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SCHÖNE WIRKSAMKEIT STATT SCHÖNHEIT 
 

Ich hatte bereits beschrieben, wie sehr moderne Kunst das "Ersatz-Heilige" benötigt, um 
beeindrucken zu können … zumeist in Form von White Cube oder Museums-Andacht. Ohne 
diese Komponenten, die letztlich eine nachträgliche "additive Gestaltung" erforderlich 
machen, sind die allermeisten Kunstwerke zwar ästhetisch (oder provokativ), aber neuronal 
weitestgehend steril: Sie erzeugen Zuwendung, Interesse und oft auch Wohlgefallen, aber sie 
vermitteln keine Wirkungen. Sie zeigen Bilder, aber sie bewirken keine höherwertigen 
neuronalen Effekte.  
 
  
Letztlich geht es um die Frage, ob ein Großteil der modernen Kunst nur deshalb das Schöne 
missachtet oder ausgrenzt, weil man zu Recht ahnt, dass das klassische Schöne nicht mehr 
zeitgemäß ist. Ich selbst sehe die Sache so: Die tradierte Schönheit (klassische Ästhetik) ist 
prinzipiell auf "Stabilität für das Sein" ausgerichtet. Und dieses Sein benötigt Harmonien, die 
dem Mind zwar Freude machen (ästhetischer Genuss), die zugleich aber den Mind davon 
abhalten, sich der "Instabilität des Werdens" zuzuwenden … lustvoll und voller Freude auf 
das Experiment und auf das Unbekannte. Unsere Zeit braucht Konzepte und Methoden, die 
den Mind befähigen, sich bewusst in das Wagnis des Werdens integrieren zu können.  
 
   
Deshalb ist die Zeit reif für eine Ästhetik des offenen Werdens. Eine solche Ästhetik müsste 
in der Lage sein, eine signifikante Evolutions-Kraft zu vermitteln … und zwar vom 
Kunstwerk ausgehend direkt zum Gehirn (Mind). Meiner Meinung nach bevorzugen so viele 
der heutigen Künstler die Anti-Schönheit und die Provokation, weil sie wissen, wie falsch es 
ist, einem modernen Publikum "die alte Schönheit" anzubieten, also eine Schönheit, die 
bewusst auf Wohlgefallen ausgerichtet ist.  
 
  
Das mag auch ein Grund dafür sein, dass immer mehr Künstler glauben, sie sollten eine 
ethisch-kulturell orientierte oder gar politische Kunst anbieten. Meiner Meinung nach 
verschiebt man hier lediglich Kulissen. Wenn das Kunstwerk keine zeitgemäßen Effekte mehr 
erzielen kann, dann helfen auch die interpretierenden Kuratoren-Strategien nicht viel … 
ebenso wenig wie die Sakral-Techniken von White Cube und Museum. Auch die Auffüllung 
der Kunstwerke mit kultureller Provokation oder politischer Agitation erzeugt keine 
zeitgemäßen Effekte. Was ist zeitgemäß?   
1. Es sollten neuronale Effekte sein, die 1:1 singulär wirken, d.h. real im Bewusstsein von 

realen Personen. 
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− Kulturelle Meta-Interpretationen (z.B. über Medien) sind in diesem Kontext wenig 
hilfreich. Das Feuilleton erzeugt kaum Wirkungen im Gehirn. 

  
2. Es sollten transformatorische Effekte sein, d.h. Prägungen im Mind, die der Person helfen, 

besser zu leben und ein besseres Ich auszuformen.  
− Die echte Schönheit läuft in unserer Zeit in die Gefahr, Defizite (Wehleidigkeiten) und 

Flucht-Ambitionen (Verdrängungen) zu befriedigen. Als Anmerkung: Der ungeheure 
Publikums-Erfolg der Ausstellungen von Gerhard Richter im Jahre 2012 (London / 
Berlin) lässt sich zum Großteil damit erklären, dass Richter eine klassische Ästhetik 
"verkauft", deren Verpackung scheinbar avantgardistisch zu sein scheint. 

  
3. Es sollte der Quantensprung vom Sein zum Werden vollzogen werden (so wie es die 

Wissenschaften bereits in der 1. Hälfte des letzten Jahrhunderts vorgemacht haben).  
− Das Bedeutet: Es sollte durch die Kunstwerke eine Evokations-Kraft aufgebaut 

werden, die den Mind zur Mystik der schöpferischen Zeit führen kann.  
 
  
Eine neuronale, transformatorische und mystisch-evokative Potenz ... um die geht es, wenn 
man versucht, zeitgemäße Kunst zu definieren. Die Basis dafür könnte die hier diskutierte 
transversale Ästhetik sein. Dabei ist folgendes zu bedenken:  
− Die Schönheit bleibt wichtig oder wird sogar wieder wichtiger. Aber sie integriert sich in 

das System von "Wirkung". Somit brauchen wir eine Schönheit, die sich nicht mehr auf 
Wohlgefallen ausrichtet (= Sein), sondern auf die Evokations-Kraft (= Werden). 

 
− Die angestrebte neue "schöne Wirksamkeit" ist aber nur dann gestaltbar, wenn man bereit 

ist, folgende Aspekte zu berücksichtigen:  
• Abkehr von engagierter Kunst (politisch / kulturell).   
• Weiterentwicklung von L'art pour l'art in Richtung von  

− Fraktalität  
− Über-Komplexität    

• Öffnung des Kunst-Konzepts zum Leben (nicht zur tonalen Welt). Da das Leben "heilig 
ist" (Stuart Kauffman), bedeutet das die Neu-Fokussierung der Kunst auf die Mystik 
und das Heilige. 

 
  
Das Schaubild auf der nächsten Seite beschreibt den Wechsel von dem Wohlgefallen zur 
neuen Evokations-Kraft. 
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Die Mystik des Erhabenen ist identisch mit dem Erleben des Unerfahrbaren. Und das Heilige 
des Lebens ist identisch mit dem Einfließen der schöpferischen Zeit in den personalen 
Zeitpfeil. Auf diesen beiden Aspekten beruht die transversale Ästhetik mit ihrem dezidierten 
Ziel, eine wirksame Schönheit zu entwickeln. 
 
  
Das bedeutet einen Wechsel von den klassischen Prinzipien der Harmonie (= Sein) zu den 
Erscheinungs-Formen von helfenden Brüchen (= Werden). Das Schaubild auf der nächsten 
Seite skizziert diesen Aspekt. 

  
VON DER SCHÖNHEIT ZUR  
SCHÖNEN WIRKSAMKEIT 

 
 

Die Birkhoff'sche Formel*) 
 
   

ästhetischer  
Genuss 

 

  
 

M = Wohlgefallen 
 

 

   
Die  

Schönheit 
 

  
Ordnung + Komplexität 

 

    
 

Stabilität  
für  

Sein 
 

 
Die Klarheit  

der  
Erscheinung 

 

 
Die Fülle 

der 
Elemente 

 
 

 

 
TRANSVERSALE ÄSTHETIK  

 
    

Wirksamkeit 
 

  
 

Evokations-Kraft 
 

 

   
Das  

Heilige 
 

  
Fraktalität**) + Über-Komplexität  

 

    
 

Instabilität  
für  

Werden 
 

 
Die Selbst-

Überraschung des 
Werdens 

 

 
Das Fast-Nichts,  

das das  
Fast-Alles ist 

 
 

 

 
    *) M = O/C 
   **) kontingente (chaotische) Ordnung 
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Die Schönheit der Ordnung ist nur erfahrbar innerhalb des personalen Zeitpfeils. Die 
Schönheit der Kontingenz ist nur dort erfahrbar, wo sich der personale Zeitpfeil mit dem Jetzt 
des Werdens trifft. Daraus folgt:  

Die neue, transversale Schönheit  
braucht eine Visualität,  

die Brüche umformen kann zu Fülle  
(Über-Komplexität).  

Die Fülle der Brüche verbindet den Mind  
mit der kreativen Instabilität der Zeit. 

 
  
Daraus wird auch sichtbar, dass der in der Kunst derzeit dominierende Aspekt der Form an 
Wichtigkeit verlieren wird. Fülle bedeutet die gezielte Auflösung von Form, u.a. zugunsten 
von neuen Formen einer   

fraktalen Ornamentalik. 

  
Klassische Ästhetik  

 
 

Transversale Ästhetik  
 

  
Struktur 

 

  
Flirren 

  
Angemessenheit 

 

 
Re-Entry 

 

 
Übergänge 

 

 
Helle Ekstase*) 

  
Passung 

 
 

Stabilität 
für 

Sein 
 
 
 

Form 
 

Harmonie 
 
 
 
 

Die Schönheit 
der Ordnung 

 
 

 
Schweben 

 
 

Instabilität 
für 

Werden 
 
 
 

Fülle 
 

Brüche 
 
 
 
 

Die Schönheit 
der Kontingenz 

 
  

    *) Helle Ekstase = ein wohltuendes Zuviel an Dinstinction 
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Anders gesagt: Wenn die Form obsolet wird, löst sich die abendländische Doktrin des 
Zeigens auf: 

Ornamentale Konzepte werden wichtiger  
als Inhalte …  

das Dekorative als Fraktal wird wichtiger  
als der Neuigkeitswert des Artefakts. 

 
  
Wenn man bereit ist, die Dominanz von Inhalt und Form zu überwinden … und somit die 
Bindung der Kunst an die Abbildung ..., öffnet sich für den Mind der Weg zur Mystik. Somit 
stellt sich die Frage, was übrig bleibt, wenn Inhalt und Form weitestgehend ausgegrenzt 
werden. Es entsteht dadurch ein neuer visueller Schwerpunkt, bestehend aus Linie und Farbe. 
Aus dieser Sicht kann gesagt werden:  

Mystik ersetzt Abbildung. 
 
  
In diesem Kontext ist die Bevorzugung der Linie … verstanden als Linie pur, d.h. nicht als 
Umgrenzung von Konfigurationen … ein wichtiges Element. Nur Linien und deren 
Brechungen können wirksame Kontingenzen gestalten und dadurch die Erlebbarkeit der 
schöpferischen Zeit organisieren. Das führt zu folgenden Faktoren der Transversalität:   
 
 
Wie ich bereits geschrieben habe, wird diese 
Gestaltung nur möglich durch den Einsatz 
von   

konzeptionellen Strategien. 
 
  
Transversale Kunst ist in diesem Sinne 
sowohl objektiv-minimalistisch (statt 
subjektiv-impressiv) wie auch konzeptionell 
(statt spontan-expressiv). Trotzdem ist die 
transversale Kunst deutlich anders als Minimalismus und L'art pour l'art. Der Minimalismus 
arbeitet mit Reduktion. Die transversale Ästhetik arbeitet mit dem Gegenteil, d.h. mit Fülle 
als Über-Komplexität. L'art pour l'art arbeitet mit demjenigen Mystik-Wert, den das Gehirn 
selbsttätig erzeugt (= Resonanzen). 
 
  
Die erwähnten Stil-Richtungen (Minimalismus / L'art pour l'art) sind extrinsisch orientiert 
und sind deshalb letztlich der Form verpflichtet. Sie sind es, obwohl gerade die Pioniere der  

  
DER GESTALTUNGS-KERN DER 

TRANSVERSALITÄT 
 
  

Das 
Ornamentale 

 
  

Linien 
  

Das  
Dekorative 

  

 
Das 

Fraktale 
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Moderne (z.B. Barnett Newman oder Sol LeWitt) immer wieder in ihren Schriften behauptet 
haben, dass sie explizit das  

Formlose   
präferieren und anstreben, weil nur dadurch das Erhabene "erobert" werden könne. Stefan 
Majetschak hat in seinem Essay "Erhabene Schönheit, schöne Erhabenheit" (erschienen in 
"Die Macht der Schönheit" von Cathrin Gutwald und Rainer Zons, München 2007) analysiert, 
wie sich die Beziehung zwischen dem Formlosen und dem Erhabenen etablieren konnte und 
wie die Avantgarde der Moderne versucht hat, die klassische Beziehung zwischen der Form 
und dem Schönen aufzulösen. 
 
  
Majetschak zeigt, dass z.B. die Versuche von Barnett Newman, die Schönheit so aufzulösen, 
dass das Erhabene endlich seinen Freiraum bekommen konnte, insofern nicht funktioniert 
haben, weil die Gemälde von Newman heute in den Museen hängen und als "schön" erlebt 
werden. (Das war zu Beginn dieser Malerei nicht so gewesen.) Offensichtlich will das 
Erlebnis des Erhabenen eine Schönheit selbst erzeugen oder vermittelt bekommen. 
 
  
Vielleicht kann man es folgendermaßen formulieren: Solange ein Kunstwerk einen 
extrinsischen Fokus aufweist (also letztlich etwas abbilden will), solange wird es der Form 
verpflichtet bleiben. Es kann dann nur versuchen, einen Kompromiss zwischen Form-
Konkretisierung und Form-Diffusion zu gestalten. Nach Majetschak kann man dabei mit einer 
Art Balance-Modell arbeiten. Das folgende Schaubild beschreibt das: 
 
  
Aber wir erkennen an dieser Stelle, dass 
dieses Balance-Modell sehr deutlich die 
Prinzipien der klassischen Ästhetik 
repräsentiert. Und insofern sind auch die 
z.T. radikalen Impulse der Avantgarde  
der Moderne konzeptionell sehr viel 
konventioneller als sie optisch aussehen. Es 
ist und bleibt pure Tradition. 
 
  
Ich persönlich glaube, dass diesem 
Balance-Modell eine Fehl-Annahme 
zugrunde liegen könnte. Das Erhabene gehört 
zur Mystik und ist deshalb in erster Linie 
das Ergebnis einer Resonanz-Prägung. Also 
intrinsisch. Das Erhabene ist aus dieser Sicht ein Erlebnis, das von dem Jetzt der  

  
DAS BALANCE-MODELL 

 
 

nach Stefan Majetschak 
  

 
 

Form- 
Konkretisierung 

 
  

Das 
Schöne 

 

 
Das 

Erhabene 
  

 
Form- 

Diffusion 
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schöpferischen Zeit (Nagual) verursacht oder hergestellt wird. Ich als Person bin dabei nur 
das Resonanz-Medium. 
 
  
Schönheit mag da anders sein. Schönheit ist eine Mischung aus Werten und Bewertungen 
(also ein kulturelles Konstrukt) sowie aus Prinzipien des Werdens … in etwa vergleichbar mit 
"der impliziten Ordnung", wie sie der Quantenphysiker David Bohm beschrieben hat ... 
implizit, jedoch sichtbar geworden, d.h. im gewordenen Sein entfaltet. Aus dieser Sicht ist 
Schönheit ein überwiegend visuell erfahrbarer Verweis auf kosmisch-evolutionäre Regeln ... 
gedeutet von sozialen Übereinkünften. 
 
