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Prof. Dipl. Des. Eberhard Wolf

Kein Bild

Vorwort

Die hier vorgelegte Auswahl von Beiträgen bezieht sich auf 

das Thema der Visuellen Kultur. Damit wird ein eigenes, 

transdisziplinäres Forschungsfeld beschrieben, das an der 

AMD Akademie Mode & Design untersucht wird. In den einzelnen 

Essays spannt sich ein breiter Bogen zwischen kunsthistorischen, 

kultursoziologischen, architekturrelevanten und medienkulturellen 

Hintergründen und Phänomenen. Auf Definition, Verständnis 

und Bedeutung Visueller Kulturen wird im nachfolgenden 

Einleitungsteil eingegangen. 

Mit diesem Buch wird nicht nur ein zentrales Forschungsthema 

dokumentiert, sondern auch  der erste Band einer Hochschulschrif-

tenreihe vorgelegt, der von der AMD Akademie Mode & Design und 

von der Leitung des Fachbereichs Design der Hochschule Freseni-

us herausgegeben wird. Die Schriftenreihe soll anregende Debatten 

abbilden und auslösen. Geschehen ist dies bereits mit Wissen-

schaftlern unseres Hauses auf dem Symposium „Visuelle Kulturen“ 

im Vorhoelzer Forum der Technischen Universität München am 

10. Januar 2014. 

Im engen Dialog mit Partnerhochschulen und im interdiszi-

plinären, internationalen Kontext soll der theoretische Diskurs 

fortgesetzt werden. Die Kooperationen der AMD Akademie Mode 

& Design mit Universitäten in den USA oder Großbritannien sind 

dafür bestens geeignet – insbesondere die Kooperation mit der Bei-

jing Normal University in Zhuhai, China. Mit der dort ansässigen 

School of Design werden ab diesem Jahr Studentenaustauschpro-

gramme und die Vertiefung und Diskussion gemeinsamer Themen 

im akademischen Kreis aufgenommen und geplant. 

Einer der nächsten Bände der AMD-Hochschulschriftenrei-

he wird deshalb auch dem interdisziplinären Austausch mit den 

akademischen Partnern in Asien gewidmet sein. Die Inhalte, über 

die dann diskutiert wird, sind im dynamischen Umfeld der Creative 
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Industries zu finden: Design, Mode, Kommunikation und Ma-

nagement. Im interkulturellen Diskurs vertiefen sich diese Inhalte 

in besonderem Maße, da sie aus unterschiedlichen historischen 

und gesellschaftlichen Blickwinkeln erfasst werden. So wollen 

wir mit unseren Partnern in China über die Zukunft der globalen 

Textilwirtschaft unter dem Diktat der Ökonomie und der Billigpro-

duktion sprechen. Das Verhältnis von Nachhaltigkeit und Ästhetik 

gehört ebenso in diesen Kontext, Prof. Dr. Petra Leutner berichtet 

dazu in ihrem Beitrag. 

Wir suchen auch den Diskurs mit unseren ausländischen Part-

nerhochschulen, um auszuloten, wie urbanes Leben in der Zukunft 

menschengerecht gestaltet werden kann. Ansätze im Design-Thin-

king, in der visuellen Kommunikation und in der Wechselwirkung 

von kreativen Prozessen und veränderten Marktmechanismen gilt 

es mit Experten unterschiedlicher Fachrichtungen und Kulturen zu 

erörtern, um Bildungsprogramme mit einem hohen Innovationsge-

halt zu entwickeln.

Die AMD Akademie Mode & Design gewinnt aus ihrem inter-

nationalen, akademischen Netzwerk Impulse für ihre Lehre und 

Forschung.  

München, Januar 2014

Prof. Dr. Ekkehart Baumgartner
Vizepräsident der Hochschule Fresenius, Fachbereich Design
Mitglied der Geschäftsleitung der AMD Akademie Mode & Design

Vorwort

Im Forschungsprojekt Visuelle 

Kulturen wird zukünftig auch 

mit der jüngsten Partnerhoch-

schule der AMD Akademie Mode 

& Design zusammengearbeitet. 

Die neue School of Design der 

Beijing Normal University in 

Zhuhai, China, bietet ein ähn-

liches Bildungsprogramm wie 

die AMD an. Bei einem Besuch 

im Dezember 2013 wurden 

Gespräche mit dem Präsidium, 

dem Dekanat, den Professoren 

und Studenten geführt (siehe 

Foto: Prof. Ailan Fu, links, und 

Prof. Ekkehart Baumgartner bei 

der Vertragsunterzeichnung). 

Studentenaustauschprogramme 

und Gastvorträge wurden ver-

einbart. Im Mittelpunkt stehen 

dabei die Studiengänge Mode 

Design und Interior Design 

(Raumkonzept und Design).

Die 1902 gegründete 

Universität, die in mehreren 

internationalen Rankings 

Bestnoten unter allen chinesi-

schen Hochschulen erhielt, ist 

vor allem wegen ihrer 

School of Chinese Language 

and Literature bekannt. 

Zu den Alumnis gehört u.a. 

der Literaturnobelpreisträger 

aus dem Jahr 2012, Mo Yan. 

Der neue Universitätsstandort 

Zhuhai in der Provinz Guang-

dong wurde 2002 gebaut und 

eröffnet, er grenzt unmittelbar 

an Macau an und liegt an der 

Küste des südchinesischen 

Meeres. Im Campusgelände der 

Universität am Standort Zhuhai 

leben und studieren heute über 

30.000 Studenten.
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An der AMD Akademie Mode & Design ist mit dem Titel 

der „Visuellen Kulturen“ ein weites Themen- und Metho-

denspektrum angesprochen. Durch die Einbeziehung der 

„Kulturen“ soll gekennzeichnet werden, dass es sehr unterschied-

lich ausgerichtete visuelle Phänomene gibt, die kulturell abhängig 

und damit auch und vor allem geschichtlich sind. Gesellschaften 

und ihre Gruppen konstituieren Kultur, innerhalb der sie je eigene 

visuelle Praktiken entwickeln. Es ist gerade diese Entwicklungsge-

schichte, welche die historische und eben kulturelle Verwurzelung 

visueller Gestaltung bezeichnet. Visuelle Kulturen sollen darüber 

hinaus nicht im Gegensatz zu Sprachen und Texten gesehen wer-

den. Auch die Sprache ist auf visuelle Gestaltung etwa durch Type 

oder Geste angewiesen und gipfelt in dieser Hinsicht in der Schrift-

bildlichkeit. Dennoch werden Visuelle Kulturen nicht im Sinne 

eines linguistic turn notwendigerweise als sprachförmig struktu-

rierte Gebilde verstanden. Visuelle Kulturen können folglich mithin 

auch vorsprachliche Strategien der Weltaneignung darstellen. Sie 

besitzen die Möglichkeit, Erkenntnis im Visuellen zu erzeugen, ohne 

dass die Gestaltung der Dinge sprachlich übersetzbar wäre. Visuelle 

Kulturen können unter Umständen ‚entziffert’ werden, müssen aber 

nicht. Sie können sich auch in materialisierter Form tradieren. Sie 

schließen die Kunst ebenso ein wie Massenbilder/Massenmedien, 

analoge wie digitale Bildtechniken, und vor allem darüber hinaus 

auch den Raum. Das zweidimensionale Bild in all seinen medialen 

Möglichkeiten (incl. Foto, Film, Computeranimation) zählt zu den 

Visuellen Kulturen ebenso wie räumliche Gestaltungen etwa der 

Skulptur, Mode und Architektur.

Schließlich ist zu betonen, dass Visuelle Kulturen Dingen und 

gesellschaftlichen Vorgängen eine Form geben. Räume, Bilder 

und Medien wirken auf die Menschen in ihrem Sichtkreis. Diese 

Wirkung ist nur bedingt von ihren Verursachern kontrolliert. 

Visuelle Kulturen gestalten folglich ihre Umwelt nach ästhetischen 

Ansprüchen und mit Wirkungsabsicht bei kontingentem Resultat. 

Für die Kontingenzbewältigung – und hierin liegt der Schlüssel zu 

Einleitung
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EinleitungEinleitung 

einen Baumstrunk oder an einem Erdklumpen […] gewisse umrisse 

wahr, die schon bei ganz geringer Veränderung etwas andeuteten, 

was einer tatsächlichen Erscheinung in der Natur überaus ähnlich 

sah. […] Kein Wunder, dass in der Folge das Bestreben der Men-

schen, der Natur Ähnliches zu schaffen, von Tag zu Tag wuchs, 

bis sie auch dort, wo im vorgegebenen Stoff keine halbfertigen 

Ähnlichkeiten zu erkennen waren, aus diesem Stoff trotzdem jedes 

beliebige Bild hervorzubringen vermochten.“2

Mit dem Themenschwerpunkt der Visuellen Kulturen sind alle 

gegenwärtigen vier Studiengänge der AMD aus den Bereichen 

Mode, Raum und Kommunikationsdesign angesprochen. Im 

Fokus stehen Gestaltungsformen, die zwischen Fläche und Raum 

mit unterschiedlichen Materialien und Medien arbeiten. Hierzu 

zählen beispielsweise Textilien und Kleidung im (sozialen) Raum, 

ihre mediale Repräsentation vom Katalog bis zur Karikatur oder 

ihre Körpersemantik. Hierzu zählen etwa auch Massenbilder der 

Populärkultur, deren Präsentationsformen in räumlicher Ge-

staltung oder künstlerischer Verarbeitung. Grundlegend ist das 

Auge als Wahrnehmungsorgan, die Psychologie, Philosophie und 

Soziologie des Sehens und die Geschichtlichkeit seiner Entwick-

lung. Der Schlüssel zum Verständnis der Visuellen Kulturen ist 

deren historische Rückbindung, ihre anthropologische, sozial- und 

gestaltungsgeschichtliche Verwurzelung. Sehen und Gestalten sind 

historische Prozesse, auf deren Traditionen und Innovationen die 

Gegenwart ruht. Ohne ihre Vergangenheit ist die Gegenwart nicht 

zu verstehen und kann Zukunft nicht gestaltet werden.

Prof. Dr. Philipp Zitzlsperger 
Forschungsdekan des Fachbereichs Design

(1) Leon Battista Alberti: De Statua (vor 1435), § 1.
(2) Übersetzung nach Bätschmann/ Schäublin, 2000, S. 143.

den Visuellen Kulturen – ist für jede Gestaltung von Materie und 

für jede Art der Formfindung der Rekurs auf die Sehgewohnheiten 

der Adressaten fundamental. Ihre kulturelle und damit historische 

Rückbindung ist mit den Sehgewohnheiten untrennbar verbunden.

Kurzum: Visuelle Kulturen umfassen die Geschichte der Bil-

der, die von Menschen geschaffen wurden zum einen, um seine 

Umwelt zu gestalten und zu verschönern, zum andern, um zu 

kommunizieren. Die von Menschenhand gestalteten Produkte als 

Ausdruck der Kultur sind auch Teil der Natur des Menschen und 

somit etwa an Verhaltensweisen, religiöse Praktiken, gesellschaft-

liche und klimatische Bedingungen gebunden. Der Menschliche 

Körper selbst, aber eben auch die Produkte, die er gestaltet, sind 

symbolisch aufgeladen; sie sind nicht nur Form, sondern auch In-

halt, beanspruchen Bedeutung und sind metaphorisch. Bewegung, 

Mimik und Tanz sind ebenso Ausdruck der Gemütsbewegung wie 

Bilder. Allen ist gemeinsam, dass sie Botschaften enthalten, deren 

Symbolik weit in die Geschichte zurückreicht. 

Die Bilder dieser visuellen Kulturen – das ist oben bereits 

angedeutet worden – sind nicht nur als jene zweidimensionalen 

Flächen, die graphisch oder mit bunten Farben bemalt werden, zu 

verstehen, sondern auch als Skulpturen oder Architekturen, also 

auch als dreidimensionale Gegenstände, die von Menschenhand 

gestaltet wurden. Faustkeile, Pfeilspitzen, Radiowecker oder Möbel 

sind ebenso dem Bildbegriff zuzuordnen wie Häuser, Kirchen, 

Skulpturen oder Lithographien. Bilder sind gestalteter Stoff, dessen 

künstliche Form sichtbarer Ausdruck menschlicher Regung und 

Grundlage der visuellen Kulturen ist. Diese Ansicht vertrat bereits 

der Künstler und Mathematiker Leon Battista Alberti (1404-1472), 

der alle Gegenstände der Natur, die ein Minimum an menschli-

cher Bearbeitung erfuhren, der Kategorie des Bildes (simulacrum) 

zuordnete1: „Die Künste derer, die sich anheischig machen, von 

Körpern, welche die Natur hervorgebracht hat, Formen und Bilder 

für ihr eigenes Schaffen herzuleiten, gehen – wie ich glaube – auf 

folgenden Ursprung zurück. Man nahm wohl zufällig einst an 
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Bilder als soziale Bedeutungsträger
Anmerkungen zur Smartphone-Fotografie 

I. In einem Cartoon der amerikanischen Zeitschrift The New 

Yorker sind Menschen vor einem griechischen Tempel zu 

sehen. Den Kleidern und Sandalen nach spielt sich die 

Szene ungefähr zweitausend Jahre vor unserer Zeit ab. Eine Frau 

steht vor einem mächtigen Steinblock und spricht einen Mann 

an: „Hey, would you mind taking a quick sculpture of me and my 

familiy?“ Auf recht erfrischende Weise erzählt der Karikaturist 

hier die Entstehungsgeschichte eines Portraits. Die Pointe liegt 

natürlich darin, dass die aufwendige Handwerkskunst und die 

absurde Erwartung an den Fertigstellungsprozess zusammentref-

fen. Weil aus dieser Gemengelage niemals ein Bild oder Portrait 

werden kann, muss der Betrachter des Cartoons zwangsläufig 

lachen. Weiß er doch, dass jeder visuellen Darstellung ein Zeit-

faktor inne wohnt. Dabei bedarf es gerade in der Bildhauerei einer 

erheblichen Zeitspanne, um eine Skulptur fertig zu stellen. Auch 

die detailgetreue Wiedergabe bei den alten Meistern der Malerei 

benötigte Tage, Wochen, Monaten und mehr. 

