderungen und Perspektiven für die 
unterstütze Teilhabe von Menschen mit einer so 
genannten geistigen Behinderung im Spannungs-
feld von Inklusionsbemühungen und Exklusion. 
Vortrag im Rahmen der DIFGB Jahrestagung. 
Leipzig: 15.11.2018.

Weinhold, Kathrein (2005): Selbstmanagement 
im Kunstbetrieb. Handbuch für Kunstschaffende. 
Bielefeld: transcript.

Wiens, Stefanie (2014): «Menschen mit Behin-
derung» in Museen. Ein Pilotprojekt im Hambur-
ger Bahnhof. Unveröffentlichte Hochschulschrift.

LITERATUR





189

IMPRESSUM

Entstanden im Rahmen eines Kooperations-
projekts der Bundesvereinigung Lebenshilfe e. V. 
mit dem Museum Folkwang, gefördert durch  
die Aktion Mensch.

Herausgegeben von Peter Daners, Frederik  
Poppe, Annika Schank, Melanie Schmitt 
Assistenz: Luisa Henke 
 
Layout: smile. Visuelle Kommunikation 
Übersetzung aus dem Französischen:  
Tabea Magyar, Gegensatz Translation Collective 
Lektorat: Andreas Kieckhöfel 

Bibliografische Information  
der Deutschen Nationalbibliothek 
Die Deutsche Nationalbibliothek verzeichnet 
diese Publikation in der Deutschen Nationalbib-
liografie; detaillierte bibliografische Daten sind 
im Internet über http://dnb.dnb.de abrufbar.

 
 
Dieses Werk ist unter der Creative Commons- 
Lizenz 4.0 (CC BY-SA 4.0) veröffentlicht.  
Die Umschlaggestaltung unterliegt der Creative- 
Commons-Lizenz CC BY-ND 4.0. 

 
Publiziert bei arthistoricum.net, 
Universitätsbibliothek Heidelberg 2019.

Die Online-Version dieser Publikation ist auf 
https://www.arthistoricum.net dauerhaft frei 
verfügbar (Open Access). 
urn: urn:nbn:de:bsz:16-ahn-artbook-471-6 
doi: https://doi.org/10.11588/arthistoricum.471

Text © 2019, Das Copyright der Texte liegt beim 
jeweiligen Verfasser.

Der Beitrag von Amanda Cachia ist erstmals  
erschienen in: Ellis, Katie u. a. (Hg.) (2018):  
Interdisciplinary Approaches to Disability:  
Looking Towards the Future: Volume 2  
(Interdisciplinary Disability Studies).  
Abingdon/New York: Routledge, 99–108.

1. Auflage Heidelberg 2019

ISBN 978-3-947449-40-8 (Softcover) 
ISBN 978-3-947449-39-2 (PDF)





ISBN 978-3-947449-40-8

9 783947 449408

Der Tagungsband widmet sich dem 
Thema Kunst und Inklusion aus unter-
schiedlichen Perspektiven: Expert*innen 
aus dem Museum, der Rehabilitations-
wissenschaft, der Kunstwissenschaft 
und den Disability Studies diskutieren die 
künstlerische Produktion, Präsentation, 
Vermittlung und Rezeption der Arbeiten 
von Künstler*innen mit Assistenzbedarf. 
Der Band dokumentiert die Ergebnisse 
der Tagung Wechselwirkungen, die 2018 
als Kooperation des Museum Folkwang 
mit der Bundesvereinigung Lebenshilfe 
stattfand, und erweitert zugleich den bis-
her eher in der Pädagogik verankerten 
Diskurs zur Situation von Künstler*innen 
mit Assistenzbedarf um eine kunstwis-
senschaftliche Ebene.

Anders als die Verwendung kunsthisto-
rischer Begriffe wie Art Brut und Outsider 
Art suggeriert, sind kulturelle Einflüsse  
in den Arbeiten von Künstler*innen mit Be-
hinderungen nicht nur vorhanden, sondern 

wechselseitig. Die Beiträge in diesem Buch 
befassen sich mit kollaborativen Arbeits-
weisen und multiplen Autorenschaften 
sowie mit den strukturellen Rahmenbe-
dingungen inklusiver Projekte und einer 
kreativen Umsetzung von Barrierefreiheit 
in Ausstellungen. Sie werfen einen kriti-
schen Blick auf die Deutungshoheit der 
Museen und den Einfluss der Medien und 
benennen Faktoren, die zu einer behinde-
rungssensiblen kuratorischen Praxis und 
mehr Diversität im Kulturbetrieb beitragen. 

Künstlerkollektive und Ateliers geben 
anhand von Projektbeispielen Einblicke in 
ihre Arbeitsweisen und Netzwerke. Inter-
views und Werkbesprechungen stellen 
Künstler*innen mit Assistenzbedarf vor.

Allen Beiträgen gemeinsam ist, dass sie  
die Frage nach Reziprozität stellen und 
ein dialogisches Interaktionsprinzip als 
Grundlage für eine Inklusion auf Augen-
höhe sehen.