  
Das Erhabene ist Mystik als Geschenk … ein sehr persönliches Geschenk, das vom Nagual 
kommt. Das Schöne besteht aus denjenigen impliziten Regeln des Werdens, die für unseren 
Mind (d.h. vorrangig für unsere Augen) sichtbar und interpretierbar sind. Das Erhabene 
könnte man deshalb als intrinsisch und singulär bezeichnen. Das Schöne als extrinsisch und 
universal. 
 
  
Diese beiden Aspekte gehören irgendwie zum gleichen Phänomen, nämlich dem Werden. 
Aber ihre "interne" Charakteristik ist grundverschieden. Deshalb ist es problematisch, sie auf 
eine balancierte Wechsel-Verursachung festlegen zu wollen. 
 
  
Beide Aspekte können gemeinsam auftreten, z.B. im Vollzug einer großen "mystischen 
Schau". Aber die Schönheit, die man dann erlebt, ist anders als unsere normale Schönheit. Sie 
ist überirdisch und erzeugt eindeutig sehr intensive sentische Formen, in der Regel eine 
Mischung aus kristallklarer Ruhe und äußerster Verzückung. 
 
  
Die alltägliche Schönheit, die wir so gerne haben, erzeugt keine sentischen Formen, sondern 
Wohlgefallen (ästhetisches Vergnügen) und vielfältige Formen von Verlangen und 
Begehrlichkeit. In diesem Sinne ist es richtig, wenn die aktuellen wissenschaftlichen Diskurse 
diese Art von Schönheit recht deutlich dort verorten, wo Evolution, Sex und "survival of the 
fittest" platziert sind (siehe hierzu Winfried Menninghaus "Das Versprechen der Schönheit, 
Frankfurt 2000). 
 
  
Die Annahme, dass sichtbare Schönheit das Erhabene evozieren könne, ist ein Konzept des 
Idealismus, und trägt sicher ziemlich viel Illusion in sich. Auf der anderen Seite ist z.B. das 
Konzept von Lyotard, Newman und anderen ebenfalls überwiegend Illusion. Hier wird  
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behauptet, "dass der Moderne eine implizite Ästhetik des Erhabenen zugrunde gelegen habe" 
(Majetschak). Hier wird des Weiteren behauptet, dass erst durch die bewusste Negation des 
Schönen im Artefakt die angestrebten "erhabenen Gehalte" (Majetschak) aufblühen oder 
erscheinen können.  
 
  
Gemeinsam mit Majetschak halte ich das für eine Illusion, u.a. deshalb, weil die Eliminierung 
von Form innerhalb der Kunst technisch kaum möglich ist, und weil diejenigen Formen (oder 
Rest-Formen wie z.B. bei den "Dippings" von Jackson Pollock) mit denen Kunst arbeiten 
muss, um im kulturellen Deutungs-Rahmen überhaupt als "Kunst" akzeptiert zu werden, nach 
Überwindung eines ersten Anfangs-Schocks sehr schnell wieder zu "schöner Kunst" gemacht 
werden … durch Diskurse und Interpretationen. Kurz:  

Solange es Kunst ist, muss es das Schöne 
in sich tragen.  

Damit es Kunst wird, muss es das Schöne 
anbieten. 

 
 
Der Kampf der Kunst gegen das Schöne ist ein nutzloser Kampf. Es ist ein Kampf mit einem 
falschen Ziel. Also sollte man anders vorgehen. Man könnte z.B. sagen: Wir brauchen 
definitiv das Schöne in der Kunst. Mehr denn je. Und auch intensiver als normal. Aber diese 
Schönheit sollte eine bestimmte Funktion oder Zielsetzung in sich aufnehmen, nämlich die 
der Evokation des Erhabenen. 
 
  
Also kein ausgewogenes Modell der Balance zwischen dem Schönen und dem Erhabenen, 
weil das in aller Regel zu einem deutlichen Symbolismus führt, der das Erhabene verfehlt. 
Das geschieht aber auch beim Modell der bewussten Negierung des Schönen, weil das 
lediglich zu anderen Formen des Schönen führt ... jedoch nicht zu einer Schönheit mit 
evokativer Potenz. 
 
 
Was wir brauchen könnten, wäre eine Ästhetik, die das Erwecken des Erhabenen zum Ziel 
hat. Eine Schönheit, die bereit ist, den intrinsischen Bedingungen und damit den neuronalen 
Prozessen zu folgen. Die hier vorgestellte transversale Ästhetik könnte hier ein erster Baustein 
sein. 
   
Die transversale Ästhetik bricht mit der Tradition der Darstellung des Erhabenen. Sie ist 
ausschließlich einem intrinsischen Ziel verpflichtet:  

der Selbst-Offenbarung des Erhabenen. 
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Alles, was Form in klassischer 
Manier visualisiert, hat 
Schwierigkeiten mit dem Fokus 
des Intrinsischen:  

Das Intrinsische braucht das 
Fraktal. 

 
  
Das nebenstehende Schaubild 
konkretisiert noch einmal diese 
Gedanken. 
  
 
Wer Mystik durch Kunst 
erzeugen will, wird nicht 
umhinkommen, das moderne 
"Erregungs-Gehirn" (Prof. Heinz 
Wässle) zu berücksichtigen. 
Dieses Gehirn ist in historisch 
einzigartiger Form auf "Werden" 
programmiert. Man kann es 
deshalb nicht mit den Harmonie-
Prinzipien des Seins abspeisen. Es braucht fraktale Fülle. In diesem Sinne gilt:  
 
 
Das All-Eine ist das Erhabene. Und das 
Erhabene ist   

die Heimat unserer Zukünfte. 
 
  
Alles, was Fortschritt und Verbesserung 
anzielt, benötigt deshalb einen adäquaten 
und modernen Zugang zum Erhabenen und 
eine neuronal fundierte Erweckung der 
Mystik. Alles, was der Fülle dient, ist in diesem Konzept gut. Deshalb kann man die Rolle der 
Über-Komplexität wie in dem Schaubild auf der nächsten Seite (oben) beschreiben. 
 
  
Die Erweckung der Mystik ist ein Akt der Co-Evolution. Sie vollzieht sich zwischen zwei 
Zeit-Qualitäten, konkret zwischen dem subjektiven Jetzt (Gegenwart) der Person, die ein Bild  

  
ABBILDUNG KONTRA MYSTIK 

 
 

Linie als Antipode zum Inhalt 
 
  

Transversale Ästhetik  
 
 

Linie 
 

  
Klassische Ästhetik  

 
 

Inhalt 
 

  
 Mystik 

  
 

  
Form 

 

  
Abbildung 

 
 

Farbe 
  

Bedeutung 
 

 
 
 
 

Der Weg 
zum 

Erhabenen 
 

 
Das 

Intrinsische 
  

  
 

Der Weg 
zur 

Realität 
 

 
 
 

Das 
Extrinsische 

 
 

  
DIE FUNKTION DER FÜLLE 

 
  

Ohne Fülle 
(Über-Komplexität) 
gibt es keinen Weg 

zur Mystik. 
 

Man braucht das Zuviel, 
um beim All-Einen 

anzukommen. 
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betrachtet, und dem Jetzt der Schöpfung 
(Nagual), das außerhalb der Person agiert. 
In diesem Jetzt der Schöpfung ist inhärent 
das enthalten, was Michael Theunissen als 
die "Selbst-Reflexion der Zeit" beschrieben 
hat. 
 
  
Also wird es in Zukunft darum gehen, dass 
Kunst in der Lage ist, Zeit-Erlebnisse zu 
vermitteln und Zeit-Kooperationen zu 
organisieren. Somit erkennen wir an dieser 
Stelle, dass die transversale Ästhetik von 
den folgenden drei Faktoren bestimmt wird: 

 
 
 
Betrachten wir den Faktor "Zeit" etwas genauer.  
 
  
Wie gesagt, Zeit hat die Tendenz, sich zu reflektieren. Darauf hat Theunissen hingewiesen. 
Die Selbst-Reflexion der Zeit ist automatisch in den Prozessen der Wahrnehmung enthalten 
wie auch in den Prozessen der Lebens-Gestaltung. Wenn ein Mensch eine visuelle 
Wahrnehmung vollzieht, ist diese Selbst-Reflexion der Zeit darin integriert. Und in jeder 
Handlung, die ein Mensch vollzieht, um sein Leben zu gestalten, ist ebenfalls diese Selbst-
Reflexion der Zeit enthalten. Wenn man nun diese Absicht der Zeit in einem visuellen 
Artefakt bewusst und gezielt verstärken will, gelangt man zu einem transversalen Objekt (z.B. 
Space-Machine). Aus dieser Sicht kann man die Wirkungsweise von transversalen Objekten 
wie folgt beschreiben: 
 
• Sie koppeln die Selbst-Reflexion der Zeit an den Vollzug von visueller Wahrnehmung. 
 
• Sie vermitteln dem Bewusstsein eine Wahrnehmungs-Trance (Space). Dieser Space, der 

oft nur kurzzeitig und subliminal erfolgt, verstärkt ("füttert") diejenigen intrinsischen 
Programme der Person, die auf eine positive Selbst-Überschreitung (Transformation) 
ausgerichtet sind.  

 
• In der Selbst-Reflexion der Zeit ist ebenfalls die Dynamik der Selbst-Überschreitung 

enthalten. 

  
Mystik 

 
 

DIE ROLLE DER  
ÜBER-KOMPLEXITÄT  

 
  

− Über-Komplexität (Fülle) wird wichtig, 
wenn man die Realität (das Bekannte) 
überschreiten möchte. 

 
− Die Öffnung zum Unbekannten 

(Erhabenen) benötigt eine Über-
Komplexität, die den Mind zur  
Mystik führt. 
 

 
 

Je mehr Realität (Inhalt) 
gestaltet wird, umso steriler*) 

wird die Fülle. 
  
 
   *) steril im Sinne von "ohne Überschreitung der Realität", 
 d.h. ohne Erweckung von Mystik im Bewusstsein    

 
Fülle 
  

Mystik 
   

Zeit 
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• Somit vereinen transversale Objekte die Selbst-Überschreitung von Person und Zeit. 
 
  
Das folgende Schaubild versucht, einige Aspekte davon zu beschreiben: 

 
 
 
Transversale Objekte wahrzunehmen bedeutet, die Selbst-Reflexion der Zeit verstärkt in sich 
wirken zu lassen. Das Ziel der Zeit, sich selbst zu reflektieren, ist verbunden mit der 
unabdingbaren Absicht, sich selbst zu überschreiten. Die Selbst-Reflexion, die die Zeit 
vollzieht, hat dementsprechend ein ganz konkretes Ziel: Sie will sich in dem Leben der 
Menschen selbst überschreiten. Und damit die schöpferische Zeit das kann, ist sie sowohl  
im Prozess der Wahrnehmung integriert wie auch im Prozess der lebensgestaltenden 
Handlungen. 
 
  
Das bedeutet konkret:   
• Die wiederholte Wahrnehmung von transversalen Artefakten vermittelt der schöpferischen 

Zeit diejenige neuronale Plattform, die nötig ist, um das real gelebte Leben … sozusagen 
von außen initiiert … zu verbessern.   

• Die schöpferische Zeit integriert den Code des Besser-Werdens in die Alltags-Handlungen 
der Person. Das geschieht vorrangig über das stille Wissen. 

  
DIE BASIS FÜR DIE EVOKATIONS-STRATEGIE  

DER TRANSVERSALEN ÄSTHETIK  
 
 

 
Die  

Selbst-Reflexion 
der Zeit  

  
Der Prozess 

der 
Wahrnehmung 

 

 
 

Bewusstsein 
 

 
 

Handlungen 
 

 
Der Prozess 

der 
Lebens-Gestaltung 

  
Die  

schöpferische Zeit  
will sich in dem Leben  
und durch das Leben  

der Menschen  
selbst überschreiten. 
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• Parallel dazu aktiviert die Intention der Selbst-Überschreitung den Weg des Ichs zu seinem 
heiligen Ich. Dadurch wird das Fundament der Idealität gestärkt … das Ich wird mutiger 
und intelligenter, um die Zukunft zu verbessern. Das ist ein wichtiger Aspekt für das 
geglückte Leben. 

 
  
Auf dieser Basis wird aus Schönheit eine schöne Wirksamkeit. Die Ästhetik der transversalen 
Artefakte ist also weit entfernt von L'art pour l'art.  
 
  
Die klassische Ästhetik berücksichtigt diese Absicht der Zeit und damit die Dynamik der 
Selbst-Überschreitung nicht. Sie ist gefesselt an das Abbild-Syndrom. Und damit ist sie so 
sehr Tonal, dass die nagualen Ambitionen (Selbst-Reflexion und Selbst-Überschreitung) so 
gut wie gar nicht nutzbar gemacht werden können.  
 
  
Im Grunde ist die transversale Ästhetik nichts anderes als die Verstärkung der natürlichen 
Evokations-Funktion der Zeit. Letztlich, und das zeigt das folgende Schaubild, basiert die 
transversale Ästhetik auf einem Konzept, das das Artefakt und das Leben in eine Beziehung 
bringt, in der die Selbst-Übersteigung zur Selbst-Erlösung führen kann: 

 
 
 
Interessant ist, dass die meisten Kunstschaffenden, die ich persönlich kenne, von diesen 
Gedanken so gut wie gar nichts halten. Für sie ist das entweder eine "abstruse Form von  
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Esoterik" oder "ein Ding, das mit Kunst gar nichts zu tun hat". In meinen Diskussionen höre 
ich beide Argumente recht häufig.  
 
  
Warum wird das als Esoterik fehl-gedeutet? Das hat vermutlich etwas damit zu tun, dass die 
Kunst im Moment in ihrem Selbst-Verständnis als kulturelle Abrissbirne sehr erfolgreich ist. 
Die meisten Künstler haben, wie ich bereits angedeutet habe, massive Probleme, wenn es 
darum geht, "Schönheit pur" herzustellen. Das ist für sie ein Aspekt, der für die Kultur nicht 
mehr relevant zu sein scheint. Alles, was über "das Schöne" hinausgeht, ist automatisch 
grenz-überschreitend und verletzt die ungeschriebenen Regeln der klassischen Ästhetik und 
der modernen Kunst.  
 