Die Fotografie und der Film veränderten durch ihre Produk-

tionstechniken das Wesen der Kunst und der visuellen Kulturen 

von Grund auf; die Zeitökonomie der Bildentstehung wurde zum 

ersten Mal tiefgreifend verändert. Die Fertigungstechnik ließ ei-

nen Vervielfältigungsprozess von Bildern zu, den es bis dato noch 

nicht gab. Ansprüche wandelten sich, der Begriff des Originals 

weichte in Folge dessen auf. So wurden Aufnahmen konstruiert 

und etwa in den Dienst der Geschichtsschreibung gesetzt. Beson-
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entscheidend ist, wer die Bilder sieht und wer nicht, wer daran 

teilhaben darf und wer nicht. Flüchtigkeiten, Verwischungen, 

Unschärfen sind willkommen, denn sie zeigen, dass der Fotograf 

immer und überall hellwach seine Antennen auf Sendebetrieb 

gestellt hat. Er bewegt sich mitten im Geschehen und gleicht 

einem Reporter (in eigenem Auftrag). Das Unfertige in den Fotos 

entspricht dem Eindruck, den man hat, wenn aus dem Fenster 

einer Auto- oder Zugfahrt gesehen wird. Die Unmöglichkeit, et-

was festhalten zu können, wird zur Gewissheit. Das Sichtbare und 

Vertraute wandelt sich zum Schemenhaften. 

Stellte Walter Benjamin 1936 in seiner Schrift „Das Kunst-

werk im Zeitalter seiner technischen Reproduzierbarkeit“ fest, 

dass in der Fotografie Einmaligkeit und Aura abhanden kommen 

(Entwertung des Originals), so würde er wahrscheinlich heute mit 

Erstaunen in der gestalterischen Vielfalt von Smartphone-Foto-

grafien etwas entdecken, das den Begriffen von Einmaligkeit und 

Aura doch sehr nahe kommt.1 Die kollektive Ästhetik wendet sich 

in der Smartphone-Fotografie zu einer Individualästhetik und ist 

durch den virtuellen, beschränkten Empfängerkreis oft herausge-

hoben und exklusiv. Momentaufnahmen, die individuell verändert 

werden und nur einem bestimmten (Freundes-) Kreis zugänglich 

werden, erfüllen das Prinzip von individueller Eigenheit, manch-

mal sogar von religiöser Aufladung und Abgrenzung. Eigene, 

allein dem Individuum zugehörige Atmosphären mit Voyeuren, 

Protagonisten und Statisten entstehen. Durch die sozial differen-

zierenden Innovationen der Smartphones werden Menschen zu 

Erfindern vielschichtiger Neben- und Eigenwelten.2 Sie nutzen 

Online-Plattformen wie Instagram mit weit über 20 verschiede-

nen Filtern, manipulieren und kreieren. Die neuen Smartphones 

bieten die Möglichkeiten, gelbstichtig oder schwarz-weiß, mono-

ton, verblichen, pop-bunt zu fotografieren. Selbst die Polaroid-Äs-

thetik wurde wieder entdeckt und als Gestaltungsaussage einge-

setzt. Grafik und Fotografie verschmelzen dabei zunehmend. Es 

ders interessant ist hierbei das Beispiel des australischen Foto-

grafen Frank Hurley, der das Dogma der Authentizität in seiner 

Allgemeingültigkeit ablehnte und zuerst bei der Shackleton-Expe-

dition in der Antarktis, später im Ersten Weltkrieg, Bilder durch 

aufwendige Retuschetechniken und Tricks verfälschte. Das Spiel 

der Verfremdung und der gewaltigen Inszenierung gefiel ihm. Er 

soll gesagt haben, dass die Kamera Technik sei, der Mensch aber 

das dazugehörige Gehirn.  

Ein weiterer Einschnitt in die Zeitökonomie visueller Kultur ist 

die Polaroidfotografie. Es entstanden in den 60er Jahren des letz-

ten Jahrhunderts durch die ersten Polaroid-Farbfilme braun- und 

gelbstichige Aufnahmen, deren Herstellung nur wenige Sekun-

den dauerte. Erstmals rückte der Moment des Fotografierens in 

den Mittelpunkt, mithin das Erlebnis einer Live-Situation. Das 

vergnügte Starren auf die Kamera, die nach kurzer Verzögerung 

das Bild surrend auswarf, war für die Beteiligten mindestens so 

aufregend wie das fertige Foto. Durch die technischen Möglich-

keiten veränderte sich nicht nur die Zeitökonomie in der visuellen 

Kultur, sondern auch die Erfahrbarkeit und die Wahrnehmbarkeit 

von visuellen Eindrücken. 

II.Inwiefern sich heute unsere Bildwahrnehmung 

verändert, soll nachfolgend am Beispiel der Smart-

phone-Fotografie diskutiert werden. Der technische 

Hintergrund und die Verschiebung der Zeitökonomie sind dabei 

nur zwei Deutungsansätze. Zu beobachten ist, dass wir heute Fo-

tos und Filme im Livezustand senden und durch die technischen 

Hilfsmittel der Smartphones portable Fernsehstudios mit uns 

herumtragen. Wir leben mit einer maximalen Bildmobilität. Das 

Teilen von Bildern ist zum lebenskulturellen Thema geworden, 

das über soziale Zuordnung und Anerkennung oder Stilfragen 

entscheidet. Smartphone-Bilder müssen nicht gut gemacht sein, 
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Spätmoderne wandelt. Soziologen wie Ulrich Beck, Zygmunt Bau-

man oder Richard Sennett haben in den letzten Jahren viel von ei-

ner verbrauchten, sich wandelnden Moderne berichtet.3 Sie haben 

dazu beigetragen, den Erschöpfungsgrad der Moderne aus den 

Modernisierungstheorien zu erfassen, der es den Individualisten 

und Akteuren schwer macht, sinnhafte Identitätsmuster zur Au-

ßenwelt aufzubauen. Alle hier genannten Autoren haben ein Va-

kuum beschrieben, in dem nur mit Mühe eine Identität mit einer 

im dauerhaften Wandel befindlichen Welt erreicht werden kann. 

Menschen erfahren stabile Bezüge zur Außenwelt als brüchig, sie 

fühlen sich im Wandel und Umbruch der historisch-fortlaufenden 

Zeit nicht mehr aufgehoben. Sie reagieren nur noch auf eine Flut 

von Anforderungen und erleben, wie sich ihr Erwartungshorizont 

entzieht. All das, was Aufschluss über die personale Identität von 

Akteuren gibt, etwa Lebensentwürfe, Denken und Fühlen werden 

vor dem unerfüllten Versprechen der Moderne, das Leben auto-

nom gestalten zu können, unwichtig oder negiert. 

Innerhalb der Modernisierungstheorien kennzeichnet das The-

ma der Beschleunigung ein besonderes Feld, heutige gesellschaft-

liche Prozesse und Phänomene zu erklären. Hartmut Rosa spricht 

in diesem Zusammenhang von der gleichzeitig stattfindenden 

sozialen, technischen und Lebenstempo-Beschleunigung mit 

immer mehr Optionsmöglichkeiten. Vor dem Hintergrund der 

aushöhlenden Kraft des Zwanghaften und Unfreien sagt Hartmut 

Rosa:

„Was die subjektive Welt anbelangt, so hat die Tatsache, dass 

die wesentlichen strukturellen und kulturellen Parameter der 

sozialen Welt sich schneller verändern als der Generationswech-

sel – dass die soziale Welt also nicht länger über die Spanne eines 

individuellen Lebens hinweg stabil bleibt -, massive Auswirkun-

gen auf die vorherrschenden Identitäts- und Subjektivitätsmuster 

... Identität (ist) im Sinn der ‚klassischen’ Moderne in einem 

‚Lebensplan’ und das Selbstverständnis in ‚starken Wertungen’ 

entstehen durch den Versand von individualistisch bearbeiteten 

Live-Eindrücken starke Atmosphären, betonte Gefühlsmomente 

und Inszenierungen unterschiedlichster Art. Dieses Vorgehen 

erinnert auch an die Poesiealben, die es vor vierzig, fünfzig und 

mehr Jahren gegeben hat. Schüler trugen sich damals mit einem 

Gedicht oder einem Sinnspruch zur Erinnerung in ein Büchlein. 

Gemaltes oder Klebebilder verzierten das Geschriebene und 

hinterließen einen Identitätsbeweis in Form eines schöngeistigen 

oder witzigen Fragments. Auch wenn Ähnlichkeiten zwischen 

den bildhaften Erinnerungsstücken in Poesiealben und den ästhe-

tischen Atmosphären der Smartphone-Fotografien bestehen, gibt 

es einen entscheidenden Unterschied. Er liegt darin, dass alles 

Vergangene in der Smartphone-Fotografie schnell schon unbedeu-

tend wird, dass vielmehr der Live-Charakter das entscheidende 

Kriterium ist. Waren Poesiealben oder auch die Fotografie früher 

immer Dokumentationen mit Ewigkeitsanspruch, so sind die Auf-

nahmen heute immer mehr Medienobjekte der Kurzzeit-Kommu-

nikation, die soziale Bedeutung transportieren. Bilder schaffen 

in diesem Kontext soziale Positionierung und Differenzierung 

im Momentanen, sie lehnen sich an die Wirkung der Mode an: 

Identitätswechsel, Veränderung, Neuerfindung, Überraschung, 

Wandlung und Anpassung. Alle diese Aspekte sind bestimmende 

Motive der Smartphone-Fotografie. 

III. Woher kommt der Drang, Smartphone-Bilder als 

Kommunikationsmedien zu nutzen und damit sozi-

ale Bedeutung zu generieren? Bei der Betrachtung 

dieses Phänomens entsteht der Eindruck, als sprudle die Gegenwart 

durch die millionenfache, visuelle Vervielfältigung tagtäglich hervor, 

so wie Seifenschaum, den man aus dem Badewasser schlägt.

Um Erklärungen dafür zu finden, lohnt ein Blick in die Moder-

nisierungstheorien, die Aufschluss darüber geben, wie sich die 
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verankert, die dazu in der Lage sind, den Lauf des eigenen Lebens 

zu orientieren. Dieses Modell wird ersetzt durch neue Formen 

flexibler ‚situativer Identität’ ...“.4 

Dass Akteure in Folge der Beschleunigung „situative Iden-

titäten“ entwickeln, führt dazu, dass daraus vielfältige, soziale, 

schnelle Interaktionsmuster und „Formen der Subjektivität“ 

entstehen.5  In der historisch-fortlaufenden Zeit leben Akteure in 

einem Zustand des Aus-der-Welt-Geworfenseins und entwickeln 

subjektive Zweitwelten, um situative Identitäten zu erzeugen.6  

Dabei zählt der Moment. Anthony Giddens spricht in seinem 

Buch ‚Jenseits von Links und Rechts’ davon, dass es immer wie-

der Perioden gibt, in denen die verlässlichen Strukturen aufbre-

chen, er nennt diesen Rauswurf aus der Sicherheit ‚Entbettung’,7 

die Schlussforderung lautet: Jene ‚Entbettung’ fordert eigene 

Optionen zur Lebensführung heraus.8   

Akteure leiden heute offensichtlich nicht an sich selbst, son-

dern darunter, dass es zwischen ihnen und der Welt in der sie 

leben ohne Widerhall bleibt. Angesichts der Analyse gesellschaft-

licher Zeitverhältnisse und der von Rosa dargestellten Beschleu-

nigungsmechanismen gleichen die Smartphone-Bilder, diese Mo-

mentaufnahmen und subjektiven Gefühlslagen von temporären 

Lebensentwürfen und -sehnsüchten, einem Resonanzbedürfnis. 

Einige unter uns stimulieren die Selbstresonanz durch Kopfhörer, 

die ihnen, wo immer sie sich auch bewegen, Musik zuströmen 

lassen.9 Smartphone-Bilder gleichen Funksignalen, einem Hoffen 

auf Antwort. Sie symbolisieren die Suche nach Resonanz in einer 

verstummenden Welt.

Ekkehart Baumgartner

(1) Zur Reproduktion ohne den Benjamin’schen „Auraverlust“ vgl. Panofsky, 1943, 
 S. 45. Kritik am Benjamin’schen „Auraverlust“ bei Bredekamp, 2003, S. 364-365;
 ebenso Didi-Huberman, 1999, S. 48-49.
(2)  Baumgartner, 2008, S.7 ff.
(3)  Vgl. hierzu: Baumann, 2005, und Beck, 2007.
(4)  Rosa, 2013,  S. 63.
(5)  Ebd. S. 66.
(6)  Baumgartner, 2011.
(7)  Giddens, 1997.
(8)  Baumgartner, 2011, S. 19.
(9)  Rosa, 2013, S. 148.

