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to und Jeanne-Claude

e i

¢ (1968).

Berns geistiger Gastarbeiter

Die Kunsthalle Bern feiert thr hundertjihriges Bestehen — und wiirdigt Harald Szeemann, der dort entscheidend gewirkt hat

SUSANNA KOEBERLE

Hat jemand seinen Mantel vergessen?
Ein in langlichen Streifen strukturierter
Damenpelz liegt auf einem Freischwin-
ger mit grau gepolsterter Sitzfldche. Der
Stuhl — nicht irgendeiner, sondern ein
Designklassiker, der Cesca Chair von
Marcel Breuer — steht gegeniiber einer
Heizung, auch sie fein gegliedert in
weisse, langliche, fast ornamentale Teil-
segmente. Sind wir in einem biirger-
lichen Wohnhaus? Nein, Pelz und Stuhl
bilden zusammen eine Arbeit der deut-
schen Kiinstlerin Nicole Wermers. Und
wir sind in der Kunsthalle Bern.

Die Ausstellungsstitte am Berner
Helvetiaplatz feiert dieses Jahr ihr
100-jahriges Bestehen. Das eingangs er-
wihnte Setting enthalt bereits alle wich-
tigsten Zutaten der Gruppenausstellung
«Die Zelle». Kuratiert wurde sie von
Valérie Knoll, der Direktorin des Hau-
ses, und sie markiert den Auftakt des
Jubildumsprogramms. Anlésslich des
runden Geburtstags sollen die Rédume
der Kunsthalle in den Fokus der Auf-
merksamkeit gestellt werden.

1918 erbaut, orientiert sich die Kunst-
halle Bern mit ihrer tempelartigen, klas-
sizistischen Architektur nicht am Funk-
tionalismus des Bauhauses, sondern er-
innert mit ihren wohnlich wirkenden
Innenrdumen vielmehr an ein traditio-

nelles, grossbiirgerliches Interieur; zur
Zeit ihrer Eroffnung war es sogar iiblich,
Teppiche und Mobiliar in die Raume zu
placieren. Die rund fiinfzig Werke von
achtzehn Kiinstlern und Kiinstlerinnen
nehmen Bezug auf solche Einrichtungs-
gegenstdnde oder auf die konkreten
Ausstellungsraumlichkeiten. Aber den-
noch bilden die sieben Ausstellungs-
rdume einzelne Zellen und grenzen sich
als museale Rdume zur Préisentation von
Kunst explizit von der Aussenwelt ab.

Verpackte Kunsthalle

Die Arbeiten spielen mit der Spannung
zwischen Innen und Aussen, Raum und
Inhalt, Alltag und Kunst, skulpturalem
Objekt und Mobelstiick, Museum und
Wohnraum. Kunst, die sich auf Design
oder Architektur bezieht oder diese the-
matisiert, ist in den letzten Jahren wieder
salonfihig geworden. Das zyklische Wie-
deraufnehmen von Themen kann man
etwa auch in der Mode oder im Design
beobachten. Allerdings scheint die Kunst
reflexiver mit diesen Moden umzugehen;
das gegenwirtige Interesse an Design
und Architektur seitens der Kunst ist
Ausdruck eines neu erwachten Bediirf-
nisses nach einer gewissen Durchléssig-
keit zwischen verwandten Disziplinen.
Trotz der #usserlichen Ahnlichkeit
und der expliziten Anlehnung an Design-

objekte sind diese Arbeiten Kunst. Aber
ab wann wird ein Stuhl zu Kunst? Wie
ordnet man solche hybriden Objekte
ein? Das Verwischen von Grenzen, wie
dies auch die Werke in der Ausstellung
«Die Zelle» vorfiihren, ist auch als be-
wusste Verunsicherung zu verstehen.
Solche Kunst riittelt an Gewissheiten.

Einer Erschiitterung des bourgeoisen
Kunstverstdndnisses muss im Jahr 1968
auch die legenddre Arbeit von Christo
und Jeanne-Claude gleichgekommen
sein. Das Kiinstlerduo war von Harald
Szeemann, dem damaligen Direktor der
Kunsthalle Bern, eingeladen worden, an
einer Gruppenausstellung zur Feier des
50-jahrigen Bestehens der Institution
teilzunehmen. Aber statt im Inneren des
Museums auszustellen, verpackten sie
den Bau mit 2430 Quadratmetern ver-
stirktem Polyidthylen, befestigten die
lichtdurchldssige Hiille mit 3050 Metern
Nylonseil und schnitten diese vor dem
Haupteingang auf, damit die Besucher
das Gebédude betreten konnten. Erstmals
erhielten die beiden Ausnahmekiinstler
damit die Gelegenheit, ein ganzes Ge-
biude zu verhiillen — und das im konser-
vativen Bern!