  
Und irgendwie kann man das verstehen. Wenn sich ein künstlerisch gestaltetes Objekt nicht 
mehr auf Kultur bezieht, ist es indirekt ein Affront gegen die Kultur. Esoterik ist, so sanft 
oder heilige sie auch oft inszeniert wird, letztlich eine Kampf-Ansage an die bestehende 
Kultur. Esoterik will zwar keine Abrissbirne sein. Esoterik will auch nicht an der vordersten 
Kante der evolutionären Brüche aktiv werden. Aber Esoterik ist Welt-Flucht.  
 
  
Künstler verstehen sich aber als sehr aktive und sehr verantwortungsbewusste Mitgestalter der 
evolutionären "Edge". Sie interpretieren sich als diejenigen, die mithelfen, unsere Realität zu 
verbessern. Sie wollen nicht flüchten. Sie wollen nicht ins Spirituelle oder jenseitige 
Dimensionen abdriften. 
 
  
Das andere Argument lautet: "Das alles hat nichts mit Kunst zu tun. Das mag ein 
eigenständiger Bereich sein, aber mit Ästhetik sollte man ihn nicht in Verbindung bringen." 
Dieses Argument ist weniger plausibel. Denn immer, wenn es darum geht, mit künstlerischen 
Mitteln ein Objekt (Artefakt) zu gestalten, wird in weitestem Sinne Kunst betrieben. Man 
kann Kunst aufgrund der Entwicklungen in den letzten 50 bis 100 Jahren ohnehin nicht mehr 
so auffassen, dass die Meta-Ebene ausgeschlossen bleibt.  
 
  
Wie ich am Beispiel des Minimalismus gezeigt habe, ist ja gerade die moderne Kunst-
Avantgarde darum bemüht gewesen, den theoretischen Überbau ebenfalls zur Kunst zu 
erklären. Künstler wie Joseph Beuys haben sehr prononciert verkündet, dass die Avantgarde 
der Kunst dazu verpflichtet sei, Leben und Kunst wieder zusammenzuführen. Kunst ist also 
nicht etwas, was völlig frei vom Leben existent ist und somit in höheren oder abstrakten 
Sphären schwebt. Kunst ist Kultur-Formung. Und Kultur ist nicht nur das externe Gedächtnis 
der Menschen, sondern Kultur ist auch das ganz reale Gestaltungs-Instrumentarium für das  
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ganz konkrete Leben aller Menschen. Ohne Kultur gibt es keine Konzepte für Leben und 
Überleben: 

Ohne Kunst findet der menschliche Geist  
weder die Kraft noch den Mut, sich selbst  

zu übersteigen. 
 
  
Wenn nun aber die transversale Ästhetik sagt, dass sie dem Individuum helfen möchte, den 
Weg zu einem gelungenen oder geglückten Leben zu finden, dann ist die transversale 
Ästhetik ein Akt der Lebens-Gestaltung. Kultur und Kunst sind ebenfalls Lebens-Gestaltung. 
Transversale Ästhetik aber auch. Also kann das eine nicht dem anderen vorwerfen, es sei 
keine Kunst, weil es das Leben verbessern will. Wenn Kunst ein Instrument der Lebens-
Gestaltung ist, dann ist es genauso Kunst, wie jene Kunst, die bewusst darauf verzichtet.  
 
 
 
Fasst man das zusammen, kann man postulieren, dass die transversale Ästhetik keine 
praktizierte Esoterik ist, sondern dass sie vollzogene Kunst ist. 
 
  
Auffällig ist, dass die Wissenschaftler im Bezug auf das Erhabene, Transzendenz und das 
Heilige wesentlich weiter zu sein scheinen als die meisten Künstler. In der Kosmologie, in der 
experimentellen Physik und auch in der Biogenetik und der Komplexitäts-Forschung spricht 
man heute ganz offen von dem Wunder des Lebens, von dem Heiligen. Hier ist das Erhabene 
die selbstverständliche Quintessenz der Natur-Beobachtung.  
 
 
 
In der Kunst-Szene gibt es diese Offenheit noch nicht. Dahinter steht sicherlich die 
berechtigte Angst, bei der Visualisierung des Erhabenen automatisch in "esoterischen Kitsch" 
hineinzugleiten. Das heißt, die Szene der Künstler ist so sehr in den Kategorien von 
Objektivierung, Abbild und Präsentation gefangen, dass sie sich derzeit noch nicht vorstellen 
kann, wie man mit visuell-künstlerischen Mitteln das Erhabene so rufen kann, dass es in den 
Personen zu einem Erlebnis wird. Und jedes Erlebnis ist automatisch eine Wirkung. Jede 
Nagual-Resonanz ist somit automatisch wirksam … im Organismus, im Bewusstsein der 
Person und auch in den Handlungen der Person.  
 
   
Interessant ist, dass die Künstler, wenn man das mit ihnen diskutiert, ein ausgesprochen 
starkes Interesse daran haben, dass ihre Kunst Wirkungen erzielt. Es gibt fast keinen Künstler, 
der sagt: "Ich bin damit zufrieden, wenn meine Kunst an den Wänden von Privat-Personen 
hängt … als Dekorations-Objekt".  
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Künstler wollen mehr. Ich glaube zu Recht. Sie finden aber noch nicht den Weg, um eine 
zweite Linie zu entwickeln, die neben der völlig berechtigten Fokussierung auf Kultur 
(Innovation und Provokation) Evokation möglich macht. Meiner Meinung nach kann es zwei 
Wirkungs-Felder der Kunst geben, die gleichwertig nebeneinander agieren. Wie ich bereits 
dargestellt habe, gibt es eine Kunst, die das Besser-Werden der Kultur organisieren will. Sie 
hat einen starken tonalen Fokus. Sie lebt von Innovation ("draw a distinction"). Diese Kunst 
dominiert derzeit. Sie ist leistungsfähig. Also geht es darum, additiv zu dieser bestehenden 
Kunst eine zweite Schiene zu etablieren, die das Besser-Werden der Person anstrebt. Das 
wäre die transversale Ästhetik. Sie würde vorrangig der Nagualisierung des gelebten Lebens 
dienen. Sie würde also das Spiel zwischen Selbst-Übersteigung (Artefakt) und Selbst-
Erlösung (das gelebte Leben) anders organisieren, und zwar so, dass das Erhabene und das 
Heilige zum Mitgestalter des Lebens werden können. 
 
  
Wenn man auf die Forschungs-Ergebnisse von Stuart Kauffman schaut, sieht man, dass die 
Naturwissenschaften weniger Berührungs-Ängste haben. Für sie gibt es "das Heilige in der 
Natur" (Kauffman) und die unermessliche Kreativität des Universums sowie der 
schöpferischen Zeit. Für Avantgarde-Wissenschaftler wie Stuart Kauffman, dessen 
Fachgebiet "Artifical Life" ist, ist die Dimension des Erhabenen kein "esoterischer Kitsch", 
sondern eine Realität, die wir zwar nicht umfassend begreifen und tiefgehend analysieren 
können, die aber als Realität massiv auf unsere Wirklichkeits-Konstruktionen (und damit 
auch auf unser Bewusstsein) einwirkt. Für Kauffman und ähnlich ausgerichtete 
Wissenschaftler ist das Erhabene etwas, was kontinuierlich mit uns in einer Kooperation 
eingebunden ist. Anders ausgedrückt: Kein Mensch kann leben, ohne dass das Wunder des 
Lebens permanent auf ihn einwirkt. Kein Mensch kann sein Bewusstsein formen, ohne dass 
das Mysterium des Bewusstseins auf ihn einwirkt. Kein Mensch kann sein tägliches Leben 
gestalten und damit sein konkretes Werden, ohne dass die Magie des Werdens ihn massiv 
beeinflusst. Und kein Mensch kann sein Bewusstsein und sein Handeln in einem Zeitpfeil 
organisieren (was wir ja alle kontinuierlich tun), ohne dass das Rätsel der Zeit ihn beeinflusst. 
 
   
Für Avantgarde-Wissenschaftler sind diese Gedanken relativ normal. Sie sagen zwar, dass 
sich diese Dimensionen weitestgehend den stringenten Naturgesetzen entziehen, aber sie 
sagen auch, dass die Naturwissenschaften inzwischen ein Plateau erreicht haben, auf dem 
diese Phänomene des Unerklärlichen so relevant werden, dass wir uns aufgefordert sehen, mit 
ihnen zu kooperieren. Aus dieser Sicht ist die klassische Ästhetik und das, was man "den 
Kunst-Betrieb" nennt, ein bisschen rückständig. Man hat Angst vor dem Spirituellen. 
 
   
Betrachten wir einige Aussagen von Stuart Kauffman, die auf das Erhabene und das Wunder 
des Lebens abheben. Kauffman hat in einem Interview mit dem SPIEGEL (1/2010) folgendes  
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ausgeführt: "Die allermeisten Wissenschaftler sind ja überzeugt, Wunder könne es nicht 
geben, weil alles im Universum Folge physikalischer Gesetze ist. Ich aber bezweifle das. 
Natürlich sind Naturgesetze gültig, nur eben nicht immer und nicht überall. Und falls ich 
damit Recht haben sollte, dann handelt es sich um etwas sehr Bedeutsames. Denn wir reden 
hier über den mehr als 2000 Jahre alten Traum von der vollständigen Erklärbarkeit der Welt. 
Es ist der Traum des Aristoteles, der Traum von Einstein, Newton und Descartes. Es handelt 
sich um die Vorstellung, dass sich das Universum verhält wie eine große Rechenmaschine. 
Verstehen Sie mich nicht falsch. Ich glaube nicht an Wunder in dem Sinne, dass ein 
übernatürlicher Gott die Geschicke der Welt lenkt. Wenn ich von Wundern spreche, dann 
meine ich Vorgänge, die sich aus keinem Naturgesetz ableiten lassen. Ich bin überzeugt, dass 
wir im Universum die Spur einer enormen zumindest teilweise keinen Gesetzen 
unterworfenen Kreativität finden. Wenn Sie dies Wunder nennen, dann bekenne ich: Ja, ich 
glaube daran." 
 
  
Das, was Kauffman als universale Kreativität beschreibt, das ist im Konzept der Noeterik die 
ewige Schöpfung. Das, was von dieser Schöpfung auf uns zu läuft, ist das Nagual ... die 
schöpferische Zeit als Jetzt der Schöpfung. Für Kauffman ist Leben insofern ein Wunder, weil 
Leben "ein natürlicher Ausdruck des Universums ist". Dieses Leben folgt einer spezifischen 
"Gesetzlosigkeit".  
 
  
Kauffman ist überzeugt davon, dass das ewige Werden, in das wir als Menschen mit unserem 
Leben eingebunden sind, völlig offen ist. Er sagt: "Ich bin überzeugt davon, dass sich mit 
keinem Gesetz im Voraus voraussagen ließe, welchen Weg die Evolution beschreiten wird." 
Das ewige Werden ist, wenn man Kauffman folgt, prinzipiell darauf ausgerichtet, mit seiner 
Umgebung in Wechselwirkung zu treten. Da wir Menschen Teil dieses Werdens sind, leben 
wir kontinuierlich in der Wechselbeziehung mit dem großen, universalen Werden. Das 
bedeutet: "Das Lebendige bringt autonom handelnde Wesen hervor." Diese autonom 
handelnden Wesen ... also wir Menschen ... sind eingebunden in der Kreativität des 
Universum, das nach der Auffassung von Kauffman   

eine Schöpfung ohne Schöpfer  
ist. Aus dieser Sicht scheut sich Kauffman nicht, in seinem neuen Buch "Reinventing the 
Sacred" (New York 2009) davon zu sprechen, dass in der Natur   

das Heilige  
agiert, und dass wir Teil dieses Heiligen sind. Für Kauffman ist das Heilige der Natur und die 
Ewigkeit des Werdens nicht nur eine spirituelle Fußnote, sondern viel mehr. Er meint, dass 
unsere Welt vor einer einzigartigen Herausforderung steht. "Sie wächst zusammen zu einer 
globalen Zivilisation. Wenn wir die Welt-Kulturen jedoch verschmelzen wollen, dann 
brauchen wir etwas jenseits unserer säkularen Interessen, das wir alle teilen können. Dafür 
brauchen wir den Begriff des Heiligen."  
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Kauffman betont, dass die Menschheit immer etwas gesucht und benutzt hat, was jenseits des 
ihr Begreiflichen stand. Wenn wir das für uns Unbegreifliche, so argumentiert er, ein für alle 
Mal aus unserer Kultur herausfiltern, werden wir uns als Menschheit nicht optimal in das Jetzt 
der Schöpfung integrieren können. Für Kauffman ist dieser Bezug zur Schöpfung und zum 
Heiligen absolut kein Verrat an der Wissenschaft. Er argumentiert dabei wie folgt: "In der 
Welt Newtons musste Gott intervenieren. Er musste Gesetze brechen, um eingreifen zu 
können. Und das erscheint uns töricht. Wenn es aber Facetten der Welt gibt, die sich der 
Beschreibung durch Naturgesetze entziehen, wenn der Ausgang vieler Vorgänge offen ist, 
dann bleibt Raum für eine Entwicklung, die uns Menschen zu einer bewusst vollzogenen Co-
Evolution führt. Daraus lässt sich ableiten: 
 
• Die kommenden Fortschritte unserer menschlichen Evolution sollten wir so gestalten, dass 

wir uns dazu befähigen, das Heilige in unserem Bewusstsein zu instrumentalisieren. 
 
• Zu dieser Instrumentalisierung gehört die Kooperation unseres Mind mit der Selbst-

Reflexion der Zeit. Rein rational-logisch können wir diese Kooperation nicht installieren 
(auch die Wissenschaften versagen dabei / siehe unsere Unfähigkeit, die Quantenphysik in 
eine Lebens-Praxis zu überführen). Aber wir können die schöpferische Zeit animieren, uns 
zu helfen (z.B. durch Offenbarungen aus dem Überbewusstsein). 

 
• Aus dieser Sicht wäre es ratsam, wenn wir eine Kunst entwickeln könnten, die das Heilige 

zum Partner macht und die uns befähigen könnte, das Erhabene für unseren Alltag nutzbar 
zu machen. Eine solche Kunst wäre intrinsisch-neuronal und zugleich transformatorisch, 
weil mystisch-evokativ. Die transversale Ästhetik könnte ein Baustein dafür sein. 