Eine Menschenschlange im Apple-Store auf Hongkong Island: Die kulturellen Beweg-
gründe für die rasende Leidenschaft an der Smartphone-Fotografie mögen in Asien zwar 
andere sein, als in der westlichen Welt. Doch für das Forschungsthema Visuelle Kulturen 
ist der übergreifende Ansatz, dass Gesellschaften und ihre Gruppen jeweils in ihrem 
spezifischen Spektrum Kultur und ästhetische Muster konstituieren sowie visuelle 
Praktiken entwickeln von gleicher Bedeutung. Die Erkenntnisse im Visuellen sind in der 
westlichen und östlichen Welt ebenso identisch : Selbstbild und Weltaneignung.
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Poetisches Provisorium 
Stadtansichten von Seoul

Der vorliegende Beitrag fokussiert den „Moment des Provi-

sorischen“, vorgestellt am Beispiel des Stadtbildes von Se-

oul. Ziel dieses Essays ist die Annäherung an das Potential 

des Temporären und deren Wirkung auf den Menschen. Im Zent-

rum der Betrachtung  steht das Wechselverhältnis vom `architekto-

nisch gebauten Raum´ und den `Räumen der Installation ,́ welche 

durch die Bewohner in den knappen Leerräumen dieses urbanen 

Gefüges erzeugt werden. Die dokumentierte Situation des Epheme-

ren, also des Vergänglichen scheint dabei zeitgleich ausdruckstarke 

Momente des Poetischen als auch gestalterische Momente der 

Willkür zu produzieren. Die vorliegende Betrachtung versteht sich 

als eine gestalterisch-theoretische Auseinandersetzung mit dem 

gestalteten Raum. Basis für die Skizze ist das persönliche Erleben 

des Stadtraumes von Seoul als Entwerfer und die Beobachtung 

visuell-räumlicher Phänomene auf gemeinsamer Basis nach Fragen 

der „Grundlagen der Gestaltung“ und deren Wirkung.

Die Betrachtung einer Stadtansicht im Sinne einer großmaß-

stäblichen Fassadenabwicklung kann in zwei Richtungen verlau-

fen: Einerseits als Ansicht der Architektur, also der zweidimensi-

onalen Abbildung parallel zur Gebäudeoberfläche; in diesem Fall 

treten Zahl, Maß, Proportion, Materialität und deren Wirkung in 

den Mittelpunkt der Betrachtung. Die gebaute Ansicht steht hier 

im Zentrum einer gestalterischen Analyse. Andererseits verrät 

die Darstellung einer solchen Stadtansicht etwas über die Bewoh-

ner und deren Eigenschaften, Denkweisen und deren Werten. In 

diesem Sinne wird der gebaute Raum als `Produkt der Gesellschaft´ 
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einer Adresse gleicht einem Zoomprozess von Stadt über Bezirk, 

Stadtteil, Unterstadtteil und schließlich einer Nummer, die sich am 

Grundbucheintrag der Stadt orientiert.3 Somit ist das Auffinden 

einer bestimmten Adresse auf Basis eines gewohnten Stadtplans 

praktisch ausgeschlossen.

Orientierung funktioniert über `Landmarks ,́ also auffälliger 

oder in der Gesellschaft bekannter Orte wie Gebäude, Geschäfte, 

Tempel, Kirchen, Universitäten und Kreuzungen. Wer diese nicht 

kennt, ist zunächst verloren, desorientiert. Taxifahrer, in der Regel 

ausgestattet mit mehreren parallel laufenden Navigationssystemen 

nutzen diese gewohntermaßen im dreidimensionalen Darstellungs-

modus. Landmarks im Sinne eines Abbildes der Stadt bilden die 

Basis einer jeden Orientierung, die Identifikation mit den mögli-

chen Namen einer Straße bleibt aus.

Erst mit der Zeit wird klar, dass dieses andere Ordnungssystem 

die Komplexität der Stadt auf wenige Fixpunkte herunterbricht 

und verständlich macht. Das Ordnungssystem in Seoul funkti-

oniert über den Sehsinn beziehungsweise über die Entwicklung 

einer kognitiven Landkarte seiner Bewohner. Paradox erscheint 

diese Tatsache vor dem Hintergrund der Komplexität der Stadt. 

Die Bevölkerungsdichte in Seoul weißt mit 16.000 Einwohnern/

km2 die 4,3-fache Dichte der Stadt Berlin auf.4 Diese Kompakt-

heit, im Sinne von verdichteten, beziehungsweise zwangsläufig 

versperrten Sichtbezügen wird zu einer zusätzlichen Herausfor-

derung, kognitive Ankerpunkte in eine räumliche Beziehung zu 

setzen. 

Die Straßenfassade als Kulisse

Die Dimension der Stadt erfordert das alltägliche zurücklegen 

großer Distanzen. Parallel zur Fortbewegung kann der Betrach-

ter die kulissenhaft wirkenden Straßenzüge aus dem Bus- oder 

verstanden also als `Stadt als Bedeutungsträger´ und wirft schlus-

sendlich eine hochkomplexe Schnittmenge von Fragen kultureller 

und soziologischer Herkunft auf, deren Beantwortung nur als 

Annäherung möglich ist. 

Struktur, Grundriss und Orientierung

Nähert man sich der Stadt Seoul aus der Vogelperspektive, dann 

entsteht der Eindruck zweier Basiskräfte, welche gegeneinander 

wirken. Natur und Kultur. Die koreanische Halbinsel besteht zu 70 

Prozent aus Berg und Hügelland,1 der immer größer werdenden 

Stadt Seoul bleibt kaum eine Möglichkeit, sich auszudehnen. Bau-

ten versuchen die Berge maximal zu bezwingen – bis an den Rand 

der technischen und finanziellen Möglichkeiten. Unaufhörliches 

Wachstum führt zu einer enormen Verdichtung, die Topografie 

des Landes provoziert parallel zur Dichte in der Horizontalen die 

kontinuierliche Entwicklung in die Höhe. Die größten Flächen der 

Stadt sind von einem an Dichte kaum zu übertreffenden Netzwerk 

`kleinteiliger Gebäude´ überzogen. Innerhalb dieser durchgängigen 

Struktur sind Cluster von großmaßstäblichen Wohnsiedlungen in 

geometrisch, orthogonal ausgerichtetem Raster in das feinteilige 

Netzwerk der Stadt eingestanzt (Abb. 2). Der große Kontrast zwi-

schen diesen in geometrischer Hinsicht isolierten Wohn-Clustern 

und der darunterliegenden feinteiligen und eher amorph gewach-

senen Struktur ist das Ergebnis eines Kontext unabhängigen Städ-

tebaus. Im Vergleich zu den europäischen Metropolen wird schnell 

klar, dass der Stadtgrundriss praktisch keine `nicht funktionalen 

Flächen´ aufzeigt, eine Tatsache, die beim subjektiven Erleben der 

Stadt eine wesentliche Rolle spielt.

Seoul funktioniert anders als andere Städte. Straßennamen gibt 

es bis heute praktisch nicht, wenngleich sich ein vollständig neues 

System mit 160.000 neuen Straßennamen und 500.000 neuen 

Hausnummern kurz vor der Umsetzung befindet.2 Die Definition 

Abb. 2
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lässt den Eindruck eines urbanen Versuchsfeldes, welches auf die 

weitere Manifestierung von Form und Material wartet.

Das Provisorium als Nährboden für die tägliche Installation

In den kleinen Zwischenräumen dieser Zehnmillionen-Metro-

pole gelingt der Stadt Seoul eine bemerkenswerte Einlassung auf 

den menschlichen Maßstab. Vollkommen im Gegensatz zu den 

großmaßstäblichen Strukturen von Gebäuden und Verkehrswegen 

kommt es zu einer Nutzung der Restflächen im öffentlichen Raum, 

deren temporären Installationen der Bewohner menschlichen Maß-

stab zur Grundlage hat. Es wird angeboten und gekauft, gekocht 

und gegessen, eingeschenkt und getrunken, erzählt und zugehört, 

gesät, geerntet und getrocknet, geschlafen, gespielt und beobach-

tet (Abb. 4). Die menschliche Aktivität des `Socialising´ hat ihre 

Heimat in diesen Zwischenräumen. Dieser Aktivität folgen nicht 

nur `die Jungen, oder die Alten ,́ nicht nur `die Armen oder nur die 

Reichen´ - die Okkupation des öffentlichen Raumes geht durch alle 

Gesellschaftsschichten.

Besonders charakteristisch für die Eroberung der ‚Resträume‘ 

sind die omnipräsenten orangenen Zelte. Aus Plane, Gasheizer, 

Glühlampe, Klapptisch und Hocker wird ein kleines Zeltrestaurant 

(Abb. 5+6). Das Symbol dieser sogenannten `Pojangmachas´ ist ihre 

Farbe und ihr spartanischer, aber warmherziger Raum-Charak-

ter. Wie leuchtende Lampions durchziehen diese kleinen fragilen 

Strukturen die Straßen Seouls nach der Dämmerung. Sie sind 

platziert an belebten Straßenkreuzungen oder U-Bahn-Ausgängen 

und ziehen durch ihre unkonventionelle und lebendige Art eine 

Vielzahl von Besuchern an. Obwohl diese Zeltrestaurants einen 

deutlich temporären Charakter aufweisen und deren Küchen-

ausstattung auf ein Minimum reduziert ist, bemerkt der tägliche 

Betrachter eine wohltuende Permanenz dieser charmanten Installa-

tionen, die das nächtliche Straßenbild prägen (Abb. 7). Durch die 

Taxifenster filmartig vorbeiziehen lassen. Straßen sind durchgän-

gig gesäumt von Flachdachbauten, die selten einer äußerlichen 

Einheit folgen. Höhen verspringen und bilden eine zickzackartige 

Kontur der Dachlinien (Abb. 1). Die Fassadenansichten bilden 

eine heterogene Materialcollage aus Stein, Fliesen, Kunststoff, 

Metall, Folie, Stoff oder Spiegelelementen. Die Verwendung 

von Farbe scheint keine Regeln zu kennen. Jedes als Werbetafel 

verwendete Element scheint die nächstgelegene in unmittelbarer 

Nachbarschaft gelegene Werbetafel in Anzahl, Größe, Farbin-

tensität und Fernwirkung übertrumpfen zu wollen. Schriftzüge 

dominieren, blinken und ringen um Aufmerksamkeit. Fenster 

sind beklebt, zugestellt, verbaut, selten offen in eigentlicher Funk-

tion des Fensters, als transparenter, visueller Austausch zwischen 

Innen- und Außenraum. Dieser Charakter ist nicht orts- oder stra-

ßengebunden, ist nicht individuell – im Gegenteil: er ist omniprä-

sent in den unzähligen Ansichten dieser Stadt. 

Bei der näheren Betrachtung der großen Mehrzahl der Gebäu-

de ist festzustellen, dass Form, Ausdruck, Kontext oder Materia-

lität als gestaltgebende Elemente anscheinend  keinen Anteil an 

der architektonischen Fragestellung hatten. Die Architektur wirkt 

den Anforderungen der räumlichen Funktion untergeordnet und 

scheint somit mehr der Aufgabe eines Gerüstes zugeschrieben, 

welches letztlich die funktionalen Bedingungen von trockenen 

und beheizbaren Innenräumen beherbergt. Von anderen europäi-

schen Stadtzentren vollkommen verschieden ist der Umgang mit 

Materialien in Bezug zu Lebensdauer und Beständigkeit. Trotz 

der extremen klimatischen Bedingungen dieser Stadt zeigen die 

Fassaden oftmals eine aus baukonstruktiver Sicht mutige Ver-

wendung dekorativer Materialien, die der Witterungssituationen 

von Monsunregen im Sommer und tiefen Minustemperaturen im 

Winter nicht gewachsen sind (Abb. 3). Plattenwerkstoffe quellen 

auf, Farben blättern ab, Stahlbleche rosten, Farben verblassen. Die 

konsequente Aufreihung der Bühnenbildhaften Fassaden hinter-Abb. 3

Abb. 4

Abb. 5+6
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wiederkehrende Präsenz der Pojangmacha mit den dazugehörigen 

KöchInnen kommt es zu einem hohen Maß an Identifikation 

sowohl mit dem Ort als auch zwischen Besucher und Inhaber in 

dieser sonst so maßstabsfremden Umgebung.

Bemerkenswerte Momente des privaten Lebens inmitten der Öf-

fentlichkeit zeigen sich in kleinen hölzernen Pavillons an Straßen-

rändern oder Grünflächen, die jedem Besucher offen stehen. Eine 

quadratische Massivholzfläche von drei bis vier Metern Kantenlän-

ge hebt sich über zwei Stufen vom Boden ab und wird so zu einer 

sprichwörtlichen Ebene des privaten Lebens (Abb. 8). Die Besucher 

ziehen – das ist kulturelle Selbstverständlichkeit – ihre Schuhe aus, 

stellen sie auf der ersten Stufe ab und betreten die vom umge-

benden Stadtraum losgelöste Ebene. Der nach allen Seiten offene 

Pavillon erfährt die gleiche Benutzung wie ein privater Innenraum. 

Gruppen von älteren Menschen liegen, schlafen, lesen, spielen, hö-

ren Radio oder essen, nach Geschlechtern getrennt. Am Ende des 

oft stundenlangen Aufenthalts hinterlassen die Besucher vertrau-

ensvoll private Gegenstände. Spiele, Sitzkissen, Wanduhren oder 

Radios bleiben zurück, um diese dann am nächsten Tag wieder 

vorzufinden. Die Ausdehnung des Privatlebens auf den urbanen 

Außenraum basiert auf einem starken Vertrauen in die Gemein-

schaft. Der Respekt vor Allgemeingut und individuellem Besitz ist 

groß – im Kontext einer solchen Metropole dieser Größenordnung 

eine ungewöhnlich hohe Lebensqualität. Zu später Nachtstunde 

kehrt ein wenig Ruhe ein an diesen öffentlichen Orten privaten 

Lebens (Abb. 8). Die kleinen Verkaufsflächen oder Gemüsestände 

werden nicht abgeschlossen, nur eine einfache Plane wird über die 

Auslage gezogen und mit einem Seil zusammengezurrt, darunter 

das Obst, welches am nächsten Tag für den Verkauf bestimmt ist 

(Abb. 9).