Diese Aktion steht beispielhaft fiir
den verwegenen Geist und die experi-
mentelle Arbeitsweise von Harald Szee-
mann. Ein Jahr darauf warf er allerdings
das Handtuch und mischte fortan die

o Keine biirgerliche Stube, sondern Bestandteil der Grupp

Kunstwelt als freier Kurator auf. Dies zu
einer Zeit als diese — notabene unge-
schiitzte — Berufsbezeichnung noch gar
nicht existierte; Szeemann sah sich als
«geistiger Gastarbeiter», so der Name
der Agentur, die er nach seinem Abgang
in Bern griindete. Seine zum Theatrali-
schen neigenden Ausstellungen sowie
seine umfassende Neugierde auf die
unterschiedlichen Bereiche mensch-
licher Kreativitit hinterliessen ihre Spu-
ren und sind bis heute inspirierend.
Nicht zufillig wurde «Live in Your
Head. When Attitudes Become Form»,
die letzte Ausstellung, die er als Direktor
der Kunsthalle Bern kuratierte,2013 neu
aufgelegt und in der Fondazione Prada
in Venedig gezeigt. Viele der fiinfzig
Kiinstler aus der Schweiz und den USA,
die Szeemann fiir diese Schau nach Bern
eingeladen hatte, wurden spiter be-
rithmt, was seine visionire Sicht beweist.

«Ein Plonier wie wir»

Dass die Kunsthalle Bern im Jubildums-
jahr die wegweisende Arbeit des renom-
mierten Kurators wiirdigt, ist durchaus
sinnig. Die Wanderausstellung «Harald
Szeemann — Museum der Obsessionen»
(auch das ein Begriff, den Szeemann
prigte) kommt im Juni nach Bern. Zu-
erst wurde sie im Getty Research Insti-
tute in Los Angeles gezeigt (siche NZZ

enausstellung «Die Zelle».

GUNNAR MEIER

vom 27.2.18). Dort befindet sich auch
das gesamte Archiv von Szeemann. An-
lasslich der Schau, die Einblick in sein
Leben und Wirken gibt, wird auch ein
ganz besonderes Projekt des Berner
Charakterkopfs neu gezeigt. Nach der
Documenta 5 (1972) konzipierte er die
Ausstellung «Grossvater: Ein Pionier wie
wir (1974)». Diese war seinem Gross-
vater Etienne Szeemann gewidmet, der
als Friseur Pionierleistungen vollbracht
haben soll — und der von seinem Enkel
postum prompt den Titel eines Kiinstlers
verliehen bekam.

Nun wird seine Wunderkammer am
selben Ort wie anno dazumal, in der
Wohnung des Grossvaters an der Ge-
rechtigkeitsgasse in Bern, rekonstruiert.
Wohl vom Grossvater hatte Harald
Szeemann die Neigung zum Sammeln
scheinbar belangloser Gegenstdnde und
Dokumente geerbt. Man muss diese
Sammelrage nachtréglich als Gliicksfall
bezeichnen, denn heute erscheinen
diese Objekte in einem neuen Licht.
Sie sind Zeugen einer kunsthistorisch
bedeutenden Wende. Die in Bern ihren
Anfang nahm.

Bern, Kunsthalle, «Die Zelle». Bis 6. Mai;
«Harald Szeemann — Museum der Obsessio-
nen» 9. Juni bis 2. September; «Grossvater:
Ein Pionier wie wir», Gerechtigkeitsgasse 74,
Bern, 9. Juni bis 2. September.

Wer rettet die Welt vor den Designern?

Kreativitiit heisst auch Verantwortung — das machte Victor Papanek schon vor 40 Jahren klar. Jetzt wird der Design-Philosoph neu entdeckt

SUSANNA KOEBERLE
Dassjeder Mensch ein Kiinstler ist,lehrte
uns Joseph Beuys. Aber ist jeder Mensch
auch ein Designer? Ja, sagt Victor Papa-
nek in seinem Buch «Design for the Real
World» von 1971. «Fast alles, was wir tun,
ist Design, ist Gestaltung, denn das ist die
Grundlage jeder menschlichen Tatigkeit»,
so der Osterreichisch-amerikanische De-
sign-Philosoph, der zwanzig Jahre nach
seinem Tod wieder in aller Munde ist.
Was meint Papanek mit Design? Was
bedeutet diese Annahme fiir die Disziplin
Design? Und wie konnte man heute die
Aufgabe von Design beschreiben? Sol-
chen Fragen ging etwa jilingst eine inter-
nationale Konferenz an der Hochschule
fiir Gestaltung und Kunst in Basel nach.
«Beyond Change: Questioning the role of
design in times of global transformation»,
lautete der Titel der Veranstaltung,an der
auch Papaneks Positionen préasentiert und
diskutiert wurden. Amelie Klein, Kurato-
rinam Vitra Design Museum, bereitet eine
Ausstellung tiber ihn vor, die im Herbst
eroffnet werden soll. Was steckt in einem
Buch, das vor tiber 40 Jahren geschrieben

wurde und so relevant fiir die Gegenwart
zu sein scheint? Obwohl «Design for the
Real World» in 23 Sprachen iibersetzt
wurde und zu den wichtigsten Biichern
im Bereich Designtheorie gehort,war sein
Name lange nur Insidern bekannt.