 
   
Aus dieser Perspektive betrachtet, kann man das Dilemma erkennen, in dem die Abbild-Kunst 
stecken geblieben ist. Sie will um jeden Preis Belanglosigkeit vermeiden und bevorzugt 
deshalb objektive Inhalte mit innovativer (kreativer) oder kultureller Bedeutsamkeit. Aber 
genau diese Inhalte blockieren den Zugang des Mind zur Mystik des Erhabenen. Das 
Dilemma: 

Diese Kunst vervielfältigt die Facetten der  
Malaise der Welt.  

Aber sie instrumentalisiert nicht das Heilige  
für die Heilung unserer Welt. 

 
 
Das Schaubild auf der nächsten Seite skizziert diese Zusammenhänge.  
 
 
Wie ich schon einmal beschrieben habe, sitzt auch die abstrakte Kunst des Westens in dieser 
Sackgasse … also alles das, was man unter folgenden Etiketten entwickelt hat: 
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• konkret-konstruktive Malerei  
• Informel  
• Op Art  
• abstrakter Expressionismus  
• Action Painting  
• Minimal Art  
• Radical Painting  
• z.T. Conceptual Art 
 
  
Alle diese Stil-Richtungen sind abbild-orientiert, wenngleich sie auch stark geprägt sind von 
der Doktrin des L'art pour l'art. Und keiner dieser Stile hat den Mut gehabt, Banalität als 
Inhalt so weiter zu entwickeln und zu "verzeitigen" … also zu fraktalisieren …, dass dadurch  

  
DAS DILEMMA DER ABBILD-KUNST 
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positive neuronale Effekte erzielbar werden. Man hat den Eindruck, je mehr L'art pour l'art, 
umso wichtiger wird die Reinheit des schaffenden Geistes. Je reiner der Geist, umso weniger 
Wirkung darf sein. 
 
  
Wirkung wird in diesem Konzept zu einer "Beschmutzung des reinen Geistes". Ein Mann, mit 
dem ich diese Aspekte einmal diskutierte, argumentierte wie folgt: "Wenn Kunst auf 
Wirkungen ausgerichtet ist, degeneriert sie zu Kunstgewerbe. Kunst muss frei sein von 
Wirkungs-Zielen. Nur dadurch kann sie wirksam bleiben." 
 
  
Lediglich die muslimische Kultur hatte weitreichende Konzepte für eine intrinsische 
Wirkungs-Kunst entwickelt. Die muslimische Kunst kennt drei Sparten: die erzählende Kunst 
(oft basierend auf mystischen Gedichten), die kalligrafische Kunst und die evokative Kunst, 
die auf neuronale Erzeugung ausgerichtet ist. 
 
  
Typisch dafür ist der gezielte und höchst raffinierte Einsatz von   

Serialität und Geometrie 
zugunsten einer  

dekorativen Ornamentalik, 
 
die sich konkret auf die Manipulation der Wahrnehmung konzentriert (siehe z.B. die 
Alhambra in Granada). Das Ziel dieser Strategie ist die Evokation des Heiligen ("lasso of 
light"). Insofern könnte man auf den ersten Blick meinen, dass die muslimischen Konzepte in 
etwa deckungsgleich sein könnten mit der transversalen Ästhetik. Aber dem ist nicht so. Die 
muslimische Ornamentalik evoziert das Heilige des Seins, und zwar explizit als Bollwerk 
gegen das Unglück des Werdens:  

Das Heilige als Rückkehr  
zum Absoluten. 

 
  
Aus diesem Grunde fehlt der muslimischen Kunst ebenso wie den westlichen Stil-Arten des 
L'art pour l'art der Bezug zur   

schöpferischen Zeit und zur Kontingenz. 
 
  
Man huldigt dem Sein und vernachlässigt das Werden. Man verehrt den "reinen Geist" und 
die "ewige Ordnung" und blockiert dadurch die Wahrscheinlichkeit für die Co-Evolution mit 
der Zeit. Anders gesagt: 
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Die Heiligkeit der muslimischen Ornamentalik  
bekämpft ungewollt den Weg der Menschheit  

zu einer besseren "Inclusive Fitness". 
 
  
Wenn man der Welt helfen möchte, besser zu werden, reicht es nicht aus, die negativen 
Tatbestände (und davon gibt es mehr als reichlich!) anzuklagen. Man braucht zusätzlich die 
Verbesserung des Bewusstseins in den Köpfen der Menschen, weil alles Negative, das als 
Handlung die Welt gestaltet, seine Wurzel im individuellen Bewusstsein hat. Somit ist es 
wichtig, sich auch darum zu bemühen, dass die Bewusstseine geheilt werden, weil sie die 
Ursache für ein menschlicheres Verhalten in der Welt sind. 
 
  
Die Heilung des Bewusstseins kann kaum durch Politik-Vollzug oder Verwaltungs-Akte 
verursacht werden. Diese Heilung kann auch nur begrenzt durch Provokation und sozial-
politische Agitation erzwungen werden. Meiner Meinung nach könnte das eventuell durch 
eine Kunst initiiert werden, die in der Lage ist, das herzustellen, was ich   

die kleine Mystik  
nenne. Bevor wir uns diese Art von Mystik näher anschauen, sollten wir jedoch klären, was 
das bedeutet:  
• Es ist wenig effektiv, wenn gerade die Kunst versucht, auf den Feldern des Sozialen, des 

Politischen und der Diskurse der öffentlichen Kultur tätig zu werden (so wie es jetzt gerade 
intensiv der Fall ist / siehe Documenta 2012). 

 
• Alle Formen der Provokation (Anklage) und der Agitation sind abhängig vom großen 

Medien-Geräusch. Und dieses Geräusch ist extrem einseitig und intensiv tonal geprägt, 
d.h., hier wird Welt erstritten ... und zwar öffentlich, d.h. weit entfernt von singulären und 
intimen Prozessen, die nötig sind, um das Aufblühen des Heiligen und das Nutzbar-
Machen der Mystik veranlassen zu können:  

Das Heilige und die Mystik brauchen Evokation.  
Und keine Provokation. 

 
• Aus dieser Sicht tummelt sich ein Großteil der modernen Kunst (mit ihr auch das Lager 

der Kuratoren) in einem Gebiet, in dem für die Kunst nicht allzu viel zu gewinnen ist. Die 
eigentlichen Stärken der Kunst werden dadurch untergepflügt und diskreditiert. 

 
  
Kommen wir nun zur kleinen Mystik, indem wir zuerst einmal versuchen, die Unterschiede 
zwischen der großen und der kleinen Mystik zu definieren. Die Übersicht auf der nächsten 
Seite soll hier weiterhelfen. 
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Die große Mystik gehört sicher 
zum Thema der Erleuchtung.  
Sie dürfte selten sein. Die  
kleine Mystik erzeugt sentische 
Formen, d.h. energetische 
Resonanzen, die vom Code des 
Besser-Werdens … also von der 
Seele der Evolution … 
verursacht werden. Diese 
sentischen Formen kann jeder … 
wirklich jeder! … Mensch haben 
und erleben. 
 
  
Ein Großteil der Genuss-Kultur 
(z.B. von der klassischen Musik 
bis zum Hard-Rock) ist darauf 
fixiert. Man will   

die Erhabenheit von  
großen oder seltenen  

Gefühlen erleben. 
 
  
Ich habe über die sentischen Formen des Öfteren geschrieben. In aller Kürze soll deshalb nur 
noch einmal der Kern dieses Aspekts gestreift werden:  
• Sentische Formen sind Gefühle (Affekte). 
 
• Sentische Formen sind in der Lage, die aktuellen Gefühle, die aus der Affekt-Logik und 

somit vom Denken verursacht werden, zu eliminieren. 
 
• Sentische Formen entkoppeln das Jetzt-Bewusstsein (=Gegenwart) vom Denken. Sie 

befreien die Person von der Malaise ihres eigenen Denkens. 
 
• Sentische Formen erweitern das Bewusstsein. Sie öffnen den Mind zum Überbewusstsein. 

Und das geschieht, ohne dass die Beobachter-Funktion des Denkens dabei sein kann:  
Sentische Formen vermitteln dem  

Bewusstsein die Energie und die Intelligenz  
des Besser-Werdens … 

jenseits von Ich, Denken und Wille … 
jenseits der individuellen Beobachtbarkeit. 

 
• Das, was sentische Formen vermitteln, wird das stille Wissen genannt. 

  
DIE 2 ARTEN VON MYSTIK 

 
 

 
 

Die 
große 
Mystik 

 
 

 

 
 
 

Die 
kleine 
Mystik 

 
 

   
Der Gesamt-Organismus*)  

einer Person  
verschmilzt mit dem  
Jetzt des Werdens  

(Nagual). 
 
 

Dieser Prozess  
der Vereinigung wird 

bewusst erlebt  
… z.T. begleitet von 
Offenbarungen …  

(= Wach-Bewusstsein). 
  

  
Das  

Überbewusstsein  
öffnet sich im Bewusstsein  

einer Person,  
wodurch das stille Wissen 

vermittelt wird. 
 
 

Es entstehen "sentische 
Formen" (Clynes), die das 

Ich und das spätere 
Verhalten der Person positiv 

beeinflussen. 
  

 
   *) Mind / Body / Leib / Soul 
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Das stille Wissen ist die Mystik … ist das Heilige. Die hier diskutierte transversale Ästhetik 
ist meiner Meinung nach in der Lage, dieses stille Wissen als Substrat der kleinen Mystik zu 
aktivieren und in das personale Bewusstsein hineinzutragen:  

Das oberste Ziel der transversalen Ästhetik 
ist die Erweckung der kleinen Mystik. 

 
  
Für diesen Erweckungs-Auftrag ist das magische Wir von großer Bedeutung. Eine 
theoretische Basis für das Bedürfnis der Personen, dieses Wir auszuformen, könnte das sein, 
was in der aktuellen wissenschaftlichen Debatte "sensus divinitatis" genannt wird ... also ein 
"sechster Sinn für religiöse Wahrnehmungen", den z.B. die Philosophen des "neuen 
Realismus" (Richard Swinburne, Alvin Plantinga und William Alston) in die weltweite 
Debatte eingebracht haben, und zwar unter dem Begriff der "reformierten Epistemologie". 
 
  
Aus dieser Sicht gibt es einen natürlichen oder biologischen "Hunger" der Personen nach 
Mystik und dem Heiligen, und zwar unabhängig von den individuellen Werten, Motivationen 
und Mind-Sets. Im Kontext von Michael Theunissen könnte man wie folgt argumentieren: 
Die schöpferische Zeit will sich selbst sehen, und zwar durch die Augen der Menschen. 
Damit das irgendwann einmal geschehen kann, ist in allen Menschen eine Art Such-
Programm installiert worden. Durch dieses Programm organisieren einzelne Menschen 
(evolutionäre Pioniere) diejenigen Interaktionen zwischen dem Mind und dem Jetzt der 
Schöpfung (Nagual), die der Kultur und damit allen Menschen helfen, sich zu verbessern, d.h. 
sich dorthin zu bewegen, wo sich Realität und Mystik vereinen können … also dorthin, wo 
die "Selbst-Reflexion der Zeit" (Theunissen) auf uns Menschen wartet. Daraus folgt:  

Wenn Kunst die Mystik und das Heilige  
erwecken will, muss sie ihre Visualität auf die  

schöpferische Zeit ausrichten.  
Eine transversale Kunst sollte ihre Artefakte  

deshalb so gestalten, dass  
die "Unsterblichkeit der Zeit" (Paul Davies)  
mit dem Mind kooperiert, und zwar in dem  

subjektiven Zeitpfeil der Person. 
 
 
Die "Unsterblichkeit der Zeit", von der Paul Davies (Professor für mathematische Physik) in 
seinem gleichnamigen Buch schreibt, ist das, was man auch Ewigkeit nennt. Wie Davies 
schreibt, verstehen wir das Phänomen "Zeit" nicht wirklich. Solange wir unsere subjektiv-
kollektive Zeit … das ist der Zeitpfeil … analysieren, bewegen wir uns auf relativ sicherem 
Terrain. Aber sobald wir beginnen, die Zeit zu analysieren, die außerhalb unseres Zeitpfeils 
agiert, landen wir in Paradoxa und spekulativer Magie: 
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Je intensiver wir das Ewige der Zeit  
rational erfassen wollen,  

umso unlogischer wird sie. 
 
 
Wenn es aber einem Mind gelingt, mit diesem Ewigen in Kontakt zu kommen, entsteht 
automatisch Mystik. Und der inhaltliche Kern dieser Mystik ist das Heilige (immer!). 
 
  
Aus dieser Sicht kann man erkennen, dass Mystik nicht nur ein Effekt der schöpferischen Zeit 
ist, sondern dass sie auch ein Gefährt sein kann, das unseren Mind in die "Unlogik der Zeit" 
hineintragen kann. Daraus folgt:  

Die Erlebbarkeit der Ewigkeit  
kann durch Mystik organisiert werden. 

 
 
Es könnte eine der vornehmsten und vielleicht auch dringlichsten Aufgaben der Kunst sein, 
diese Mystik herzustellen. Dadurch würde die Kunst der Wissenschaft helfen können. Die 
Wissenschaft beschreibt die  
Zeit physikalisch und entwickelt 
dadurch ein magisches 
Kaleidoskop. Die Kunst könnte 
sozusagen von der anderen Seite 
wirksam werden. Sie könnte 
diejenige Alltags-Mystik zum 
Einsatz bringen, durch die wir 
Menschen diese Unsterblichkeit 
der Zeit subjektiv erleben 
können ... jenseits von Analytik 
und Denken. Das wäre das stille 
Wissen. 
 
  
Wie ich bereits skizziert habe, 
hat sich die muslimische Kunst 
darum bemüht, das individuelle 
Bewusstsein anzukoppeln an  
das Ewige des Seins. Wie das 
nebenstehende Schaubild beschreibt, 
wird dadurch der Ur-Grund 
erlebbar, und zwar dadurch, dass 
man diejenige visuelle Ordnung  

  
DIE ZWEI MODELLE DER ZEIT 

 
 
 

Die Unsterblichkeit der Zeit 
 

  
 

Das ewige 
Sein 

 
 
 

Der 
Ur-Grund 

 
Fokus  

auf 
Zeitlosigkeit 

 
absolute 
Ordnung 

 
 
 

muslimische 
Kunst 

 
 

 
 

Das ewige 
Werden 

 
 

 
Die 

schöpferische 
Zeit 

 
Fokus auf  

das absolute 
Jetzt 

 
endlose 

Kontingenz 
 
 
 

transversale 
Ästhetik  
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herstellt, die einen gewissen Bezug zur absoluten Ordnung aufweist (siehe z.B. die hoch 
komplexen Sterne-Muster auf den Fliesen der Moscheen). Durch diese Quasi-Gleichheit kann 
es zu positiven Resonanz-Phänomenen kommen.  