Die Großmetropole Seoul ist nicht nur Hauptstadt Südkoreas, sie 

ist auch eine Hauptstadt der Gegensätze, die im knappen urbanen 

Stephan Exsternbrink 

Lebensraum zu überwältigenden Improvisationen der Raumge-

staltung führen. Hochhäuser, Gebäude als ‚Landmarks‘, Flach-

dachgebäude und temporäre Installationen verschiedenster Bauart 

bilden die kontrastreichen Bautypen, die das lebendige Straßenbild 

prägen und täglich verwandeln. In dieser eigenwilligen Melange, 

in der sich die Tradition des privaten Lebens im öffentlichen Raum 

uneingeschränkt entfalten kann, entsteht eine besondere visuelle 

Kultur des Raumes, die einem westlichen Besucher fremd erschei-

nen mag. Den Bewohnern der Stadt jedoch bietet sie eine gewohnte 

Kulisse, die eine Synthese aus Raumnot und traditionellen Lebens-

formen darstellt.

(1)  Engelhard, 2004, S. 26.
(2)  Seelmann, 2013
(3)  Ebd.
(4)  Zu Korea vgl. OECD, 2001, S. 30. Zu Berlin vgl. Umweltatlas, 
 Bevölkerungsdichte, Berlin 2013, URL: http://www.stadtentwicklung.berlin.de/
 umwelt/umweltatlas/di606_01.htm#Abb1 (Stand:02.12.2013)

Abb. 7 Abb. 9

Abb. 8
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Ästhetik oder Ethik? 
Nachhaltiges Design heute

Visuelle Kulturen sind im Design eng mit ästhetischen Her-

ausforderungen verbunden. Designobjekte sollen nicht nur 

funktionieren, sondern auch durch sinnlich erfahrbare 

Qualitäten überzeugen. Für alle Designprozesse haben aus diesem 

Grunde die jeweils vorherrschenden Schönheitsbegriffe eine her-

ausragende Bedeutung – besonders für die Mode. Dies geht nicht 

selten zu Lasten der Nachhaltigkeit. Die folgenden Ausführungen 

wollen die Synergien von Ästhetik und Nachhaltigkeit als ein visu-

elles Kulturphänomen beleuchten,  das die Mode- und Kunstwelt 

schon seit der zweiten Hälfte des 20. Jahrhunderts umtreibt und zu 

neuen Lösungen inspiriert.

Wenn man gegenwärtig in Ausstellungen, Bildbänden oder 

Auslagen von Geschäften nachhaltig hergestellte Designobjekte 

betrachtet, so gewinnt man den Eindruck, dass ein alter Streit ge-

schlichtet ist. Gemeint ist der Streit zwischen der Forderung nach 

ökologischen, nachhaltiger Ethik verpflichteten Ideen einerseits 

und andererseits einem Schaffen von ästhetisch weiter führenden, 

kühnen Entwürfen, die sich aber nicht um Nachhaltigkeit küm-

mern. Die besonderen Bedingungen der Gegenwart bringen es mit 

sich, dass dieser Streit tatsächlich geschlichtet werden kann, wenn 

man es will. In allen Designsparten lässt sich der unglaubliche 

Einfallsreichtum von „Eco Design“ erkennen. Der Widerspruch 

zwischen ästhetischem Schaffen und ökologischer Rücksichtnah-

me, zwischen künstlerischer Form und nachhaltigem Vorgehen, 

das sich an bestimmten Zwecken und „Inhalten“ orientiert, löst 

sich also mehr und mehr auf.
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auf den einfachen und selbstverständlichen Umstand der Endlich-

keit zu verweisen.

Darf man nun Vorausdenken und Umsicht gerade von einer auf 

Verschwendung und Luxus aufbauenden Institution wie der Mode 

erwarten? Schon Georg Simmels Text über Mode lässt sich ja da-

hingehend verstehen, dass die Mode ein Spielfeld sei, auf dem die 

Gesellschaft Unvernunft zulasse – um sie zu institutionalisieren 

und zu kanalisieren.3 Die in der Literatur seit Charles Baudelaire 

konstatierte unauflösliche Verbindung von Mode und Tod bringt 

überdies eine besondere Art von Atemlosigkeit und Verausgabung 

hervor.4 Wie soll ausgerechnet auf diesem Spielfeld des Schönen 

Verantwortungsbewusstsein entstehen?

Neue Gedanken beginnen oft in der Kunst, die bekanntlich 

mit der Mode verwandt ist, doch sie hat sich – mit gutem Recht – 

der Ökologie lange Zeit verschlossen. Im Jahr 1988 erschien eine 

Ausgabe der Zeitschrift „Kunstforum International“ mit dem Titel: 

„Kunst und Ökologie“.5 Darin wurden größte Vorbehalte gegen eine 

„ökologische Ästhetik“ formuliert. Kunst müsse autonom sein, sie 

dürfe sich nicht von Moral bevormunden lassen. Man berief sich 

auf Immanuel Kant: Kunst und Natur würden sich verbinden, 

indem der Mensch wie die Natur schaffe, aber nicht, indem er sie – 

möglicherweise moralisierend – zum Thema mache.

Künstlerische Wirkungen, die man mit Nachhaltigkeit in 

Verbindung bringen kann, zeigen sich gleichwohl bereits seit den 

1960er Jahren. Die Pop Art von Andy Warhol, die eigentlich gedacht 

war als eine affirmative Inszenierung von Konsum und Kommer-

zialisierung, wurde völlig anders rezipiert. Entgegen der ursprüng-

lichen Intention wurde bei Betrachtung der bildlichen Übersteige-

rung und Feier des Materiellen der Impuls zur Kritik geweckt und 

zur Infragestellung der so genannten „Wegwerfgesellschaft“. Fast 

zeitgleich entstanden die Arbeiten von Joseph Beuys, der durch 

die Verwendung von Naturmaterialien und das Erforschen der ge-

Was verbirgt sich überhaupt hinter dieser Problematik? Zu-

nächst zum Begriff der Nachhaltigkeit: Nachhaltigkeit wird im 

Grimmschen Wörterbuch (1854) verstanden als ein „Halt, den man 

in Reserve hat“, woraus der Schluss resultiert: „wie leicht geht bar-

schaft ohne nachhalt zu grunde.“1 Wie leicht geht Barschaft ohne 

Nachhalt zugrunde – wenn alles ausgegeben ist und man nicht 

vorgesorgt hat, sind nicht nur die Taschen leer, sondern auch die 

Zukunft und die Stimmung sind düster. Es bedarf dieses kleinen 

Mehrwerts, nicht nur aus reinem Sicherheitsdenken, sondern auch 

aus Spaß daran, „etwas Aufzuheben“ – im schwäbischen Sinne –, 

also etwas Materielles wie Immaterielles schwebend vorzuhalten 

oder tatsächlich im Hintergrund bereit zu haben, was sich erst 

später auszahlt. Nachhaltigkeit verweist nicht nur auf die prakti-

sche Nützlichkeit von Vorräten, sondern gerade heute auch auf die 

Wahrnehmung von Verantwortung, auf etwas Ideelles, das auch die 

Hinwendung zur Natur oder zu den Dingen im Hinblick auf die 

Zukunft impliziert. Die Zukunft können wir ja so genau nie vorher-

sagen. Das ist übrigens eines der Probleme bei diesem Thema: Die 

Offenheit der Zukunft erlaubt es natürlich nicht, ein Versprechen 

abzugeben, dass Nachhaltigkeit sich am Ende lohnt.

Ulrich Grober stellt in seinem Buch über die Geschichte der 

Nachhaltigkeit (2010) fest, es habe einen historischen Punkt ge-

geben, an dem solche Überlegungen für die Menge überzeugend 

geworden seien, nämlich 1972, als die Bilder des „blue marvel“, 

des funkelnden blau-weißen Planeten um die Welt gegangen sind.2 

Beim Anblick der Unendlichkeit des Weltalls entstand vor allem 

ein Eindruck, welcher dieser Weite ganz entgegen gesetzt war: 

der Eindruck der Verletzbarkeit und Endlichkeit der Erde. In der 

Weltbevölkerung kam der Gedanke auf, ohne Schutz und ohne 

Nachhalt – ohne etwas aufzuheben – sei dieser Planet gefährdet. 

Das war ein neuer Gedanke. Auch in der älteren Literatur schien 

die Natur eine nie versiegende Quelle zu sein, eine Einladung zur 

Verschwendung. Man kann nicht von Nachhaltigkeit reden, ohne 
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gerückt. Die Medien verbreiten sofort, wenn irgendwo auf der Welt 

Arbeitsbedingungen unmenschlich sind, wenn Menschen sich 

vergiften, nur um für uns schöne Blue Jeans herzustellen. Der 

Begriff des Designs hat sich zudem verändert. Die Ideen eines 

neuen „Design way“ beziehen verantwortungsvolle Reflexion über 

Anwendung und Kundenkommunikation in die Designprozesse 

ein.8 Gleichzeitig sind Forderungen nach „Designkritik“ entstan-

den. Diese beschäftigt sich mit alternativen Modellen des Design- 

und Modesystems und mit ästhetisch relevanten Vorschlägen, die 

verantwortungsvoll mit Ressourcen umgehen. Die Bereiche von 

Design und Mode sind dabei enger zusammengerückt. Designer 

beziehen ihre Ideen nicht selten aus der Mode, und Mode wird von 

Designern nicht mehr nur als markthöriges „Styling“ abgetan.9 

Auch von Seiten der Mode kündigen sich Veränderungen an. Die 

Konsumentin möchte ihre Outfits immer unabhängiger gestalten. 

Je mehr Bedeutung die individuelle Beteiligung an Formfindung 

und Verarbeitung erlangt, sei es durch mass customization oder 

durch kritische Fragen nach der Herkunft von Kleidern, desto 

stärker werden die Vorgaben von Trends und Produktionszyklen in 

Frage gestellt. Mode wird zu einer Art individuellem Selbstdesign. 

Dennoch bietet die Anwendung nachhaltiger Strategien im Bereich 

der Mode noch immer große Schwierigkeiten. Die schon von 

Simmel konstatierte Demokratisierung der Mode bleibt ambivalent. 

Man weiß, dass die massenhafte Verbreitung von Konsumartikeln 

ihren Tribut fordert. Für jedes T-Shirt werden beim konventionellen 

Baumwollanbau in der Summe 150 g reines Gift in den Boden ge-

pumpt. Eine große Menge weiterer Beispiele des Raubbaus an den 

Ressourcen, selbstverständlich auch durch teure Markenartikel, 

ließen sich anführen.

Gibt es nun Möglichkeiten, innerhalb des Modesystems neue 

Produktideen oder -rhythmen zu etablieren? Oder muss man das 

globalisierte System der Mode komplett reformieren? Angesichts 

dieser Frage ergeben sich weit reichende Forschungsaufgaben, 

meinsamen Grundlagen von Natur und Kultur auf das unbewusste 

und unentrinnbare Einbezogensein in die Evolution aufmerksam 

gemacht hat. Man denke an seine Kunst-Aktion auf der Documenta 

7 von 1982, durch die er das Leben und die Gestalt der Stadt nach-

haltig veränderte, indem er 7000 Eichen im Stadtraum von Kassel 

pflanzen ließ. 

Gab es vergleichbare Interventionen auch auf der Ebene von 

Mode und textilem Design? Mit den politischen Protesten Ende der 

1960er Jahre formierte sich die Bewegung der Hippies gegen Krieg 

und später auch gegen Umweltverschmutzung. Sie stand durchaus 

in der Tradition von Lebensreformbewegungen der 1920er Jahre, 

die weite Kleider, Baumwollhemden und die Ablehnung von Styling 

propagierten. Sie vertrat eine deutliche Anti-Mode. Den Theoreti-

kern der Nachhaltigkeit gilt diese Strömung der Jugendkultur als 

erste Generation, die nachhaltige Kleidung propagierte.6 Auf sie 

folgte eine strategisch konzipierte Konsummode auf der Basis von 

Nachhaltigkeit bis in die neunziger Jahre. Die Öko-Mode galt aber 

nicht als sexy. Tatsächlich gab es auch handfeste Gründe dafür, 

warum die Kleider nicht attraktiv wirkten: Es wurde bewusst 

verzichtet auf Veredelungsstoffe, man verwendete keine Bleich- und 

Färbemittel, kein Elastan und kein reißfestes Polyester. Die Kleider 

entsprachen so der typischen Farbgebung und dem lockeren 

Schnitt der Öko-Mode. 

Doch die technischen Möglichkeiten entwickelten sich weiter. 