Konsumkritik

Victor Papanek war eine komplexe Figur.
1923 in einer jiidischen Familie geboren,
emigrierte er 1939 nach dem Anschluss
Osterreichs in die USA. Dort studierte er
Design und Architektur (unter anderem
bei Frank Lloyd Wright), unterrichtete
spater an verschiedenen Universitéten,
reiste viel in der Welt herum und arbei-
tete auch mit der Unesco und der World
Health Organization zusammen. Die
Recherchen zur Ausstellung forderten zu-
tage, dass er auch fiir die amerikanische
Armee titig war. Die Schattenseiten sei-
ner multiplen Aktivitdten dndern aber
nichts an der Aktualitdtund Relevanzsei-
ner Gedanken.

Betrachtet man heute im Designdis-
kurs prasente Themen wie etwa «do it
yourself», «user-centred design», «co-de-

sign», «life cycle design» oder «customi-
zation»,dann sind das genau die Themen-
felder, die schon Papanek beschiftigten.
Ebenso aktuell ist seine Kritik an Design
als Erzeuger von iiberfliissigen Konsum-
giitern, die eher zu Problemen beitragen,
alsdiese zulosen.Auch die Rolle des Desi-
gners sah er kritisch, wie die ersten Zei-
len des Vorworts zu seinen bekanntesten
Publikation zeigen: «Es gibt Berufe, die
mehr Schaden anrichten als der des Indus-
triedesigners, aber viele sind es nicht.»

Hoppla! Kein Wunder, stiessen seine
Aussagen Designern damals sauer auf.
Und konnten durchaus auch heute fiir
rote Kopfe sorgen. Denn bei aller Nach-
haltigkeit, Intelligenz und Effizienz,Kate-
gorien, die heute quasi als moralische
Imperative iiber die Outputs der Desi-
gner wachen: Designer sind bis heute
mehrheitlich damit beschéftigt, noch
mehr Produkte in die Weltzustellen. Nicht
wirklich ein Beitrag zu einer nachhaltige-
ren Welt.

Tatséchlichscheintdie Zeitreif fiir eine
neue und addquate Rezeption von Papa-
neks Denken. Denn Umweltschidden,
Konsumkritik oder wachsende Armut16s-

ten zwar in den spiten 1960er Jahren
Revolten aus, aber dann flaute das Inter-
esse an diesen Themen wieder ab. Die
Globalisierung und die damit verbunde-
nen Probleme haben die Situation aber
drastisch verschérft. Ein Handeln scheint
dringender denn je. Auch was Design be-
trifft. Dieses sollte laut Papanek keine eli-
tdre Angelegenheit sein, die dazu fiihre,
dass modische und unbequeme Design-
objekte fiir eine privilegierte Minderheit
auf den Markt geworfen werden. Design,
das solchen Mustern folgt, findet er deka-
dent. Diesbeziiglich wiirde der gute Mann
heute auf manch einer Messe oder auf
Events rund um sammelwiirdiges Design
fiindig werden.

Design fiir alle

Kreativitit heisst eben auch Verantwor-
tung, macht Papaneks Buch deutlich. Im
Zentrum seiner Uberlegungen standen
immer der Mensch und seine Bediirfnisse,
mit anderen Worten der Konsument. Der
eben diverser ist als eine Lifestyle-orien-
tierte Kundschaft. Design betrifft auch
unterprivilegierte Teile der Bevolkerung,

und zwar nicht nur in Entwicklungsldn-
dern. Was das konkret fiir die Rolle des
Designers bedeutet, lisst sich nur nicht so
einfach definieren.

Papanek hoffte damals, mit seinem
Buch zu einem neuen Denken beziiglich
Designprozessen beizutragen. Aber viel
weiter scheinen wir nicht gekommen zu
sein. Hiesse das, das Feld zu 6ffnen, statt
die Rettung der Welt an die Designer zu
delegieren? Dies war auch der Tenor an
der Konferenz in Basel. Das wiirde zu-
gleich bekraftigen, was Papaneks Kern-
botschaft ist: dass wir alle Designer sind.
Was nicht heisst, dass wir beginnen soll-
ten,Mobel herzustellen,sondern lediglich
die Wahrnehmung fiir unseren Gebrauch
von Design schirfen miissten.

Das wortlastige Werk dieses Denkers
in eine anschauliche Ausstellung zu iiber-
tragen, wird schwierig sein. Im Vitra De-
sign Museum sind auch partizipative For-
mate geplant, «die bewusstmachen, dass
Papaneks Themen jeden Einzelnen von
uns in seinem ganz banalen Alltag betref-
fen.Wirkonnten uns entscheiden, sie dies-
mal nicht aus der Mode geraten zu las-
sen», so Amelie Klein.