Der Mind genießt das Ewige, obwohl er  
nicht erkennt, was es ist. 

 
  
Für die heutige Zeit reicht dieser Bezug zum ewigen Sein nicht mehr aus. Heute wissen wir 
mehr von der Schöpfung und von den Gesetzen der Evolution. Heute wissen wir, dass Zeit 
eigen-schöpferisch ist. Wir wissen auch folgendes:  

Die Zukunft kommt, wenn ihre Zeit kommt.  
Die Zeit der Zukunft  

wird vom Menschen gerufen … wird gerufen  
durch gelebte Idealität. 

 
  
Das ist das noeterische Gesetz von Calling und Answering, basierend auf der Selbst-
Reflexion der Zeit, die in uns Menschen lebendig und aktiv ist. Die Zeit will mit uns 
kooperieren. Deshalb gibt es ein Jetzt der Schöpfung (Nagual), das wir nicht objektivieren 
können, und ein absolutes Jetzt, das wir in unserem Mind und Zeitpfeil erwecken können. Das 
bedeutet: 
 

Das Jetzt ist die Zone für Co-Evolution. 
 
  
Die transversale Ästhetik ist aus diesem Grund sehr intensiv auf die Erzeugung einer 
Wahrnehmungs-Trance (Space) ausgerichtet. Durch diese Art von Trance wird ein raumloser 
Raum im Mind aufgebaut, wodurch das individuelle Bewusstsein in die Lage versetzt wird, 
die zeitlose Zeit als Resonanz "zu ernten". Dieses "Ernten" geschieht in dem absoluten Jetzt, 
das die Person aufzubauen hat. 
 
  
Man kann das durch vielfältige Rituale bewerkstelligen (so wie ich es im Rahmen meiner 
Workshops zum Thema MIND-DESIGN praktiziere). Man kann es aber auch "eine Nummer 
kleiner" bewerkstelligen. Und das sind dann die bereits beschriebenen Space-Machines der 
transversalen Ästhetik. 
 
  
Das Jetzt der schöpferischen Zeit existiert wie ein heimliches Rufen. Vermutlich ist es der 
bereits beschriebene sechste Sinn für religiöse Wahrnehmungen. Und das absolute Jetzt in 
unserem Zeitpfeil öffnet sich als "wir" durch den Vollzug von Liebe. 
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Selbst Einstein, so schreibt Paul Davies, "bekannte kurz vor seinem Tod, dass das Problem 
des Jetzt ihn sehr beunruhigte. In einem Gespräch mit dem Philosophen Rudolf Carnap 
räumte er ein, dass es mit dem Jetzt etwas Grundlegendes auf sich habe, meinte jedoch, dass 
es, was immer es sei, außerhalb des Reichs der Wissenschaft liege":   

Das Jetzt ist der Schlüssel zum Heiligen.   
Das Jetzt ist der Weg zur Mystik 

des ewigen Werdens. 
 
  
Mystik als Weg. Als Instrument. Mystik als tägliche Alltags-Weisheit. Das kann 
funktionieren, weil es dieses heimliche Rufen gibt (6. Sinn) und weil die Selbst-Reflexion der 
Zeit in uns lebt und in unserem Überbewusstsein für uns arbeitet. Für diese Mystik gibt es 
offensichtlich eine biologische Basis und zusätzlich wird uns geholfen ... von der 
schöpferischen Zeit. 
 
  
Vermutlich können wir nur aufgrund dieser Innen-Ausstattung das Dritte aktivieren und für 
unsere Evolution wirksam werden lassen. Anders gesagt:   

Gäbe es nicht die von uns unabhängige Zeit, 
gäbe es vermutlich kein Drittes. 

 
  
Aus dieser Perspektive betrachtet verändert sich das Wesen der Mystik in bedeutsamer Form: 
Mystik ist zugleich der Ursprung der Wahrnehmung wie auch die Form der Wahrnehmung. 
Mystik und Wahrnehmung agieren als Einheit. Und sie agieren als Stellvertreter und 
Interessenvertreter der schöpferischen und selbst-reflexiven Zeit. Man könnte also sagen, dass 
unsere Fähigkeit zur Wahrnehmung letztlich nicht anderes ist als die Eigen-Intention der 
schöpferischen Zeit, die in uns agiert. Anders gesagt:   

Wir nehmen wahr,  
weil die Zeit uns befähigen will,  

sie wahrzunehmen. 
 
  
Nur der Mensch verbindet das Wahrnehmen der Welt mit den Prozessen der Erkenntnis und 
der Transformation … Transformation im Sinne einer permanenten Selbst-Qualifizierung. 
Wir Menschen benutzen somit die Wahrnehmung als Instrument für die Selbst-Übersteigung. 
Auf dieser Basis werden die Augen und der Seh-Prozess besonders wichtig, und mit ihnen 
das Induzieren einer Wahrnehmungs-Trance.  
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Wenn diese Wahrnehmungs-Trance gelingt … z.B. durch transversale Space-Machines …, kann 
sich die kleine Mystik im Bewusstsein der Person entfalten (Mystic Flash). Wir erkennen an 
dieser Stelle auch, dass die kleine Mystik grundsätzlich nur dann zustande kommen kann, 
wenn sich das magische Wir etabliert hat. Wenn Mystik als Wahrnehmung agiert, und wenn 
die Zeit in dieser Wahrnehmung lebendig ist, dann vollzieht sich die Wahrnehmung des 
Heiligen als kooperativer Prozess ... als ein gemeinsames Handeln von Zeit und Person ... als 
aktives Wir. Als Konsequenz:  

Das magische Wir ist der Gestalter  
der kleinen Mystik. 

 
  
Während die große Mystik darin besteht, dass sie, wie Alois M. Haas ("Mystik als Aussage", 
Frankfurt 1997) schreibt,  

"Erfahrung  
in Nicht-Erfahrung" 

 
ist, gestaltet sich die kleine Mystik sehr viel pragmatischer und … wenn man so will … auch 
viel alltags-tauglicher. Sie vermittelt nicht, wie es die große Mystik tut, eine große "mystische 
Schau", durch die dem menschlichen Geist dasjenige offenbart wird, was als höchste 
Sinnhaftigkeit real vorhanden ist, ohne dass der menschliche Geist es je begrifflich oder 
intellektuell erfassen könnte. (Das ist der Aspekt der Gnade.) Die kleine Mystik koppelt das 
weltliche Handeln an die Potenzialität der Schöpfung. Es ist also vorrangig eine subtile 
Handlungs-Optimierung ... genauer gesagt, eine Hilfe, die sich parallel zu den weltlichen 
Handlungen vollzieht. 
 
  
Es ist eine Hilfe, die sich über das Wir in das konkret gelebte Leben einer Person integriert, 
wobei diese Hilfen geschehen, ohne dass diese Person beobachten könnte, was da eigentlich 
geschieht. Zusammenfassend kann man folgendes sagen:  

Die große Mystik  
verändert auf einen Schlag  

das ganze Leben. 
 

Die kleine Mystik  
optimiert kontinuierlich  
das real gelebte Leben. 

 
  
Schöpfung als persönliche Hilfe. Hilfe als Geschenk der schöpferischen Zeit. Das ist die 
Programmatik der kleinen Mystik. Damit das geschehen kann, sollten einige wichtige 
Faktoren im Bewusstsein aktiviert worden sein. Das folgende Schaubild beschreibt sie: 
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Die Artefakte der transversalen Ästhetik (Space-Machines) versuchen, sich auf diese Faktoren 
auszurichten. Ihre Visualität, bestehend aus bewusster Banalität, schnellen Linien und 
gebrochenen Brechungen soll im Gehirn so wirken, dass das stille Wissen evoziert wird. 
 
  
Im normalen Alltag genügt es, wenn eine Space-Machine immer wieder einmal  
kurz betrachtet wird … und das möglichst oft am Tag. Das kann ganz beiläufig und 
weitestgehend non-intentional geschehen. Die erwähnten Mystic-Flashes entstehen 
automatisch, zumindest dann, wenn sich das magische Wir aufgebaut hat, was in der Regel 
einige Wochen dauert. 
 
  
Es gibt Personen, die ihre Space-Machine im Büro platziert haben. Andere in der Küche … 
die Hauptsache ist, dass es pro Tag "wie zufällig" viele Kontakte und Begegnungen gibt. 
 
  
Diese Begegnungen wirken wie das Rufen des Plötzlichen … hinein in das bestehende Wir-
Verhältnis, das sich zwischen der Person und der Space-Machine etabliert hat. 
 
  
Was dabei geschieht, ist eine extrem kurzzeitige Verschiebung der subjektiven Gegenwart. Es 
ist eine Verschiebung vom Standard-Jetzt zum absoluten Jetzt. Und mit jeder dieser 
Verschiebungen wird das Überbewusstsein aktiviert und mit ihm die Evokation des stillen 
Wissens. 

  
DIE FAKTOREN EINER SPACE-MACHINE  

 
 

 
 
 
 
 

Das 
absolute 
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Alois M. Haas hat meiner Meinung nach zu Recht darauf hingewiesen, dass jede Begegnung 
mit der Schöpfung in einer spezifischen Qualität von Augenblicklichkeit stattfindet. Es ist ein 
Jetzt, das sich weitestgehend abgekoppelt hat von den Aktivitäten des Gedächtnisses, d.h. von 
einfließenden Alt-Erfahrungen und vorauslaufenden Erwartungen. 
 
  
Diese erhöhte Augenblicklichkeit besteht aus einer "stattfindenden Realisierung von 
Potenzialität" (Haas). Je mehr Potenzialität verfügbar wird (was u.a. davon abhängig ist, wie 
viel Idealität ein Mensch zu leben bereit ist), umso klarer und zeit-stabiler offenbart sich das 
absolute Jetzt. 
 
  
Kein Mensch erfährt etwas in der Vergangenheit oder in der Zukunft. Alle Erfahrungen 
vollziehen sich ausschließlich "im Augenblick". Das Jetzt ist die Zeit dieses Augenblicks. 
Wenn nun dieses Jetzt in eine Wahrnehmungs-Trance hineingleitet (wozu u.a. eine 
kontingente Fülle erforderlich ist), geschieht die beschriebene Verschiebung:  

Das Jetzt wird überflutet  
vom Plötzlichen. 

 
  
Dieses Plötzliche vermittelt die sentischen Formen und somit auch das Erhabene. Es erzeugt 
zugleich auch eine Singularität, die deshalb so wichtig ist, weil sich dadurch eine Art   

Ewigkeit der 2. Art  
im Bewusstsein entfaltet, sozusagen ein Resonanz-Korpus, der auf die Ewigkeit des Werdens 
reagieren kann. Zusammenfassend kann man sagen:  

Je intensiver das Plötzliche wird,  
umso mehr Ewigkeit der 2. Art etabliert sich  

im Gehirn. 
 

Je stabiler diese 2. Ewigkeit wird,  
umso ergiebiger arbeitet das Überbewusstsein  

im Gehirn. 
 
  
Das, was Stuart Kauffman "das Heilige" nennt, ist aus dieser Sicht vielleicht nichts anderes 
als dieses Erlebnis einer Ewigkeit der 2. Art. Es ist das Plötzliche, das als sentische Form im 
Bewusstsein aufblüht. Und wer es in seinem Bewusstsein aufbauen und erleben möchte, 
benötigt dazu  

visuelle Rituale,  
die als Kunstwerk auftreten. 
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Aus dieser Perspektive wird einsehbar, dass die transversale Ästhetik … z.B. in der Form von 
Space-Machines … nur dann ihre angestrebten Ziele erreichen kann,   

wenn sich das Visuelle  
den Bedingungen der Zeit unterordnet. 

 
  
Space-Machines organisieren somit Zeit-Rituale, und zwar im Kontext des Dienens. Damit 
befinden sie sich im Gegensatz zu der kultur-verpflichteten Kunst, die seit vielen Jahren 
schon hauptsächlich mit visueller und gesellschaftlicher Provokation arbeitet. (Man könnte 
sagen, dass die Pop Art den Keim dazu gelegt hatte.) Nun sollte man sehen, dass Provokation 
in einer recht deutlichen Opposition zu Dienen und Liebe steht. 
 
  
Wir können an dieser Stelle feststellen:  

Wenn das Schöne neuronal wirksam werden soll,  
ist es fast nie provokativ.  

Die schöne Wirksamkeit ist selten visuell  
innovativ. 

 
  
Der Zeit dienen bedeutet, im Gehirn Effekte zu erzielen, die moderne Kunst nur sehr selten 
erzielen kann. Der Zeit dienen bedeutet, dem Betrachter des Kunstwerks helfen zu wollen. 
Und dazu gehört sicher auch, das konzeptionelle Arsenal der transversalen Ästhetik zu 
akzeptieren und deshalb seine subjektiven Ambitionen zu zügeln bzw. zu pragmatisieren, also 
alles das, was man unter dem Begriff des  
 

künstlerischen Ingeniums 
 
zusammenfassen kann. Wie ich bereits 
betont habe, bleiben bei der Herstellung von 
Space-Machines die Farben völlig frei. 
Aber ansonsten dominiert die Maxime "kein 
Inhalt … kein Thema". Und innerhalb 
dieser Kein-Inhalt-Konzeption sind es 
vorrangig schnelle Linien und gebrochene 
Brechungen. Die nebenstehende Übersicht 
begründet diese Limitierung. 
 
  
In einer Diskussion sagte mir ein Galerist, 
dass diese Limitierung die Kunst recht  

  
SCHNELLE LINIEN UND 

GEBROCHENE BRECHUNGEN. 
WARUM? WOZU? 

 
  

Die schnellen Linien 
entstehen schnell und plötzlich. 

 
Das gibt ihnen die Potenz, 
das Plötzliche rufen zu können. 

 
Die gebrochenen Brechungen 
zerstören die Logik der Erwartungen. 

 
Das gibt ihnen die Potenz, 
die Ausblendung des Denk-Bewusstseins 
verursachen zu können. 
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schnell verarmen würde. Das ist sicher richtig. Und insofern sollte die transversale Ästhetik 
mit ihren Space-Machines auch nicht als Ersatz für die moderne Kunst ins Spiel gebracht 
werden, sondern viel eher als eine   

additive Stil-Richtung mit einer  
differenten Zielsetzung. 

 
  
Die Zielsetzung würde pauschal wie folgt lauten:  

Evoziere das Erhabene!  
Mache das Heilige erlebbar!  
Vermittle die kleine Mystik! 