Nachdem eine kleine  gesellschaftliche Gruppierung den „Lifes-

tyle of Health and Sustainability“ im Stile einer Verbindung von 

Nachhaltigkeit und Luxus propagierte,7 sind wir heute in einer 

Phase angekommen, in der Nachhaltigkeit zur political correct-

ness gehört und für Jugendliche einen selbstverständlichen Teil 

ihrer Werte ausmacht. Die Vorbehalte gegen Öko-Mode und gegen 

nachhaltige Produktion wurden aufgegeben, denn die Weltge-

meinschaft ist nicht zuletzt durch soziale Netzwerke zusammen-
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denn es bedarf neuer Lösungen, um bei nachhaltiger Produktion 

den wirtschaftlichen Erfolg zu sichern. Die Designerin Vivienne 

Westwood meldete sich zu Wort mit dem Satz: „Buy less, choose 

well“.10 Dieser Aufruf greift direkt in die Funktionsmechanismen 

des Modesystems ein, zumindest in den Segmenten, die auf hohe 

Absatzzahlen setzen. Auch die Slow Fashion stellt das Modesystem 

in Frage. Sie will eine besondere Beziehung der Kundin zu jedem 

einzelnen Kleidungsstück aufbauen, um weniger und langsamer 

zu produzieren. Die Strategien von Recycling (Abb. 2), Redesign, 

Vintage und schließlich das „selber Nähen“ lassen sich ebenfalls 

nur schwer innerhalb der eingespielten Wege des Modesystems 

realisieren.11

Bei anderen Ansätzen scheint dies leichter zu gehen. Traditionel-

les Handwerk kann im Zuge der Aufwertung nachhaltiger Stra-

tegien wieder aktuell werden (Abb. 1). Schon lange gibt es zudem 

Firmen, die klassische und modische Basics etwa in Deutschland 

oder Kalifornien herstellen und nachhaltige Produktionsbedingun-

gen nachweisen. Man produziert regional und kann mit diesen Mo-

dellen sehr erfolgreich sein. Recycling, zum Beispiel die Wiederver-

wendung von PET Flaschen für Handtaschen oder die Nutzung von 

ungewöhnlichen Materialien wie Aalhaut aus Abfällen der Lebens-

mittelindustrie bieten Alternativen zu herkömmlich gefertigtem 

Leder. Die Erforschung neuer synthetisch hergestellter Materialien 

als Alternativen zu Baumwolle macht große Fortschritte. Der Wahl-

spruch „Better fitting clothes sell better and create less waste“ weist 

den Weg, um Materialverschwendung zu vermeiden.12 Die ganze 

Bandbreite neuartiger Strategien kann hier nicht entfaltet werden, 

doch neben der Problematik ihrer Umsetzung besteht die große 

Frage vor allem darin, inwieweit sie jeweils von den KonsumentIn-

nen angenommen werden. 

Festzuhalten bleibt, dass eine erfolgreiche Designerin wie Stella 

Mc Cartney oder auch viele junge DesignerInnen keinen Wider-

Petra Leutner 

spruch zwischen Nachhaltigkeit und Schönheit empfinden. Aller-

dings müssten auch die VerbraucherInnen experimentierfreudiger 

werden. Es mag komplexe Schwierigkeiten geben, Nachhaltigkeit 

und Ökonomie fruchtbar zu vereinigen und im Modesystem zu 

etablieren. Als geringstes Problemfeld aber erweist sich inzwischen 

die Verbindung von ästhetischen und ethischen Ansprüchen. 

Seit dem Ende des 19. Jahrhunderts versucht man zumindest in 

der westlichen Welt die Autonomie des Ästhetischen konsequent 

umzusetzen – auch unter den Bedingungen der Anwendungsori-

entierung des Designs. Auf dem Gebiet der Nachhaltigkeit jedoch 

sind die ästhetische und die ethische Einstellung heute glücklich 

miteinander vereint. 

(1)  Der digitale Grimm, 2004.
(2)  Vgl. Grober, 2010, S. 25f.
(3)  Vgl. Simmel, 1995, S. 7-38.
(4)  Vgl. Lehnert, 2009, S. 266-283.
(5)  Vgl. Kunstforum International, Febr./März 1988.
(6)  Zu den „drei Phasen grüner Mode“ vgl. Diekamp/ Koch, 2010, Kap. 1, S. 9-18, 
 hier S. 10f.
(7)  Vgl. Diekamp/Koch, 2010, S. 12.
(8)  Vgl. Nelson/ Stolterman, 2012.
(9)  Vgl. Erlhoff, 2012, S. 123ff.
(10) Black, 2013, S. 38.
(11) Vgl. die Darstellung der zahlreichen Strategien in: Marina Elena Wachs, 
 Ellen Bendt: Sustainable Textile Design/Nachhaltiges textiles Design, 
 Hamburg: Schaff 2013.
(12) Black, 2013, S. 292.
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Nachhaltige Mode – Ästhetik und 
Ethik im Einklang: Nachwuchsdesigner 
entdeckten die thrakische Seide, die nur 
noch von wenigen Familienbetrieben in 
Griechenland gewonnen wird. 
Orientiert an der Antike wurden 
Kollektionen erarbeitet, die am 16. 
Dezember 2013 auf Einladung der AMD 
Akademie Mode & Design unter dem Titel 
„Die Kleider des Olymp“ in der 
Glyptothek München gezeigt wurden. 
Es sprach unter anderem der 
Bayerische Staatsminister für Bildung 
und Kultus, Wissenschaft und Kunst, 
Dr. Ludwig Spaenle (Foto: rechts). 
Neben Regierungsvertretern aus 
Griechenland und Wissenschaftlern 
war auch Dr. Nikolaos Papandreou, 
Schriftsteller und Direktor der Andreas 
Papandreou Stiftung Athen, Gastredner 
(Foto: zweiter von rechts).
 Von der AMD hielten Studiendekanin 
Prof. Ulrike Nägele und der Vizeprä-
sident der Hochschule Fresenius, 
Fachbereich Design, Prof. Dr. Ekkehart 
Baumgartner (Foto: links) Vorträge.
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Stiefkinder
Über Visualisierungen architektonischer 
Innenräume

An den Photographien von Innenräumen, die Candida Hö-

fer seit den späten 1970er Jahren in Ausstellungen gezeigt 

und in Büchern veröffentlich hat, 1 wurden von kunstwis-

senschaftlicher Seite der genaue Blick auf vermeintlich Nebensäch-

liches und die Leere der Räume herausgestellt.2 Im Hamburger 

Rathaus formieren sich die hölzernen Stellwände mit den Gardero-

benhaken zu einer gewichtigen Aussage, in der Speicherstadt sind 

es Teetassen im Küchenregal, die Entscheidendes über den Ort mit-

zuteilen haben, und ein Ballettsaal – mal mit Stuhl, mal ohne – gibt 

mit seiner Leere Rätsel auf; dass und wie alles genutzt wird, denkt 

der Betrachter der Photographien im kleinen Band Hamburg hinzu, 

auch den Schweiß der Tänzer.3 Denn eine beredte Leere zeichnet 

diese Photographien aus, ein Warten auf Handlungen, die nicht zu 

sehen sind (Abb. 2).

In der Tradition der Visualisierungen von Innenräumen – von 

den antikisch ausgestatteten Räumlichkeiten auf Kupferstichen der 

Zeit um 18004 über die stolz als Vierfarbendruck herausgebrachten 

Entwürfe führender Architekten des frühen 20. Jahrhunderts in 

Vorlagenwerken wie Farbige Raumkunst5 bis hin zu den sachlich 

als Schwarzweiß-Photographie auftretenden, gleichsam von Unrat 

befreiten Visualisierungen von Gaststätten mit großen, transpa-

renten Verglasungen6 – ist das Fehlen von Menschen und Hand-

lungsabläufen nicht die Ausnahme, sondern die Regel (Abb. 3+4), 

eine der Traditionen, die visuelle Kulturen auszeichnen. Denn nur 

ihr Abwesendsein erlaubt die Anwesenheit des Betrachters über 

Abb. 2

Abb. 3

Abb. 1
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visuelle Beigaben abgedruckt. Wichtige Angaben zu Architekten 

und Bauherren, zu Standort, Bauzeit und Kosten werden genannt, 

ausführliche Beschreibungen, seltener aber Analysen12 angefügt 

und immer wird auch dokumentiert, wer den Text verfasst und wer 

die Photographien beigesteuert hat. Aber über die weitgehende Be-

schränkung auf das Leitmedium Photographie wird wenig gespro-

chen und es herrscht ein deutlicher Mangel als reflexiver Auseinan-

dersetzung mit den gestalterischen Mitteln dieses Mediums in der 

zeitgenössischen Debatte – angesichts der Erforschung der Medien 

der Architektur ein durchaus überraschender Befund.13 

Noch in den 1920er Jahren hatten sich Architekten wie Heinrich 

Tessenow entschlossen, ihren programmatischen Schriften nicht 

nur Photographien, sondern auch Zeichnungen zur Veranschau-

lichung des damals gewichtigen Themas der sogenannten Klein-

wohnungsfrage beizugeben und gezielt die Möglichkeiten der auf 

Linien konzentrierten Visualisierung im Sinne einer Abstraktion 

zu nutzen, so geschehen z.B. in dem Band Hausbau und derglei-

chen (Abb. 1).14 Die zugehörigen Texte nutzten ein rhetorisches 

Repertoire, von dem man sich nach dem zweiten Weltkrieg aus 

gewichtigem Grund und flankiert von neuen Modellen der Wissen-

schaftstheorie verabschiedet hat. Auch die theoretischen Gefechte 

um die Postmoderne sind zugunsten einer neutraleren Form der 

Diskussion abgeflacht. Doch ob eine zur Dokumentation verdich-

tete Versachlichung weniger rhetorisch zu nennen ist, muss dahin 

gestellt bleiben.

Die Beschränkung der zeitgenössischen Architekturdebatte auf 

überwiegend photographische Darstellungen und versachlichte Be-

richterstattung dürfte man gelassen hinnehmen, wären nicht seit 

mehreren Jahrzehnten mediale Interventionen in den architekto-

nischen Raum ein gewichtiges Thema dieser Auseinandersetzung. 

Nicht nur die abgedruckten Photographien verdanken sich heute 

der digitalen Technik des Mediums, die Nachbearbeitungen in 

den Akt der Bildwahrnehmung; er garantiert – unterstützt durch 

perspektivische Konstruktionen oder andere visuelle Verfahren 

wie Nahansichtigkeit – das Hineindenken des Betrachters in diese 

Räume, das nicht in dem Maße gelingen könnte, gäbe es dort eine 

Stellvertreterfigur. Und doch ist die Leere der Räume auf den Pho-

tographien von Candida Höfer eine besondere.7

Lange ist die Zeit vorüber, als Visualisierungen von architekto-

nischen Räumen als Teil eines architekturtheoretischen Diskur-

ses ein verschachteltes System von Ansichten und Schnitten auf 

Kupferstichen präsentierten.8 Als visuell ermöglichte Zusammen-

schau zuvor gleichsam zerlegter Teilansichten in verschiedenen 

Perspektivkonstruktionen ermöglichten sie Einblicke, die von 

keinem Betrachterstandpunkt realiter zu erschließen wären: ein 

Kupferstich mit der Innenansicht beispielsweise des Colosseums 

(Abb. 5), gesehen in Aufsicht von außen, die zugleich das Konstruk-

tionssystem der Gänge und Treppen als Schnitt und den Grundriss 

vorstellt; leicht war auch die Außenmauer des Pantheon zeichne-

risch aufzubrechen, um Innenansichten zu gewährleisten.9 Bis ins 

beginnende 20. Jahrhundert mit der damals ausgeprägten Vorliebe 

für Axonometrien, besonders isometrische Axonometrien,10 war 

der Architekturdiskurs seit dem 16. Jahrhundert von dergestalt 

komplexen Darstellungen begleitet und ist in seinen grundlegen-

den Parametern ohne Hinzuziehung von Stichpublikationen nicht 

verständlich.

Heute beherrscht die Architekturphotographie die Auseinan-

dersetzung mit der Darstellbarkeit des Raumes.11 Bereits das bloße 

Durchblättern wichtiger Architekturzeitschriften lässt keinen 

Zweifel an ihrer Dominanz und der hohen Qualität der Visuali-

sierungen von Bauwerken, die uns – seit dem 19. Jahrhundert in 

solchen Architekturzeitschriften eingeübt – in Bildabfolgen einen 

Gang um das jeweilige Gebäude herum und dann hinein ermögli-

chen; mitunter werden auch Grundrisse und Aufrisse als kleinere 

Abb. 4

Abb. 5
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solcher Phänomene und die fachspezifische Berichterstattung? 

Die in den letzten Jahrzehnten neu geprägte Bildwissenschaft als 

Forschungsdisziplin, die auch die Wahrnehmung künstlerisch ge-

stalteter Artefakte behandelt, wäre dazu in der Lage, weil sie hierzu 

die geeigneten Methoden entwickelt hat, doch ihre Vertreter haben 

bislang nur wenig in diese Richtung gearbeitet. Oder sollten sich 

eher Medientheoretiker der Sache annehmen? Vielleicht wäre es 

aber auch besser, alles bliebe bei den Architekturtheoretikern, die 

sich dann jedoch in Bildwissenschaft und Medientheorie einzuar-

beiten hätten – kurzum: der Wissenschaftsbetrieb wurde im Ver-

lauf des 20. Jahrhunderts so weit ausdifferenziert, dass ein Zugriff 

auf derart weitreichende Phänomene erschwert erscheint. 

Bis sich hierzu eine Lösung abzeichnet, werden Lichtsysteme 

in technischen Fachzeitschriften, Shopdesign in Büchern und 

Zeitschriften über Visual Merchandising und mediale Raumgestal-

tungen mit Chance in Architekturzeitschriften behandelt, dann 

allerdings so beschrieben, wie es für jede Art von Bauwerk und 

Raumgestaltung tradiert ist, und ohne auf Medien und ihre Mög-

lichkeiten spezifischer einzugehen. Dabei böten Raumkonzepte für 

Innenräume – gerade weil dort Architektur und verschiedene De-

signdisziplinen aufeinandertreffen und sich häufig auch die (Medi-

en-)Kunst dazu gesellt – die Möglichkeit, in der Berichterstattung 

tradierte Fachgrenzen zu überwinden und die Disziplinen in ihrer 

Durchmischung neu zu denken. Dies würde auch implizieren, 

Visualisierungen von Architektur nicht auf den Entwurfsprozess 

und auf nachträglich dokumentierende Aufgaben zu beschränken, 

sondern in ihnen einen potenten Teil neugeprägter wechselseitiger 

Einflussnahme auf die Gestaltung architektonischer Räume zu 

sehen. Stiefkinder sind Visualisierungen schon lange nicht mehr, 

auch wenn sie noch so behandelt werden.

Derzeit können die Bilder weitgehend ungestört von theoreti-

schen Reflexionen ihre Wirkung im Raum oder als Raum entfalten. 

größerem Umfang ermöglicht. Computergraphiken, die mit ihrer 

Fokussierung auf die Veranschaulichung von Materialqualitäten 

und Oberflächenstrukturen sowie auf Lichteinfall und Lichtvertei-

lung entscheidende Gemeinsamkeiten mit Photographien auswei-

sen, können in der Berichterstattung hilfreich hinzukommen.15 

Aber das Eingreifen der Computergraphik in die Gestaltung von 

architektonischen Innenräumen als gewichtige Entwicklung des 

letzten Jahrzehnts erscheint fachwissenschaftlich und fachkritisch 

nicht ausreichend reflektiert, schließlich entstehen auf diese Weise 

verräumlichte Bildwelten.

Eine Raumgestaltung wie die Crystal Bar der Graphikdesignerin 

Katrin Olina und des Designers Michael Young in der Welling-

tonstreet in Hongkong (Abb. 6), bei der durch stark vergrößerte und 

farbig gefasste florale und figürliche Motive an Wänden, Decke und 

Boden die Aufhebung der Raumgrenzen initiiert wurde,16 repräsen-

tiert eben nicht nur den Einsatz medialer Mittel und gewandelter 

Entwurfsmethodik. Sie rüttelt vielmehr an den Grundfesten der 

tradierten Wahrnehmung architektonischer Räume. Denn diese Bar 

mit drei Räumen auf 111qm wird mit Hilfe von 300.000 Swarows-

ki-Kristallen, Projektoren und LED-Leuchten zu einem immersiven 

Umfeld mit besonderen Atmosphären, in denen der Betrachter 

gleichsam wie in einer virtuellen Welt aufgeht.17 Bereits 2008 hatte 

die Firma Philipps auf der internationalen „Retail Trade Fair Eu-

ro-Shop“ in Düsseldorf ein Beleuchtungssystem vorgestellt, mit dem 

im Shopdesign ohne Umbauten völlig andersartige Eindrücke und 

Atmosphären im gebauten Raum entstehen können, „Raumambien-

te auf Knopfdruck“18 – nutzbar für alle Formen der Raumgestaltung, 

besonders aber für Shopdesign. Nach Jahren des Purismus und der 

Abstraktion ist insgesamt eine stärkere Zuwendung zu szenographi-

schen Inszenierungen festzustellen, die sich visuell arbeitender und 

wirkender Medien in großem Maßstab bedient.19

Wer ist nun zuständig für die wissenschaftliche Aufarbeitung 

Abb. 6
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Und die Medienkunst hilft den Visualisierungen in und an, aber 

auch über Architektur, sich ihren Raum selbstbewusst zu erobern. 

2002 hatten Besucher aufgemerkt, als Jean Nouvel in seiner Werk-

schau im Centre George Pompidou in Paris kein einziges Modell, 

sondern stattdessen begehbare Medienräume zur Repräsentati-

on seiner Arbeiten zeigte; es war abzusehen, dass er mit diesem 

Ansatz Ernst machen würde.20 2010 hat Nouvel dann für das Hotel 

Sofitel am Stephansdom in Wien mit der Schweizer Videokünstle-

rin Pipilotti Rist zusammengearbeitet, die in Bar, Restaurant und 

Wintergarten ihr dreiteiliges immersives Medienkunstprojekt „Die 

Freiheit in und über uns“ aus photographischen Arbeiten und meh-

reren Videoinstallationen umgesetzt hat (Abb. 7).21 Keine Frage: wir 

müssen über Visualisierungen in ihrem Verhältnis zu architekto-

nischen Räumen anders nachdenken. Und über visuelle Kulturen 

sollten wir auch sprechen.

Elke Katharina Wittich

(1) Höfer, 1982.
(2)  Diers, 2002, S. 77-97, bes. S. 83ff.
(3)  „Rathaus Hamburg V“, „Speicherstadt Hamburg“, „Ballettzentrum Hamburg III“ 
 und „Ballettzentrum Hamburg I“, in: Höfer 2002, ohne Seitenangaben.
(4)  Percier/Fontaine An IX (1801), Taf. 8.
(5)  Farbige Raumkunst, 1911, Taf. 18.
(6)  Gatz/Kämmerer, 1951. Vgl. auch Breuer 2012.
(7)  Kemp, 2012.
(8)  Zu dieser Tradition sowie zur Zeichnung als Medium der Abstraktion 
 vgl. Teut, 1981.
(9)  Domenico Giuntalodi: Amphitheatri Romae (Rekonstruktion des Colosseums), 
 um 1538. In: Wege durch Rom 1999, Nr. 5 und 6, vgl. auch Nr. 7 zum Pantheon.
(10) Philipp, 2011 und dort verzeichnete Literatur.
(11) Sachsse, 2011, S. 83-97 und dort verzeichnete Literatur.
(12) Kemp, 2009.
(13) Sonne, 2011.
(14)  Tessenow, 1928, Zeichnung S. 101.
(15)  Langer, 2011, S. 157-168.
(16)  Szita/ Winata, 2010, S. 104-107.
(17)  Böhme, 2006.
(18)  http://www.newscenter.philips.com/at_de/standard/about/news/press/licht/
 flexbeleuchtung.wpd (aufgerufen am 30.11.2013)
(19) Klanten 2010.
(20) Nouvel, 2001. Vgl. auch Dernie, 2006, S. 84-87.
(21) Hollein/ Halbe, 2011, S. 120-132.
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Kein Bild
Die andere Dimension des Sehens

Woran denken sie, wenn Sie an den 11. September 

denken? Es ist wahrscheinlich der Moment, in dem 

ein Passagierflugzeug in einen der  beiden Tower des 

World-trade Center in New York einschlägt. Dieses Bild und die 

darauf folgenden Szenen des zusammenbrechenden Hochhauses 

haben sich tief in das Bewusstsein der Menschen eingeprägt.  Na-

hezu jeder weiß, was er zum damaligen Zeitpunkt getan hat. Die 

Bilder des Anschlags werden mit der terroristischen Bedrohung 

durch Islamisten in Verbindung gebracht und haben die Weltpolitik 

in eine neue Dimension katapultiert (Abb. 1). Seit dieser Zeit ist 

nichts mehr, wie es war. Die Sicherheitsstufen in der Öffentlichkeit 

wurden erhöht, die Bedrohung durch Terroristen präsenter und 

Amerika wurde das Bewusstsein der Unverletzbarkeit genommen. 

Medial wurde der Anschlag mit dem Abbild von Osama bin Laden 

verknüpft. Durch sein Portrait hat der Terror ein Bild bekommen. 

Es genügt offensichtlich einen Turban zu zeigen, um auf die isla-

mistische Bedrohung hinzuweisen.

Hier stellt sich die Frage, ob die Emotionalisierung und Em-

pörung ähnlich groß wäre, wenn es dieses konkrete Foto eines 

Menschen nicht gäbe. In diesem Zusammenhang transportiert das 

Portrait von bin Laden das konkretes Bild eines für den Anschlag 

verantwortlichen Menschen. Im übertragenden Sinne verkörpert das 

Bild von bin Laden das Ziel, das gejagt werden soll und kann. In un-

seren Köpfen hat sich eine Aneinanderreihung von Begriffen festge-

setzt: Flugzeug – Anschlag – bin Laden – Islamismus = Bedrohung.

Abb. 1
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tragenden bin Ladens mit der Angst vor den Islamisten verknüpft. 

Wäre das Abbild Osamas vorher mit einer Hilfsaktion gekoppelt 

gewesen, hätte das Portrait eine andere, positive Verknüpfung und 

würde nicht als Bedrohung verstanden werden.

Dieser Trick wird seit Jahrhunderten von den Mächtigen dieser 

Welt benutzt, um sich in ein positives Bild zu setzen. Die Verbin-

dung des eigenen Bildes mit einem positiv besetzten Symbol wertet 

das Eigenbild in der Öffentlichkeit auf. Je konkreter und anerkann-

ter ein Begriff ist, desto besser funktioniert die positive Bildver-

knüpfung (Abb. 3). 

Bewegt sich die Begrifflichkeit ins Abstrakte, wird es kompli-

zierter, allgemein anerkannte Bilder zu finden. Der Begriff „Sehn-

sucht“ fördert bei verschiedenen Menschen unterschiedliche Bilder 

zu Tage. Jeder verknüpft mit „Sehnsucht“ Begriffe, die mit seiner 

individuellen Erfahrungs- und Wertewelt zu tun haben. Deshalb 

kann es sein, dass der Begriff „Sehnsucht“ mal mit der Weite des 

Meeres in Verbindung gebracht wird und ein anderes Mal mit einer 

Berghütte oder dem Bild eines geliebten Menschen. Wir müssen 

grundsätzlich davon ausgehen, dass nicht alle Menschen den glei-

chen Erfahrungsschatz haben und auch nicht über die gleichen Fä-

higkeiten in der Interpretation von visuellen Nachrichten besitzen. 

Es gibt Menschen bei denen ein Bild emotional große Wirkungen 

entfacht und ebenso auch umgekehrt. Das sprachliche Verstehen 

von Nachrichten muss nicht deckungsgleich mit der Deutung von 

visuellen Informationen sein.

Für das allgemeine Verständnis von Nachrichten ist es deshalb 

von eminenter Bedeutung, Symbole bzw. Bilder zu verwenden, 

die auf allgemeiner Bekanntheit basieren. Eine Möglichkeit ist, 

Symbole zu benutzen, die bei allen Betrachtern die gleichen 

Assoziationen auslösen. Einer in der visuellen Kommunikation 

anzutreffenden Theorie zur Folge lässt sich alles, was Menschen 

Szenenwechsel: Lehnen sie sich zurück und stellen Sie sich eine 

Sonnenblume vor. Sehr wahrscheinlich sind die Blätter der Blume 

gelb, sie wird von einem grünen Stängel gehalten und steht vor 

einem blauen Himmel. In unserem Kopf werden dazu folgende 

Begriffe assoziiert: Sonnenblume – gelbe Blätter – blauer Himmel. 

Unsere Fantasie duldet keine allzu großen Abweichungen von 

diesem Idealbild. Dieses Idealbild hat den Vorteil, dass sich die 

meisten Menschen schnell auf diese Beschreibung einigen können 

– es ist allgemein anerkannt und bedarf keiner weiteren Erklärung. 

Der Begriff „Sonnenblume“ ruft bei den meisten Menschen ein 

ähnliches Bild hervor.

Eine allgemeine Symbolik und Bildsprache ist für eine erfolg-

reiche visuelle Kommunikation von zentraler Bedeutung. Ein 

Bild kann wie ein Straßenschild verstanden werden. Die schnelle 

Rezeption und Dekodierbarkeit eines Verkehrszeichens ist für die 

Sicherheit aller Verkehrsteilnehmer von lebenswichtiger Bedeu-

tung. Ein Hinweisschild, das nicht im Bruchteil einer Sekunde auf 

eine drohende Gefahr hinweist, ist sinnlos. Deshalb wird bei der 

Gestaltung von Schildern auf eine eindeutige und klare Bildsprache 

hingearbeitet. Im Idealfall ist die Symbolik multikulturell verständ-

lich. Seine ikonographische Qualität orientiert sich an der visuellen 

Kultur des Verwendungsraums und den dort bekannten Zeichen-

sätzen seiner in diesem Raum lebenden Menschen.

Was passiert aber, wenn Symbole oder Bilder mit unbekann-

ten Zeichen und Inhalten benutzt werden, die sich jenseits der 

Bilderwelt des Rezipienten befinden oder anders verknüpft sind? 

Die Kommunikationsleistung der Bilder wird unter Umständen 

drastisch reduziert, schlimmstenfalls findet keine Kommunikation 

statt, weil die Nachricht nicht verstanden wird (Abb. 2). 

Kehren wir zu unserem Beispiel des „11. Septembers“ zurück. 

Durch die Verknüpfung mit dem Anschlag ist das Bild des turban-

Abb. 2

Abb. 3
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densdiskussion aus (Abb. 4). Der Kniefall von Willi Brand steht für 

den Wandel der Ost- Westbeziehung und führte zur Annährung 

von bis dahin feindlichen politischen Lagern. Beide Motive haben 

gemeinsam, dass ein Mensch im Zentrum des Geschehens steht. 

Damit wird eine gesellschaftliche Situation mit einem Menschen 

verknüpft und eine eher abstrakte Situation personifiziert. Da-

durch, dass das Portrait bin Ladens mit dem Anschlag in New York 

verknüpft wird, bekommt der Schrecken ein Gesicht.

In den 90er Jahren des letzten Jahrhunderts rebellierten viele 

Menschen gegen die sogenannte „Volkszählung“. Ein Grund war 

vielleicht, dass der Grafiker Klaus Staeck die Öffentlichkeit mit den 

entsprechenden Bildern versorgte und die abstrakte Volkszählung 

mit dem Lebensraum der Betroffenen koppelte.