 
  
Gerade der Umgang mit dem Erhabenen war über viele Jahrhunderte lang eng an die Idee  
von guter Kunst geknüpft. Und es hat fast immer ... zumindest unterschwellig ... einen 
Konflikt gegeben, nämlich den zwischen der darstellbaren Realität von Welt und Natur und 
dem Undarstellbaren der Metaphysik. Lassen Sie uns diesen Aspekt ein wenig genauer 
anschauen. 
 
  
Es ist tatsächlich eine problematische Sache … die Evokation des Erhabenen. Mit ziemlicher 
Sicherheit gelingt sie nie … wenn man es visuell versucht. Auf der anderen Seite ist es so, 
dass gerade die visuelle Wahrnehmung einen sehr direkten und intensiven Kontakt zur 
kleinen Mystik besitzt … sozusagen genetisch-biologisch. 
 
 
 
Also doch über das Auge? Kant und Schiller waren der Meinung, dass nur die Kombination 
von Natur und Auge eine Pipeline zum Erhabenen aufbauen könne. Kant schreibt z.B. in 
seiner "Kritik der Urteilskraft", dass "die Natur erhaben sei in derjenigen ihrer Erscheinungen, 
deren Anschauung die Idee ihrer Unendlichkeit bei sich führt." Die Natur wird als idealer 
Impuls-Geber für das Evozieren des Erhabenen gedeutet, weil sie sich so präsentieren kann, 
dass sie "alles Endliche übersteigt" (Majetschak). Die Natur wirkt insofern wie eine Art 
Gehirn-Maschine, und zwar durch das Anschauen … besonders dann, wenn die sich zeigende 
Natur "die Idee der Unendlichkeit" (Majetschak) in sich trägt. 
 
  
Also Natur. Am besten real und pur. Oder als gemaltes oder fotografiertes Abbild … 
idealerweise vom Künstler dabei deutlich überhöht (so wie z.B. Caspar David Friedrichs 
berühmtes Bild "Mönch am Meer"). 
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Aber funktioniert das? Nach meinen Erfahrungen kann die Natur tiefe Eindrücke und starke 
und manchmal sogar erhabene Gefühle hervorrufen (z.B. Demut oder Freiheit), aber sie kann 
fast nie sentische Formen evozieren … und schon gar nicht in zeit-stabiler Qualität. 
 
   
Alles das, was zur kleinen Mystik gehört, braucht mehr als Natur. Deshalb funktionieren die 
Natur-Motive der Kunst nicht als Evokations-Instrumente. Sie bringen Erbauung. Aber nicht 
mehr. Sie können das mentale Gefühl einer Andacht hervorrufen, aber sie können keine 
Resonanz-Prägungen initiieren, weil Natur Tonal ist … Welt … Sein. Nur die Attraktoren des 
Werdens können die angestrebten Resonanz-Prägungen verursachen. Und im Mittelpunkt 
steht dabei die schöpferische Zeit. 
  
 
Die Natur kann dem Menschen das Gefühl oder die Ahnung von Unendlichkeit vermitteln. 
Und auf dieser Basis kann es geschehen, dass sich auch erhabene Gefühle im Bewusstsein 
melden. Aber erhabene Gefühle sind nicht identisch mit dem Erhabenen. Werfen wir deshalb 
einen Blick auf das Wesen des Erhabenen:   
 
 
Abgebildete Natur (Kunst) ist in der Regel 
ein schwächerer Auslöser für die erhabenen 
Gefühle als die echte Realität. Wenn man 
z.B. eine "erhabene Landschaft" betrachtet, 
fühlt man manchmal einen Hauch  
von Unendlichkeit. Aber dieser Anblick 
integriert das beobachtende Bewusstsein 
nicht in das Jetzt der Schöpfung (Nagual). 
Das aber können, wie das Schaubild auf der 
nächsten Seite zeigt, Space-Machines 
leisten. 
 
   
Die Frage lautet also: Wenn das Auge bzw.  
die Wahrnehmung ein Wesenszug der 
Mystik ist … weshalb das Auge und das 
Sehen so wichtig sind …, welches visuelle Angebot hat die stärkste Potenz, um das 
Schöpferische der Zeit (also das Ewige des Werdens im Jetzt) zu vermitteln? Ist es die reale 
Natur? Ist es das künstlerisch überhöhte Abbild der Natur? Oder ist es ein Artefakt, das das 
Gehirn unmittelbar so stimuliert, dass sich das Bewusstsein von sich aus verbindet mit der 
Selbst-Reflexion der Zeit? 

  
WARUM IST DAS ERHABENE  

SO WICHTIG? 
 
   
• Das Erhabene ist ein mental-neuronaler 

Prozess. Es ist keine Repräsentation  
"von etwas". Es ist derjenige Prozess,  
der das Wach-Bewusstsein einer Person 
verbindet mit dem Jetzt der Schöpfung 
(Nagual). Insofern hat das Erhabene die 
Funktion eines Kanals. 

 
• Das Erhabene entsteht, sobald sich (im 

persönlichen Zeitpfeil) das absolute Jetzt 
öffnet … zum Nagual. 

 
• Das Erhabene ist der Schlüssel für die 

Aktivierung des Überbewusstseins und  
für das stille Wissen. Das Erhabene ist  
das Ergebnis einer Resonanz-Prägung. 
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Kant hat in diesem Zusammenhang 
darauf hingewiesen, dass Kunst-
Produkte Menschen-Werk sind. 
Und was ein Mensch gemacht 
hat, kann nicht alle menschliche 
Fassungskraft übersteigen. Und 
nur durch dieses Übersteigen 
könne das Erhabene erweckt 
werden. Da nur die Natur dieses 
Übersteigen organisieren könne, 
sei die Erfahrung des Erhabenen 
nur "an der rohen Natur" 
vermittelt zu bekommen. 
 
 
 
Ich glaube, dass die Natur hier 
maßlos überschätzt wird. Die 
Natur ist als "Realität pur" sicher 
ein lebendes Symbol der 
Schöpfung. Aber Natur ist 
Gewordenes ... ist zeitlich 
gesehen "zu spät". Natur ist 
Materie. Der Faktor Zeit ist 
sicher in der Natur enthalten, 
aber nur indirekt (verborgen). 
Natur ist Sein, und somit nur 
noch begrenzt tauglich, um als 
Stellvertreter des Naguals (Jetzt 
der Schöpfung) fungieren zu 
können. 
 
  
Kunst kann mehr leisten, z.B. 
wenn sie sich konzeptionell und 
formal darauf ausrichtet, das 
Auftreten (Resonanz) der 
schöpferischen Zeit im 
Bewusstsein zu stimulieren. 
Kunst kommt vom Menschen. 
Nur der Mensch kann das 
schöpferische Wesen der Zeit reflektieren. Natur kann das nicht. Also kann auch nur der 
Mensch dem Menschen helfen, sich selbst zu übersteigen. (Das wäre die Anti-These zu Kant.) 
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Der menschliche Geist ist u.a. das Instrument der Selbst-Reflexion der Zeit. Also kann der 
Mensch eine Kunst entwickeln, die ihm hilft, mit dem schöpferischen Momentum zu 
kooperieren. 
 
  
Halten wir fest:  
1. Das Auge und die Wahrnehmung sind von großer Wichtigkeit, wenn man anstrebt, die 

schöpferische Zeit mit der reflektierten Gegenwart zu verbinden … so zu verbinden, dass 
Mystik prägend tätig wird.   

2. Man muss dem Auge eine adäquate Stimulanz bieten, damit das geschieht, was man 
anstrebt (siehe 1).   

3. Die Natur kann weder "real / pur" noch als inszeniertes Abbild die gesuchte Stimulanz 
sein. 

  
4. Der Mensch kann es. Wenn er eine spezielle Kunst dafür entwickelt und einsetzt. 
 
  
Der Mensch kann als Geist-Wesen in die Kooperation mit der schöpferischen Zeit einsteigen. 
Und es sind gerade die Avantgarde-Wissenschaften, die zu diesem Schritt ermuntern, so z.B. 
Genetik und Artifical Life, aber auch Quantenphysik und experimentelle Physik. Die 
Wissenschaften haben begonnen, das Wunder des Lebens und das Heilige der Schöpfung als 
reale Tatsache zu akzeptieren. Warum sollte Kunst sich diesem großen Schritt verweigern? 
   
 
Angenommen, Stuart Kauffman hätte Recht, dann wäre jeder Mensch ein geistiges Wesen, in 
dem in jeder Sekunde Schöpfung stattfindet … ganz konkret und unmittelbar. Dann würde 
das Heilige in jedem Menschen existieren, und zwar als ganz profane Realität. Aber er würde 
davon kein Bewusstsein haben. Es wäre objektiv da, während es subjektiv nicht da wäre. 
Wenn nun ein Mensch in der Lage ist, dieses Heilige zu reflektieren, entsteht in seinem 
Bewusstsein das Erhabene. Man kann das Erhabene aus dieser Sicht als die subjektiv erlebte 
Innen-Seite des Heiligen beschreiben.  
 
  
Alles, was das Leben eines Menschen organisiert und gestaltet, ist eingebunden in dem 
ewigen Werden. Alle Handlungen des Menschen … auch seine mentalen Handlungen … 
geschehen in dem Jetzt der schöpferischen Zeit (Nagual). Insofern sind das Heilige und das 
Erhabene nicht "irgendwo draußen" … also in einem diffusen Jenseits …, sondern sie sind in 
uns existent, besser gesagt: Sie selbst sind lebendig und leben im Leben eines jeden 
Menschen kontinuierlich mit.  
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Auf dieser Basis ist in großen Kunstwerken natürlich immer die schöpferische Zeit, eine 
Portion Nagual und somit auch ein gewisses Quantum von Erhabenheit enthalten. Wenn zum 
Beispiel Bilder gemalt werden, die mehr sein sollen als Visualisation oder gar Dekoration … 
wenn also ein Künstler versucht, "das Existenzielle" durch seine Kunst erfahrbar und 
vermittelbar zu machen, dann ist immer das Erhabene implizit in diesem Bild enthalten. Es 
ist, wie ich bereits betont habe, dann ein Mit-Thema, das unsichtbar im eigentlichen Thema 
schwebend existiert.  
 
 
Die Metaphysik des Erhabenen ist also so aufzufassen, dass im Grunde jeder Künstler und 
jedes gute Kunstwerk in der Lage sein könnte, Teile des Heiligen umzuformen zur Mit-
Repräsentanz des Erhabenen. Entscheidend ist die innere Haltung des Künstlers, z.B. sein 
Enthusiasmus, seine Aufrichtigkeit und seine geistige Autonomie … und ganz sicher auch 
seine Kreativität. Das folgende Schaubild zeigt diese Metaphysik:  
 
 
In der klassischen Ästhetik kann 
das Erhabene lediglich im Status 
der Mit-Repräsentanz vermittelt 
werden. Bei der transversalen 
Ästhetik wird ein anderer Weg 
begangen. Hier wird bewusst 
darauf verzichtet, das Nagual 
zur Mit-Repräsentanz zu 
machen, weil man ganz bewusst 
keinen heroisch-kreativen 
Schöpfungs-Prozess vollzieht. 
Das Kreative, das für die 
meisten Künstler zu Recht sehr 
wichtig ist, wird hier 
weitestgehend neutralisiert. 
Warum? Weil die Zielsetzung in 
derjenigen Wirkung beruht, die 
sich im Bewusstsein und im 
Organismus des Rezipienten 
entfalten soll. Deshalb gilt:   

Evokation und Stimulation  
statt Repräsentation. 

 
  
Aus dieser Sicht kann man vielleicht verstehen, wenn ich manchmal im Rahmen meiner 
Workshops folgendes formuliere:  
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"Ein gutes transversales Artefakt 
ist wie ein Gebet, das niemals endet." 

 
 
Wenn man die Aspekte, die Kauffman in seinem neuesten Buch vorträgt, zusammenfasst, 
kommt man zu folgender Formel: Schöpfung als Jetzt ist unsere Realität. Innerhalb dieser 
Realität, die uns umfassend umgibt, konstruieren wir kontinuierlich unsere subjektiven 
Wirklichkeiten. Wir kanonisieren sie, d.h. wir stimmen sie über unsere kulturellen Prozesse 
ab ... wir homogenisieren sie ... wir kollektivieren sie.  
 
 
Also ist das, was jeder Mensch als persönliche Lebens-Gestaltung vollzieht, nicht nur 
eingebunden in der Kultur, sondern auch in einer Realität, die Schöpfung ist. Wir sind also 
permanent doppelt eingebettet: sowohl in Kultur wie auch in der schöpferischen Zeit. Wie das 
obige Schaubild beschreibt, ist diese Schöpfung als Jetzt in zwei Dimensionen wirksam, 
nämlich in der Dimension des Heiligen, so wie es Kauffman beschreibt, und in der Dimension 
des Erhabenen. Das Heilige zielt auf die Co-Evolution. Das Erhabene zielt darauf, dass der 
Mensch sich innerhalb dieser Co-Evolution selbst übersteigen kann:   
 
 
Der Mensch steht sozusagen auf den zwei 
Beinen der Realität. Das eine Bein ist die 
Kultur. Das andere die schöpferische Zeit. 
Die Kultur kann er sehen … objektiv. Und 
er kann sie direkt nutzen und auch 
beeinflussen. Anders ist es bei der 
schöpferischen Zeit. Sie erkennt er nicht als 
Realität. Hier ist er blind, u.a., weil er in 
seinem Zeitpfeil gefangen ist.  
 
  
Es gibt zwischen diesen beiden Realitäten 
eine permanente und überaus fruchtbare 
Interaktion. Wenn kreative Menschen mit 
der schöpferischen Zeit kooperieren, 
entstehen innovative Aspekte in unserer 
Kultur. Andererseits benötigt diese 
Kooperation die Basis und Förderung unserer Kultur. 
 
  
Somit gibt es einen Kultur-Fokus und einen Zeit-Fokus. Es gibt das interaktive 
Nebeneinander von Edge und dem Code des Besser-Werdens. Das folgende Schaubild 
skizziert das: 
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Durch viele Epochen der Philosophie und 
durch die moderne Wissenschaft fällt es uns 
relativ leicht, das Heilige der Schöpfung 
und auch das Erhabene, das uns über uns 
hinaus führt, zu beschreiben. Definitionen 
und Worte sind da ausgesprochen flexibel 
und effizient. Aber es sind eben auch nur 
Worte.  
 
 
Seit Descartes hat sich die Kultur unserer 
Wort-Konzepte immer stärker auf das Ziel 
einer möglichst präzisen Objektivierung 
ausgerichtet. So können wir heute das 
Heilige und das Erhabene sehr klar 
definieren. Wir haben also theoretisches 
Wissen in Form von Annahmen. Aber diese 
beschreibenden Worte öffnen in unserem Bewusstsein nicht das Überbewusstsein. Das heißt, 
in unserem Gehirn vollziehen sie lediglich Festschreibungen und partiell auch Erkenntnisse. 
Man weiß dann besser Bescheid. Aber es wird nichts aktiviert, was uns helfen könnte, mit 
dem Heiligen zu kooperieren. Es wird nichts erweckt, was uns helfen könnte, uns selbst zu 
übersteigen. Mit anderen Worten:  

Die Worte der Erkenntnis bleiben im Gehirn  
und im Bewusstsein wirkungslos. 

 
  
Das ist einer der Gründe, warum wir die Ästhetik brauchen. Wir brauchen die Ästhetik, um 
unserem Organismus, unserem Gehirn und unserem Bewusstsein diejenigen Impulse zu 
vermitteln, die uns zur Co-Evolution und zur Selbst-Übersteigung befähigen. Wissen bleibt 
da steril, weil Wissen lediglich aus Worten besteht. Natürlich gibt es Wort-Konzepte, die eine 
direkt-stimulative Kraft haben. Die Poesie gehört dazu. (Aber dieser Bereich der "Wort-
Kunst" ist so gut wie ausgestorben.) Und es gehört auch das, was George Lakoff beschrieben 
hat dazu, nämlich Metaphorical Mapping. Das wird im Konzept der Noeterik durch so 
genannte "Mystics" realisiert.  
 
  
Außerhalb von Poesie und Mystics gibt es in der riesigen Welt der Worte relativ wenig, was 
über die Kraft verfügt, den Organismus, das Gehirn und das Bewusstsein so zu stimulieren, 
dass wir uns selbst verbessern können. Bezogen auf das Erhabene kann man also sagen, dass 
die Wort-Konzepte unserer Kultur das Erhabene nur als Begrifflichkeit "in den Griff 
bekommen", nicht aber als eine Resonanz, die wir ganz konkret erleben, wodurch sie unser 
Handeln in der Welt verbessern könnten. Wenn man aber das Erhabene nicht zu einer  
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Resonanz-Prägung führt, gibt es keine Wirkung im Organismus, im Gehirn und im 
Bewusstsein.  
 
  
Hier versagen Worte. Deshalb brauchen wir die Ästhetik. Wie ich bereits geschrieben habe, 
gibt es unterschiedliche Arten von Ästhetik. Es gibt die transversale Ästhetik, die eindeutig 
auf visuelle Objekte (Artefakte) ausgerichtet ist. Es gibt aber auch die Ästhetik des Leibes 
und die Ästhetik von Soul Es ist meiner Meinung nach von Wichtigkeit, dass man folgendes 
erkennt: Wenn man die derzeit dominierende linke Seite des Organismus (Mind und Body) 
auflösen und zugleich ausweiten möchte … und zwar in die Richtung der rechten Seite (also 
Soul und Leib) …, wird man unterschiedliche Ästhetiken einsetzen, entwickeln und 
ritualisieren müssen.  
 
   
Wenn man Worte liest oder hört, vollzieht sich so gut wie kein Ritual. Bei den oben 
beschriebenen Ästhetiken stehen Rituale im Mittelpunkt. Eine mehr oder weniger passive 
Adaption, wie wir es in der Regel mit den Worten vollziehen, genügt hier nicht. Wenn man 
nun das Erhabene in seinem persönlichen Bewusstsein so zur Resonanz bringen möchte, dass 
das Überbewusstsein dadurch aktiviert wird und "seinen Job tun kann", dann braucht man die 
Ritualisierung von Ästhetiken. Das bedeutet:   

Rituale öffnen den Weg  
zum Erhabenen. 

 
  
Interessant ist dabei der Aspekt der Selbst-Wahrnehmung. Wenn wir zum Beispiel das Buch 
von Stuart Kauffman lesen, oder wenn wir uns von irgendeinem Experten etwas über das 
Heilige und das Erhabene erzählen lassen (z.B. in einem Vortrag), dann sind wir direkt, 
sozusagen 1:1 dabei, wenn sich Wissen akkumuliert. Wir bekommen neue Perspektiven. Es 
ergeben sich neue Orientierungen. Und es öffnen sich neue Gewissheiten. Worte sind direkt 
wirksam. Und wir können das beobachtend begleiten. Wir wissen, dass wir neues Wissen 
adaptiert haben. 
 
  
Bei den Ästhetiken ist das anders. Wenn Ästhetiken ritualisiert und dadurch erweckt werden, 
landen sie überwiegend im Überbewusstsein. Nur ein Teil wird bewusst, fließt also in unser 
Wach- oder Denk-Bewusstsein hinein. Also sind die Resonanz-Prägungen, die das Erhabene 
in der Interaktion zwischen Überbewusstsein, Soul und Leib organisieren, für uns subjektiv 
"nur sehr schwach" bemerkbar. Da wir aber als moderne Menschen nur an das glauben 
können, was wir direkt-linear beobachten können, entsteht hier eine Art Black-box-Effekt, der 
irritierend sein kann.  
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Man stimuliert (z.B. durch die transversale Ästhetik) das Aufblühen des Erhabenen im 
eigenen Organismus, aber man bemerkt davon so gut wie gar nichts. Und dennoch ist es hoch 
wirksam, denn das Überbewusstsein baut positive Wahrscheinlichkeits-Felder auf. Und diese 
Wahrscheinlichkeits-Felder sind Attraktoren für Gesundheit (Prävention), Erfolg (Leistung) 
und Sinn-Findung (Glückseligkeit).  
 
  
Es ergibt sich eine seltsame Situation. Wenn wir Ästhetiken ritualisieren, wird unser Leben 
besser, indem es den Weg zum gelungenen und zum geglückten Leben findet, aber wir selbst 
sind daran nur sehr begrenzt beteiligt. Es vollzieht sich als eine irgendwie 
"selbstverständliche Überraschung".  
 
  
Bei der transversalen Ästhetik, die wie gesagt nur eine von mehreren Ästhetiken ist, ist die 
Ritualisierung dann am effizientesten, wenn neben den visuellen Impuls-Gebern (Space-
Machines) musikalische und poetisch-metaphorische und auch olfaktorische Komponenten 
integriert werden … ebenso 
Atem-Rituale. 
 
  
Noch effizienter wird es, wenn 
man die soeben erwähnten 
Rituale der transversalen 
Ästhetik verbinden kann mit den 
anderen Ästhetiken, z.B. der 
Ästhetik des Leibes und der 
Ästhetik von Soul. Und noch 
ergiebiger werden diese 
Bemühungen, wenn man daran 
additive und veredelnde Rituale 
koppeln kann, die darauf 
ausgerichtet sind, die Ästhetik 
des Gesamt-Organismus positiv 
zu stimulieren. In einem solchen 
Fall werden zusätzlich Alchemetics 
integriert). Das nebenstehende 
Schaubild beschreibt diese 
Struktur. 
  
 
Vielleicht werden wir 
irgendwann die Konzeption der  

  
DAS IDEALE RITUAL-SYSTEM  

FÜR CO-EVOLUTION 
 

 
 
 
 
 
 
 
 
 
 
 
 
 

Ziel 
 

Die Aktivierung 
der Interaktion 
zwischen dem 

Überbewusstsein 
und der 

rechten Seite 
des 

Organismus, 
d.h. Soul und  

Leib 
 

 

 
 
 
 
 
 

Die Ritualisierung 
von Ästhetiken 

 
 

1. Transversale Ästhetik / 
Ästhetik des 
Überbewusstseins 

 
2. Ästhetik von Leib 

 
3. Ästhetik von Soul 

 
4. Ästhetik des Gesamt-

Organismus 
 

 
Integration 

von 
 

ALCHEMETICS 
 

   

SOUL 

LEIB 

3 

2 

1 4 

WWW.KENO-ONEO.COM

http://www.keno-oneo.com




 78 

Ästhetik erweitern, um eine kreative und effiziente Verbindung zwischen der Visualität und 
dem Über-Bewusstsein herstellen zu können. Das wäre die Integration der Neuro-Forschung 
in die Prinzipien des Schönen ... zugunsten einer schönen Wirksamkeit. 
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DAS PLÖTZLICHE ALS KUNST 
 

Wenn man versucht, die generellen Prinzipien der Ästhetik auf die Zeit-Dynamik der 
Evolution (Schöpfung) zu fokussieren, entsteht eine andere Art von Ästhetik. Berücksichtigt 
man z.B. die Perspektiven der Wissenschaft von "Artifical Life", so wie sie von Stuart 
Kauffman vorgetragen wird, ergeben sich zwei Schwerpunkte: Das ist erstens das Heilige der 
Schöpfung. Das die Basis ist für Co-Evolution. Dafür wird man Rituale brauchen. Und zum 
zweiten gibt es die Dynamik der Selbst-Übersteigung durch das Erhabene. Um diese beiden 
Aspekte in eine effiziente Praxis zu überführen, kann man Space-Machines entwickeln, d.h. 
Artefakte, die sich ganz bewusst den Kriterien der klassischen Ästhetik, nämlich 
Objektivierung und Abbild, entziehen, um dadurch frei zu werden für die drei wesentlichen 
Instrumente einer intrinsischen und neuronalen Wirk-Strategie: die bewusste Banalität, die 
gefrorene Zeit der schnellen Linien und die gebrochenen Brechungen. Das Schaubild auf der 
nächsten Seite zeigt, dass sich auf dieser Basis zwei Säulen ergeben, auf denen man die 
transversale Ästhetik zum Einsatz bringen kann.  
 
 
In der ersten Säule gibt es die Dimension, die der Mensch vollzieht oder die sich im 
menschlichen Organismus ereignet. Zusätzlich gibt es die Schöpfung, also das kontinuierliche 
Werden. Und zwischen diesen Beiden … das ist der Sinn der transversalen Ästhetik … kann 
eine kreative Wechselwirkung stattfinden. In der Säule der Co-Evolution ist Space 
(Wahrnehmungs-Trance) von entscheidender Bedeutung, weil diese Art von Trance das 
Bewusstsein einer Person zum absoluten Jetzt führt. Der verursachende Faktor ist eine 
bewusst eingesetzte Über-Komplexität (Fülle).  
 
  
Je mehr sich eine Person mit ihrem beobachtenden Bewusstsein in diese Richtung 
hineinbewegt, umso kraftvoller werden die Nagual-Resonanzen, d.h. die schöpferische Zeit 
bekommt immer mehr Einfluss auf das Individuum. Auf dieser Basis kann das Überbewusstsein 
aktiviert werden, also jene Instanz, die die Interaktion von Soul und Leib organisiert.  
 
  
In der zweiten Säule, die sich auf das Erhabene stützt, ist etwas anderes wichtig, nämlich das 
endlose Decodieren. Das wird vorrangig auf Basis von gebrochenen Brechungen stimuliert, 
und zwar als Vollzug von Kontingenz. Dabei sollte man berücksichtigen, dass dieses endlose 
Decodieren in seinen neuronalen Effekten wirksamer wird, wenn zuvor eine leichte 
Wahrnehmungs-Trance (Space) aufgebaut worden ist. Diese beiden Dimensionen interagieren 
also. Alles in allem erkennen wir, dass die transversale Ästhetik immer dann gut 
funktionieren kann,  
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wenn sich Über-Komplexität  
mit Kontingenz vereint. 

 
 
Das Erhabene wird evoziert durch ein Decodieren, das kein Ende findet. Dazu sollte die 
Konfiguration, die im Artefakt verwirklicht wird, so gestaltet werden, dass es im Prinzip  

  
DIE 2 SÄULEN FÜR DIE TRANSVERSALE ÄSTHETIK  

 
 

 
 

Space-Machines 
 

1. bewusste Banalität 
 

2. gefrorene Zeit / schnelle Linien 
 

3. gebrochene Brechungen 
 
   

1 
 

Rituale 
der Co-Evolution  

 
 

 
2 

 
Erzeugung 

des Erhabenen 
 

 

 

 
 

Space / Trance 
 

 

 
 

D
er

 M
en

sc
h 

 

 

 
raumloser 

Raum 
 

 
 
 

 
Das 

absolute 
Jetzt 

 
 

 
zeitlose 

Zeit 
 

  
endloses 

Decodieren 
 
 
 

 
  Kontingenz 

 

 

 
 

Die schöpferische  
Zeit 

 
 
 

Das aktivierte 
Überbewusstsein 

 
 

 

 
 

D
ie

 S
ch

öp
fu

ng
 

 

 

 
Soul 

 
 

 
Leib 

 

 
 

Die Selbst-Reflexion 
der Zeit 

 
 
 

Das Plötzliche 
 
 

Das Erscheinende 
 

 
 

 

Über-Komplexität 
(Fülle) 

WWW.KENO-ONEO.COM

http://www.keno-oneo.com




 84 

keinen Anfang und kein Ende geben kann. Man sollte als Rezipient von allen Seiten in einen 
Decodierungs-Prozess einsteigen können. Während man sich in diesem Prozess befindet, 
formt sich keine Form, d.h., es konkretisiert sich keine Gestalt. Endloses Decodieren bewegt 
sich an der Grenze der Gestaltlosigkeit. Das Konzept dafür lautet  

Fraktalisierung. 
 
  
Wenn das gelingt, bekommt der Mensch Kontakt mit der Selbst-Reflexion der Zeit, so wie es 
Michael Theunissen beschrieben hat. Im Kern der transversalen Ästhetik dominieren somit  
3 Faktoren: 
 
  
Wir sind hier an einem sehr wichtigen 
Punkt. Man kann Über-Komplexität nur 
sehr begrenzt "per Hand" malen. Dazu 
braucht man digitale Techniken (Layerings 
plus Brechungen). Und man kann die Fraktalität visuell nicht herstellen, solange man ein 
Motiv (Abbild / Thema) in das Kunstwerk integrieren will. Die Konsequenz:  

Fraktalität gelingt nur auf Basis von Banalität.  
Über-Komplexität gelingt nur auf Basis von  

gebrochenen Brechungen. 
 
  
Bleibt der dritte Faktor … Kontingenz. Das spontan Unkalkulierte durch das Visualisieren 
einer schnellen Plötzlichkeit. Das gelingt am Besten durch das Einfrieren von Zeit, was 
wiederum bedeutet, dass man mit schnellen Linien zu arbeiten hat.  
 