Gemessen an den Ausmaßen der Enthüllungen rund um den 

NSA-Skandal war die damalige Volkszählung eher ein Sturm im 

Wasserglas. Warum aber reagieren die Menschen heute in An-

betracht der Dimensionen der amerikanischen Abhöraktionen 

anders? Werden denn nicht Grundzüge der westlichen Demokratie 

in Frage gestellt? Es könnte daran liegen, dass wir heute in einem 

anderen politischen Bewusstsein leben als damals. Aber kann es 

nicht auch daran liegen, dass wir von einem schwarzen Kasten, der 

in einer Wüste steht, keine Bedrohung verspüren, die Bedrohung 

unkonkret und abstrakt empfinden? Und was wäre, wenn „Big 

Brother“ ein Gesicht hätte – eine Fratze? (Abb. 5)

Zum Abschluss bleibt noch eine weitere Frage offen: Warum 

regen sich die Leute so stark über ein wunderbares Stück Archi-

tekturgeschichte in Limburg auf? Vielleicht liegt es nicht nur am 

Verhalten des dortigen Bischofs, sondern auch daran, dass dem 

mündigen Bürger durch das Bild des von einer Mauer umfriedeten 

Bischofsitzes vor Augen geführt wird, dass er ausgegrenzt ist? Das 

konkrete Bild des Bischofs ermöglicht es mit dem Finger auf einen 

denken und fühlen in geometrische Symbole übersetzen.1 Ein Bei-

spiel: ein Quadrat wird als besonders standfest assoziiert, es kann 

für eine Burg stehen; ein Dreieck erscheint dagegen schon etwas 

wackeliger, es könnte für den Austausch zwischen drei Position 

stehen; ein Kreis symbolisiert Integration oder auch Präzision; 

eine Linie von rechts oben nach Links unten führt,  kann Abstieg 

oder Misserfolge bedeuten; eine gerade horizontale Linie steht für 

Gleichmäßigkeit; eine Linie die von unten Links nach rechts oben 

geht, wird mit Erfolg assoziiert. Kombinieren Sie diese Linie nun 

mit dem Quadrat so sind wir bei dem Logo der Deutschen Bank. In 

unserem westlichen Kulturraum werden automatisch Begriffe mit 

entsprechenden Bildern verknüpft: Paris – Eifelturm, New York – 

Empire State Building, Moskau – Kreml, van Gogh – Sonnenblume, 

Rembrandt – Goldhelm etc. In anderen Regionen können es andere 

Assoziationspaare sein.

Mit der Ausbreitung des Fotojournalismus in den zwanziger 

Jahren und der Verbesserung der Medientechnik wurde es mög-

lich2, die Daheimgebliebenen am Zeitgeschehen teilhaben zulas-

sen. Besondere, mit einem außergewöhnlichen Ereignis verknüpfte 

Bilder wurden durch die mediale Verbreitung zu Ikonen der 

Zeitgeschichte, weil sie unabdingbar mit diesem Ereignis verknüpft 

sind: Zum Beispiel das berühmte Bild des tödlich getroffenen und 

fallenden Soldaten im spanischen Bürgerkrieg von Robert Capa.  

Dieses und einige andere Bilder führten z. B. zur Gründung der 

renommierten Bildagentur Magnum. Kaum eine andere Agentur 

hat die politische Bildkultur so stark geprägt und die Öffentlichkeit 

mit eindrucksvollen Bildern versorgt.3  Diese, sehr empathischen 

Bilderwelten haben Einfluss auf das Bewusstsein der Gesellschaft 

und wurden zu Auslösern politischer Aktion. Das Bild ist zu einem 

Bestandteil Teil gesellschaftlicher Auseinandersetzungen gewor-

den: Das Bild des von Napalm verbrannten Mädchens brachte die 

Greul des Vietnamkrieges ins Bewusstsein und löste eine Frie-

Abb.4

Abb. 5
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Verschwender zu zeigen der sie, die Öffentlichkeit, mit einer Mauer 

ausgrenzt und sie vermeintlich nicht daran teilnehmen lässt, was 

der Öffentlichkeit ist (Abb. 6). 

 

Bilder erzeugen ihre Wirkung nicht allein wegen ihrer visuellen 

Qualität, sondern auch immer in einem Kontext. Dieser Kontext 

kann politischer, kultureller oder auch einfach pragmatischer 

Natur sein. Aus der Kombination von Bild und Kontext ergeben 

sich für den Betrachter Informationen, die ihn bewegen oder sein 

Verhalten steuern. Richtig eingesetzt ist diese Kombination ein 

wertvolles Instrument zur Organisation unseres Zusammenlebens. 

Die Kehrseite ist die gesellschaftliche Brisanz einer Kombination, 

die gezielt zu politischen Aktionen eingesetzt wird.

Eberhard Wolf

(1)  Frutiger, 2000.
(2)  Honnef/Sachsse/Thomas, 1999
(3)  Manchester, 1989

Abb. 6
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Visuelle Kulturen  
Bild und Anthropologie

I.Die Ausgestaltung von Räumen, Bildern und Gebrauchsge-

genständen ist ein Kontinuum der Kulturgeschichte. Den 

verschiedenen Zivilisationen ist es immer ein Anliegen 

gewesen, den Gegenstand vom Faustkeil bis zur Türklinke zu 

verzieren, ihm eine künstlerische Form zu geben, um ihn einem 

Schönheitsideal zuzuführen. Diese anthropologische Konstante des 

„Kunstwollens“1 ist auch eine Geschichte der Kraft, oder besser: der 

Wirkkraft, die dem Ornament im Besonderen und der Gestaltung im 

Allgemeinen attestiert wird. Die Überzeugung, dass Ornament und 

Gestaltung eine Aura oder näher zu bestimmende Kräfte entfalten, 

die den Betrachter in ihren Bann ziehen, ihn emotional erschüttern, 

erfreuen oder irritieren, ist ebenso alt, wie die Faustkeile des Neo-

lithikums. Gestaltung ist eben nicht nur auf das harmlose Hervor-

rufen gefälliger Schönheit reduziert, sondern prägt die Gesellschaft 

über das Vehikel der Form. Die Form enthält jenes Kraftpotential, 

das tiefe Spuren in der Politik-, Kultur-, Sozial- und Geistesgeschichte 

hinterlässt. Dabei geht es nicht um physische, sondern um mentale, 

geistige Kräfte, die sich im Design manifestieren und auf die Psyche 

des Betrachters einwirken, seinen Gemütszustand verändern und 

seine Handlungen beeinflussen. In der Soziologie und Philosophie 

(z.B. Bruno Latour) wird der Aktions- und Einflussradius der Dinge 

längst beschrieben und festgestellt, dass nicht nur der Mensch über 

Objekte verfügt, sondern dass auch Objekte über den Menschen 

verfügen. Die Subjekt-Objekt-Beziehung in unserem Alltagsleben ist 

ein Wechselverhältnis, keine Einbahnstraße. Man stelle sich z.B. ein 

Luxusauto mit hohem ästhetischem und repräsentativem Anspruch 
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jedoch auf antiquierte Ornamente zurück, die das Gegenteil von 

„modern“ sind. Besonderer Beliebtheit erfreuen sich keltische Motive 

aus der Gattung der Flechtbandornamentik (Abb. 2) des frühen 

Mittelalters. Sie zeichnen sich durch ineinander verschlungene 

Endlosschleifen aus, sind bisweilen als Schlangenkörper stilisiert 

und bilden einen horror vacui aus, indem sie die beanspruchte Fläche 

dicht mit ihren elastischen Maschen und organischen Ranken über-

ziehen. In der insularen Buchmalerei verzierten diese bewegten Ran-

kenornamente als unendliche Gewächse und Schlangenköper ganze 

Pergamentseiten (Abb. 1). Der Bezug zu Drachen-, Schlangen- oder 

Pflanzendarstellungen verleiht den Ornamenten eine organische 

Lebendigkeit, die damals wie heute an Tattoos auf der Haut mit jeder 

Köperaktivität tatsächlich als Bewegung sichtbar wurde/wird.

Ornamente wirken auf den Betrachter zudem belebt, weil sie 

Flächen und Räume ordnen, gruppieren und rhythmisch zueinander 

in Beziehung bringen.3 Künstler haben sich diese Eigenschaften 

des organischen, rhythmisch-sich-wiederholenden und bewegenden 

Ornaments von der Antike bis heute zu Nutze gemacht. Gotische 

Architekturen wurden mit Pflanzenmotiven und Maßwerken übersät 

(Abb. 3), barocke Dekorateure arbeiteten ausgiebig mit den ver-

schlungenen Ranken und der Jugendstil führte die kraftvolle Verle-

bendigung seiner Architekturen (Abb. 4), Möbel und Kostüme durch 

florale Muster und Motive zu organischen Phantasien (Abb. 5). Dann 

kam 1908 Adolf Loos, der mit „Ornament und Verbrechen“ den 

atavistischen Zug des Dekorativen hervorhob, das er als moralischen 

Verfall disqualifizierte. Er geißelte die organische Kraft des ‚bewegli-

chen‘ Ornaments und suchte dessen Lebendigkeit zu bannen. Bereits 

1898 schrieb er: „Je tiefer ein Volk steht, desto verschwenderischer ist 

es mit seinem ornament, seinem schmuck. Der indiananer bedeckt 

jeden gegenstand, jedes boot, jedes ruder, jeden pfeil über und über 

mit ornamenten. Im schmucke einen vorzug erblicken zu wollen, 

heißt auf dem indianerstandpunkte zu stehen. Der indianer in uns 

aber muß überwunden werden.“4 Loos musste jedoch scheitern, 

denn das Ornament siegte.5 Zwar wurde nach ihm der Verdacht laut, 

vor, das das Selbstbewusstsein des Fahrers steigert, seine Laune hebt 

und damit eine günstige Voraussetzung schafft für seine anstehende 

Vorlesung, in der er nach der vergnüglichen Fahrt entspannt und 

gewitzt den komplizierten Stoff aufbereitet, mit der Wirkung, dass 

die Studierenden von seinen Ausführungen gefesselt und besonders 

aufmerksam sind, weshalb der Lernerfolg überwältigend ist, der 

einen Absolventen schließlich zu einer revolutionären Erfindung 

bringt, für die er den Nobelpreis erhält. Das Autodesign als Teil-Ur-

sache des Nobelpreises? Das Beispiel ließe sich in nahezu endlosem 

Regress weiter zerlegen, bis man im Autodesign das Gesamtsystem 

der Gesellschaft gespiegelt fände.2

Vor diesem Hintergrund sollen im Folgenden die Erklärungs-

modelle der mentalen-geistigen Kräfte der Gestaltung erörtert und 

am Ornament exemplifiziert werden. Sie wandelten sich mit den 

Epochen und verlagerten sich – das ist heute vergessen – von theolo-

gischen, okkulten oder magischen Mustern auf die Natur- und Wirt-

schaftswissenschaften. Seit dem 6. Jahrhundert n.Chr. bis ins 18. 

Jahrhundert wurden geistige und physische Kräfte der Gestaltung 

und der gestalteten Objekte als Einheit gedacht. Mit der zunehmen-

den Trennung der wissenschaftlichen Disziplinen jedoch wurden 

Physik und Geist getrennt, erstere der Naturwissenschaft letzterer 

der Geisteswissenschaft zugeschlagen. Wenn wir seit der Aufklä-

rung von der Entzauberung der Welt und ihrer Entmythologisierung 

sprechen, ist damit gemeint, dass die Kräftelehre, die auch dem 

Ornament und der Gestaltung galt, vorher Natur- und Geisteswis-

senschaft in einem war. Hierauf ist weiter unten zurückzukommen. 

Doch sei zuerst das anthropologische Problemfeld dieser visuellen 

Kulturen am Beispiel der Ornamentik skizziert.

II. Tätowierungen an den verschiedensten Körperstellen sind 

gegenwärtig nicht nur in der westlichen Gesellschaft weit ver-

breitet. Das ist insofern beachtlich, als Tätowierungen seit Generatio-

nen gesellschaftlich geächtet und lediglich in Subkulturen verbreitet 

waren. Heute sind sie wieder modern. Häufig greifen ihre Designer Abb. 4

Abb. 3

Abb. 2
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weil wir das Staunen über die Kraft der Ornamente verlernt haben. 

Und dennoch sind wir seinem Kraftfeld ausgesetzt, so wie wir der 

UV-Strahlung der Sonne und ihrer Nachwirkung ausgesetzt sind, 

ohne die Lichtfrequenz unmittelbar zu sehen. Ornamente sind 

Manifestationen menschlicher Gefühle. Designer sind seit Jahrhun-

derten missionarisch damit Beschäftigt, ihre geistigen Regungen, 

Gefühle, ihre Haltung und Wertvorstellungen in der Form der 

Gestaltung zum Ausdruck zu bringen, die sich auf den Betrachter 

des Ornaments oder den Benutzer des ornamentierten Gegenstands 

übertragen. Der Philosoph und Soziologe Georg Simmel hat 1911 

eben diese Wechselbeziehung zwischen Subjekt und Objekt, zwi-

schen Mensch und Ding, geistreich thematisiert. In seinem kurzen 

Aufsatz „Der Henkel“ analysiert er das Verhältnis von Kunst und 

Funktion des Henkels einer Vase, der ein brauchbarer Griff für den 

Benutzer sein muss, zugleich aber über seine Nützlichkeit hinaus 

eine Kunstform annehmen soll. Als Schlange, Drache oder Eidechse 

ornamentiert sieht Simmel im Henkel die „schmiegsame Verbin-

dung zu ihr [zur Vase], die wie mit anschaulicher Kontinuität den 

seelischen Impuls in sie, in die Handhabung mit ihr überleitet und 

sie nun in der Rückströmung dieser Kraft wieder in den Lebensum-

fang der Seele einbezieht.“ Simmel erkennt im Henkel eine Relais-

station, die der Kraftübertragung dient und zwar in beide Richtun-

gen: vom Benutzer zum Ding und umgekehrt.8

All den Theorien, auf die Simmel (teils unbewusst) rekurriert, 

liegen die Wissenschaften der Mechanik und Ökonomie zugrun-

de. Die Fragestellung kreiste seit der Antike um das Problem der 

Kraftübertragung. Denn wie kommt es, dass ein geworfener Ball 

fliegt? Warum bewegen sich Dinge weiter, auch wenn die bewegende 

Hand sie längst nicht mehr berührt? Platonische und aristotelische 

Erklärungsmodelle der klassischen Mechanik hielten das Medium 

für den Beweger eines Dings, in welchem es sich bewegte. Das heißt, 

der geworfene Ball, der durch die Luft fliegt, bewegt sich, weil das 

Medium des Raums ihn antreibt, sobald er die Hände des Werfers 

verlassen hat. Denn es galt der ontologische Grundsatz, dass es ohne 

das Ornament habe sich zurückgezogen aus der folgenden abstrak-

ten Kunst, dem Design von Werkbund und Bauhaus. Doch die ver-

meintliche Flächenwelt wurde zu neuen Raumwelten geführt durch 

das subtile Ornament etwa eines Kandinsky oder in den Filmen Fritz 

Langs, von deren Ornamentierungen die Filmkritikerin Lotte Eisner 

(1896-1983) schrieb: „Mitunter schienen seine Filme in ihrer extre-

men dekorativen Stilisierung kaum vom abstrakten Film entfernt. 

[…] Nicht umsonst hat auch Moholy-Nagy in seinem Bauhausbuch 

‚Malerei, Fotografie, Film‘ (1927) eine Einstellung aus Fritz Langs 

Dr. Mabuse, der Spieler wiedergegeben: das Bild des Tischrückens, 

in dem man lediglich weiße Hände aus dem grauen Tischrund in 

einem fast abstrakt wirkenden Ornamentenkreis verflochten sieht.“6 

Wenn auch die moderne Kunst des beginnenden 20. Jahrhunderts 

das naturalistische  Ornament mied, ersetze sie es durch das abstrak-

te. Sie verlegte sich von den organischen, also etwa dem Schlangen-

körper im Flechtband, auf die anorganischen Naturformen beispiels-

weise der Mineralien. Die Malerei in der Zeit des Kubismus mag dies 

besonders anschaulich verdeutlichen, wenn Fernand Légers Akte im 

Wald (Abb. 6) die zylindrischen und kubischen Körper wie Kristalle 

formte. Das Bild oszilliert zwischen der Erstarrung eines Minerals 

und dem Bewegungsfluss seiner Körper. Die Irritation besteht in der 

Beweglichkeit des Unbeweglichen. Légers Rekurs auf die Minera-

logie seiner Zeit mit den damaligen Animismus-Theorien aus dem 

Bereich der Ethnologie sind nachgewiesen.7  Légers epochales Bild 

von 1910/11 ist eine moderne Version ältester Ornamenttraditionen, 

die über das rein dekorative weit hinausgehen. Auch die übrigen 

angeführten Beispiele offenbaren ein urtümliches Verhältnis zum 

Dekorativen, das unsere Gesellschaft bis heute prägt. Diese Prägung 

manifestiert sich auch in der gegenwärtigen Körperdekoration durch 

Tattoos.

III. Doch wenn wir das Ornament als Selbstverständlichkeit 

hinnehmen, schenken wir ihm kaum noch Beachtung. 

Überflüssig ist es deshalb nicht. Wir mögen es nicht registrieren, 

Abb. 5

Abb. 6
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Beweger keine Bewegung geben kann.

Im 6. Jahrhundert nach Christus kam Kritik auf an diesem 

Weltbild des bewegenden Mediums. Die bahnbrechende, aristoteles-

kritische Impetustheorie des Philosophen Johannes Philoponos (ca. 

490-575) veränderte unser Weltbild vollkommen und bestimmt es 

bis heute.9 Denn Philoponos versteht Raum, in dem sich das Ding 

bewegt, nicht mehr als Medium und Ursache der Bewegung. Also 

um beim Ball zu bleiben: Nicht der Raum bewegt den Ball. Sondern 

der Ball bewegt sich selbst aus eigener Kraft, die ihm der Beweger, 

der Ballwerfer mit auf den Weg gegeben hat. Der Ball nimmt die 

Kraft („virtus“) des Werfenden in sich auf und diese Kraftübertra-

gung („virtus impressa“) ist die eigentliche Ursache der künstlichen 

oder unnatürlichen Bewegung aller Dinge – heute würden wir im 

physikalischen Sinne von kinetischer Energie sprechen.

Doch der Impetus besteht nicht allein aus der bewegenden, 

physischen Kraft, sondern auch aus ökonomischen und kreativen 

Kräften. Denn die Impetustheorie gründete auf dem Fundament 

der Mechanik eine neue Ökonomie und Werttheorie, die am Ende 

physische und metaphysische Kraft bündelte und zu einer Synthese 

führte: Die antike Münze, das Elektron, war für Philoponos das beste 

Beispiel, mit dem er eine neue Theorie der Ökonomie begründete. 

Denn das Elektron ist eine Legierung aus Gold und Silber. Das Gold 

ist bekanntlich höherwertig. Durch die Verschmelzung mit dem Sil-

ber scheint es aber an Wert zu verlieren. Pures Gold ist vornehmer, 

vollkommener, als die Legierung, durch die es seinen physischen Zu-

stand verändert und seine Reinheit verliert. Philoponos hebt jedoch 

darauf ab, dass die physische Realität der ökonomischen Realität wi-

derspricht, dass der Wert des Goldes in der Legierung des Elektrons 

erhalten bleibt. Das reine Gold besitzt eine ökonomische Kraft, den 

Wert, und diese Kraft des Goldkörpers überträgt sich bei der Vereini-

gung mit einem anderen Körper – dem Silber – ungemindert.

Durchschlagenden Erfolg hatte die Impetustheorie dann um 

1300. Denn die aristoteleskritischen Schriften des Philoponos 

wurden nach seinem Tod verboten, weshalb sie fast in Vergessenheit 
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geraten waren, bis Europa von einer katastrophalen Schuldenkrise 

heimgesucht wurde. Die Königs- und Fürstenhäuser fanden keine 

Leihgeber, da bekanntlich Zinsgeschäfte als Wucher galten und von 

der Kirche verboten waren. Der damals berühmteste Ökonom, der 

Franziskaner Petrus Johannes Olivi aus Florenz, plädierte dennoch 

für die Abschaffung des Zinsverbotes. Sein Hauptargument war 

die Impetustheorie. Mit ihr war es möglich, die bis dahin sündhafte 

Geldvermehrung zu legitimieren.10 Olivi verglich den Wertzuwachs 

des Geldes metaphorisch mit dem Samen. So wie sich der Samen 

von seinem Muttergewächs entfernt und die formende Kraft der 

Zeugung in sich trägt, so kann sich auch das Geld von seinem 

Besitzer entfernen und dessen Fleiß und Sorgfalt als Kraftschub in 

sich tragen, um sich als Kapital zu vermehren. Hier taucht erstmals 

in der Geschichte der Begriff des Kapitals auf. Und immer wieder ist 

von der „virtus impressa“, der übertragenen Kraft die Rede. Mit Oli-

vis Einführung des Kapitalbegriffs war die Grundlage für die Blüte 

der großen italienischen und europäischen Bankhäuser geschaffen. 

Die Ökonomen bis hin zu Karl Marx argumentierten in der gleichen 

Sprache,11 wenn das zinstragende Kapitel als Bewegungsablauf und 

Reproduktionsprozess beschrieben wird, die Profit generieren.

Die Impetustheorie war auch für Johannes Kepler und Galileo 

Galilei das 1x1 der Astronomie und Künstler wie Leonardo da Vinci 

setzten sich mit ihr auseinander: „Die Kraft ist nichts anderes als 

die geistige Fähigkeit, ein unsichtbares Wirkungsvermögen, das 

durch einen Zwang geschaffen und von den lebendigen Körpern auf 

die leblosen übertragen wird und diesen Körpern einen Schein von 

Leben gibt. Dieses Leben ist von wunderbarer Wirkung.“12 Die Im-

petustheorie versteht die „virtus“ eben auch als metaphysische Kraft, 

deren Fluss vom Gestalter über das Artefakt bis zum Betrachter/ 

Benutzer reicht. Hierauf besann sich die Moderne des beginnenden 

20. Jahrhunderts, vom technoiden Zeitalter der Industrialisierung 

erschöpft. Die Rückbesinnung auf vorindustrielle Werte, auf theoso-

phische und anthroposophische Ansätze, zu deren einflussreichen 

Vertretern unter anderem Rudolf Steiner zählte, ist auch eine Rück-
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wechselseitige ist, die im gestalteten Artefakt eine die menschliche 

Lebenspraxis gestaltende „virtus“ erkennt, welche die Gefühle und 

im weitesten Sinne auch die Handlungen des Menschen beeinflusst. 

Das Ornament, das als Tattoo sogar Teil des Körpers wird, erfährt in 

dem direkten Bezug eine besondere Vitalität. Der diachrone Einblick 

von der Spätantike bis in die Moderne offenbart eine anthropologi-

sche Konstante der Ideengeschichte, die sich von der Dynamik- und 

Werttheorie zu einer mentalen, geistigen Krafttheorie entwickelt, die 

in Folge der Aufklärung nur noch wenig Aufmerksamkeit erntete, je-

doch im beginnenden 20. Jahrhundert und der Re-Spiritualisierung 

der Kunst wieder auflebte. Mit der Impetustheorie wird deutlich, 

dass die Kraft der Ornamente von ihrer Gestaltung selbst ausgeht. 

Der ästhetische Mehrwert der Ornamente ist in der Lage, als Kraft-

werk zu wirken. Dabei ist diese mentale Kraft der physikalischen 

ebenbürtig; sie hat eine andere Qualität, doch quantitativ steht sie 

der physikalischen in nichts nach. Wir können vom ganzheitlichen 

Denken der Vormoderne und der Einheit von Physik und Geist nur 

lernen, wenn wir die Demut vor dem Historischen nicht verlieren.

(1)  Zum Begriff des Kunstwollens vgl. Riegl, 1901-1923. Reichenberger, 2003.
(2)  Zu diesem Ansatz, seiner Wissenschaftsgeschichte und anderen 
 Beispielen vgl. den konzisen Überblick bei Böhme, 2006, S. 77.
(3)  Gombrich, 1982, S. 169-175.
(4)  Loos, 2004, S. 127.
(5)  Zum Ornament in der Architektur der Gegenwart vgl. Domeisen, 2008.
(6)  Eisener, 1980, S. 162.
(7)  Vgl. Papapetros, 2012, S. 161-209.
(8)  Zu gegenwärtigen Kulturtheorien der Beziehung Mensch-Ding vgl. die 
 umfangreiche Debatte um Latour, 2000. Guter Überblick bei Böhme, 2006.
(9)  Vgl. zu den folgenden Ausführungen die grundlegende Arbeit von Wolff, 1978.
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besinnung auf die Kraft des Artefakts. Es ist häufig darauf hinge-

wiesen worden, dass Steiner auf die Moderne einen großen Einfluss 

hatte. Kandinsky, Le Corbusier, Frank Lloyd Wright, Beuys, Frank 

Gehry, Herzog & de Meuron oder Eliasson haben sich nachweislich 

mit Steiners anthroposophischen Theorien beschäftigt, die sich zu 

einem erheblichen Teil mit der Frage der gestaltenden Kraftübertra-

gung auseinander setzen. Seine Theorie des Organisch-Lebendigen 

in Architektur und Design fußt auf dem Impetus des Künstlers. Sein 

Credo „Geist ist niemals ohne Materie, Materie niemals ohne Geist“ 

fokussiert die künstlerische Gestaltung der Materie ebenso wie die 

Wirkung der Materie auf den Betrachter.13 Steiner spricht explizit da-

von, dass das seelische Klima der Produktion die Aura eines Gegen-

stands „imprägniere“ (= spätlateinisch „schwängern“), und spricht 

damit den Zeugungsakt im schöpferischen Tun des Künstlers an, 

der in seiner Reproduktion enthalten ist. 1907 sagte Steiner auf 

einem Vortrag in Stuttgart wörtlich: „Es war etwas anderes als heute, 

wenn man im Mittelalter durch die Straßen ging. Rechts und links 

an jeder Hausfassade trug alles das Gepräge dessen, der es verfertigt 

hatte. Jeder Gegenstand, alles, was die Menschen umgab, jedes Tür-

schloss, jeder Schlüssel, war aufgebaut aus etwas, worin die Seele des 

Verfertigers ihre Gefühle verkörperte. Mit Liebe war alles gemacht. 

Machen Sie sich einmal klar, wie der einzelne Handwerker seine 

Freude an jedem Stück hatte, wie er seine Seele da hinein arbeitete. 

In jedem Ding war ein Stück seiner Seele. Und wo in der äußeren 

Form Seele ist, da strömen auch die Seelenkräfte über auf den, der 

es sieht und ansieht. Vergleichen Sie das mit einer Stadt von heute. 

Wo ist heute noch Seele in den Dingen?“14 Der Grad der körperlichen 

wie seelischen Entäußerung des Künstlers überträgt sich auf das 

Produkt, dessen Material dadurch einen Mehrwert annimmt, der die 

tote Materie mit einer vitalen Kraft erfüllt, der „virtus impressa“.

Die Beziehung Künstler, Artefakt und Betrachter/ Benutzer ist 

in der Theorie seit dem Mittelalter ein Weg der Kraftübertragung. 

Die Impetustheorie – das sollten die Ausführungen verdeutlichen 

– beförderte die Einsicht, dass die Subjekt-Objekt-Relation eine 
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