  
Alle diese Aspekte lassen sich nur dann realisieren, wenn sich der Künstler befreien kann von 
den Dogmen der klassischen Ästhetik und auch von den "Pflichten" und Moden der modernen 
Kunst (siehe z.B. den Kultur-Bezug). 
 
  
Die Öffnung zum Heiligen und die Erweckung des Erhabenen verlangt ein fast radikales Nein 
zu figürlichen Abbildungen und zu allen Formen der Objektivierung (Wiederholung von Welt 
im Bild). 
 
 
In der klassischen Ästhetik hat es immer wieder Versuche gegeben, das Erhabene, entweder 
explizit oder implizit zum Ausdruck zu bringen. Wenn Künstler versuchen, das Erhabene  
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explizit darzustellen und abzubilden, wird es zum direkten Thema von Artefakten. Die frühe 
religiöse Kunst basierte fast vollständig auf diesem Konzept. Es wurde Maria gemalt, Jesus 
und viele Götter oder Heilige.  
 
  
In der muslimischen Kunst gab es aber ein partielles Bilder-Verbot für bestimmte Bereiche 
"des Höchsten". Ein Ausweg wäre gewesen, das Erhabene nicht explizit, sondern implizit 
zum Ausdruck zu bringen. Man bildet es dann nicht 1:1 ab, sondern man vollzieht als 
Künstler einen Schöpfungs-Prozess in möglichst existenzieller Form, so dass dieser 
Schöpfungs-Prozess als Mit-Repräsentanz in dem Artefakt eingewoben wird. Das Erhabene 
wird dadurch zum Mit-Thema. Das ist ein kreativ-expressives Konzept, das typisch für den 
Westen ist. 
 
  
Die muslimische Kultur ist diesen Weg nicht gegangen, weil sie den westlichen Künstler-
Typus mit seinem egozentrierten Schöpfer-Anspruch nicht toleriert hatte.  
 
  
In der westlichen Kultur dominiert heute das implizite Verfahren, um das Erhabene zur Welt 
zu bringen. Die so genannten großen Kunstwerke sind, wie ich bereits betont habe, häufig 
dadurch gekennzeichnet, dass das Erhabene in ihnen mitschwingt, und zwar als Schöpfungs-
Prozess, vollzogen durch den Künstler.  
 
  
In der muslimischen Kunst hat man das Erhabene, da direkte Abbildungen und auch allzu 
"platte" Symbolismen weitestgehend nicht erlaubt waren, auf eine sehr indirekte Art und 
Weise zur Schwingung gebracht, z.B. durch raffinierte graphische Muster, die als Energie-
Impulsgeber "das Eigentliche" zu transportieren hatten, ohne dass es in irgendeiner Form 
visualisiert oder durch Verweise oder Allegorien angedeutet worden ist. Bei der transversalen 
Ästhetik geht man einen ähnlichen Weg. Insofern gibt es eine Parallele zwischen der 
muslimischen Kunst und der transversalen Ästhetik:    

Das Erhabene blüht im Organismus des Menschen  
als Akt der Selbst-Erzeugung auf. 

 
  
Es gibt auch im Rahmen der modernen Kunst einige Künstler, die ihre Kunst in den Kontext 
des Erhabenen und des Heiligen stellen. Der bereits erwähnte Jeff Koons hat zum Beispiel 
anlässlich seiner großen Ausstellung in der Neuen National Galerie in Berlin 2009 gesagt, 
dass er absolute Perfektion in seinen Skulpturen anstrebe. Seine "Celebration Series" besteht 
aus normalen Gegenständen des alltäglichen Lebens, also z.B. Eier, Blumen, Hunde, etc.  
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Und es gibt auch ein großes Herz. Die alle werden in Edelstahl hergestellt. Und er versucht 
den Edelstahl so stark zu polieren und damit zum Glanz zu bringen (partiell wird es auch 
noch farbig eloxiert), dass dadurch – wie er es ausdrückt – "Würde ins Spiel kommt". Für ihn 
ist das "die Idee des Luxus". Ich nenne diese Strategie "High Glamour". 
 
  
Die Preise, die er erzielt, bestätigen dieses Luxus-Konzept. Das große Herz ist kürzlich bei 
Sotheby's für 23 Mio. Dollar versteigert worden. Letztlich spielt Koons mit der Verflechtung 
von Massen-Geschmack und kritischer Abgrenzung. Das heißt, er setzt bewusst auf die 
Kombination von Kunst und Kitsch. Deshalb sind auch sehr viele seiner ins gigantische 
vergrößerten Gegenstände des Alltagslebens Nippes-Figuren, z.B. Spielzeug-Häschen. Und 
das alles folgt den Regeln und Harmonien der klassischen Ästhetik. 
 
  
Wenn man annimmt, dass Koons das alles nur aus einem manifesten Zynismus oder aus einer 
koketten Ironie heraus vollziehen würde, täuscht man sich. Die schillernden Groß-Skulpturen, 
die er präsentiert, dienen seiner Meinung nach dem Heiligen. Koons dazu: "Ich will visuelle 
Opulenz erschaffen. Ich will, dass die Menschen durch die Kunst erleuchtet werden." In 
einem anderen Interview hat er gesagt, was ich schon einmal an dieser Stelle zitiert habe, 
nämlich "Kunst hat ein humanitärer Akt zu sein und gefälligst die Welt zu verbessern". 
 
  
Das Heilige und das Erhabene werden hier ganz direkt angezielt. Es wird dasjenige Artefakt 
hergestellt und präsentiert, das im Sinne einer Überhöhungs-Strategie das Schöne zu einem 
Punkt hinführen soll, an dem das Schöne die Kraft hat, das Erhabene zu erwecken.  
 
  
Interessant ist dabei, dass Koons und andere, die diesen Weg in der aktuellen Kunst-Szene 
beschreiten, darauf setzen, dass belanglose Gegenstände eine wichtige Voraussetzung für die 
Überhöhungs-Strategie sein können. Während bei der transversalen Ästhetik bewusste 
Banalität im Mittelpunkt steht (z.B. die Reduzierung des Sujets auf Linien), wird hier 
versucht, 08/15-Gegenstände des profanen Alltags in die Sphäre der Erhabenheit 
hineinzukatapultieren. Letztlich ist es das, was ich Eye-Candy-Kitsch nenne.  
 
  
Auch der derzeit so aktuelle Olafur Eliasson arbeitet nicht anders. Auch er setzt auf die 
klassische Ästhetik und auf das Konzept der überhöhten Schönheit, weil er glaubt, dass diese 
inszenierte Schönheit, die er häufig auch symbolisch codiert, die evokative Kraft in sich 
tragen würde, um das Erhabene rufen zu können. Eliasson hat z.B. mit der Idee einer 
künstlichen Sonne gearbeitet oder er verwandelte einen sehr großen Raum in eine diffuse 
Nebel-Wolke, in der der Rezipient seine eigene Unendlichkeit erleben solle. 
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Generell sind die künstlerischen Strategien, die auf die Überhöhung des Schönen setzen, 
immer umstritten, und für viele Kunst-Experten gelten sie als Marketing-Kunst. In der Tat ist 
der Attraktor, der dahinter steht, in der Regel darauf ausgerichtet, den Glanz der Oberfläche 
im Sinne eines gewollten Illusionismus so zu inszenieren, dass sich das Schöne Hand in Hand 
mit einer erweckten Sentimentalität befähigt, das Erhabene zu sich zu rufen. Hier wird das 
Schöne so instrumentalisiert, dass es das Erhabene repräsentieren soll, obwohl das Erhabene 
weder explizit als Inhalt noch implizit als Symbol oder Metapher im Bild enthalten ist:  

Der schöne Glanz und der attraktive Look  
sollen das Erhabene zur Erscheinung bringen. 

 
  
Vielleicht ist das auch ein Missverständnis der Ästhetik. Ästhetik wird heute fast immer 
gleichgesetzt mit gewollter oder gestalteter Schönheit. Aber es gibt auch eine Ästhetik des 
Widerstands. Es gibt auch eine Ästhetik des Bösen. Es gibt also nicht nur eine visuelle 
Ästhetik. Offensichtlich bezieht sich Ästhetik auf noch viel mehr als nur auf das Schöne, 
wenngleich auch der derzeitige Sprachgebrauch in unserer Kultur diese thematische 
Verengung bevorzugt. 
 
  
Es gibt einige Fragen, die sich hier stellen. Kann die Überhöhung des Schönen das Erhabene 
evozieren? Ist die Auffassung von einer inszenierten Ästhetik in der Lage, das Erhabene "zur 
Arbeit zu bringen"? Kann der Glanz des stereotyp Schönen zum Stellvertreter des Heiligen 
werden? Oder vollzieht sich hier unter dem Rubrum des Erhabenen nichts anderes als eine 
Sentimentalität, die sich in der Person selbst genießt: 
 

Sentimentalität wird zum Ersatz  
des Erhabenen. 

 
  
Das Schaubild auf der nächsten Seite fasst die bisher diskutierten Strategien für das Erhabene 
zusammen.  
 
 
Vielleicht ist es wichtig, sich klar zu machen, was Ästhetik eigentlich sein könnte. Vermutlich 
lassen sich dann einige Aspekte der unterschiedlichen Strategien etwas besser in den Griff 
bekommen.  
 
  
Wie gesagt, heute wird Ästhetik in etwa gleichgesetzt mit der visuellen Präsenz des Schönen. 
Ästhetik ist deshalb eine Strategie der Kultur. Und die Kultur versucht, das eigentliche 
Momentum der Ästhetik in einen Wiederholungs-Prozess hineinzuführen, um daraus einen  
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Wert herzustellen … als Orientierung für das Bessere. Man kann die Ästhetik, wie sie heute 
gehandhabt wird, als ein aktives Gedächtnis unserer Kultur bezeichnen ... ein Gedächtnis, das 
auf Optimierung durch Konvention ausgerichtet ist. Das ist die Basis für die extrinsischen 
Strategien. 
 
  
Bei den intrinsischen Strategien der klassischen Ästhetik ist das Ich des Künstlers wichtig und 
ebenso sein kreativer Akt. Das ist der Ansatz des Ingeniums: Das Erhabene wird als Energie- 
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Mitgift in der Materie des Kunstwerks "eingeschlossen" ... als Mit-Thema ... als Geschenk des 
Künstlers an den Betrachter. 
 
  
Auf dieser Basis können Kult-Strategien vollzogen werden: Das Kunstwerk bekommt dann 
eine erlesene Aura-Kraft, z.B. wenn der Künstler ein Star ist, oder weil das Kunstwerk 
ungemein teuer ist. 
 
  
Bei der transversalen Ästhetik sind Religion, Natur, Glamour oder Genie-Kult nicht mehr 
wichtig. Hier gibt es weder Verweise noch "das Zeigen". Wenn man auf "das Zeigen" 
verzichten will und dennoch ein vorzeigbares Objekt (Artefakt) einsetzen will, dann wird der 
intrinsische Ansatz verlagert, und zwar zu folgenden Kriterien:  
• Es soll ein Artefakt erzeugt werden. 
 
• Es soll schön sein, d.h. ästhetisch. 
 
• Es soll das Erhabene stimulieren. Das Gehirn soll das Erhabene "von selbst" (autonom) 

erzeugen. 
 
• Der Wirk-Mechanismus soll deshalb Evokation sein. 
 
  
Was soll evoziert werden? Aus der Sicht der transversalen Theorie ist Ästhetik eine Nagual-
Resonanz. Insofern wäre Ästhetik im Prinzip erst einmal sehr weit entfernt von schönen 
Formen, faszinierenden Farben und harmonischen Proportionen. Ästhetik kann man deshalb 
auch nicht einengen auf visuelle Objekte. Ästhetik blüht immer dann auf, wenn es einer 
Person gelingt, das Nagual in seinem Organismus zur Resonanz zu bringen.  
 
  
Diese Nagual-Resonanz (= die Umwandlung des Heiligen in das subjektive Erlebnis des 
Erhabenen) baut in einer Person eine Wahrscheinlichkeit auf. Nagual-Resonanzen haben 
deshalb prinzipiell immer etwas mit Zeit zu tun. Das Nagual, definiert als Verursacher von 
Ursachen, wandelt die schöpferische Zeit um in mögliche Ursachen, die sich wiederum als 
Wahrscheinlichkeiten subjektivieren. Nagual-Resonanzen vermitteln also schöpferische Zeit. 
Und daraus formt sich Wahrscheinlichkeit. Ästhetik ist deshalb auf die Herstellung von 
Wahrscheinlichkeit bezogen und nicht – wie es heute praktiziert wird – auf visuelle 
Konventionen ... "der gute Look ... oder die gute Form".  
 
  
Wozu braucht man Wahrscheinlichkeit? In ihr agieren die Energie und die Intelligenz der 
schöpferischen Zeit. Man braucht diese Wahrscheinlichkeit, um das nächste Besser-Werden  
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gestalten zu können. Wie Michael Theunissen geschrieben hat, gibt es in der Zeit eine 
prinzipielle Intention, die darauf ausgerichtet ist, dass die Zeit sich selbst zur Referenz 
machen möchte. Schöpferische Zeit erzeugt das Plötzliche, wenn ein Mensch in der Lage ist, 
seine eigene Selbst-Übersteigung zu gestalten. Also erzeugt die Wahrscheinlichkeit, die durch 
Ästhetik aufgebaut wird, eine Öffnung für die Selbst-Übersteigung einer Person. Das nächste 
Besser-Werden geschieht also durch eine Ästhetik der Transformation. Das folgende Schaubild 
beschreibt diesen Aspekt: 
 
  
Die Ästhetik, wie sie hier 
skizziert wird, ist progressiv, weil 
sie auf die Produktion von 
Brüchen und Übergängen 
ausgerichtet ist. Sie ist deshalb 
nicht so konservativ wie die 
heute dominierende Ästhetik der 
äußeren Form. Diese Ästhetik ist 
zwar evolutiv fokussiert, bleibt 
aber relativ konservativ, weil  
sie vorrangig auf Optimierung 
ausgerichtet ist ... die 
Verbesserung des Seins im 
Kontext von Kultur, Werten und 
Wiederholungen. 
 
  
Die transversale Ästhetik ist 
anders fokussiert. Sie erzeugt 
das Offene, indem sie das 
Nagual so stimuliert (ruft), dass 
das Plötzliche erscheinen kann. Somit wird hier das Schöne zweitrangig. Dominierend 
werden die Brüche. Und wenn die Produktion von Brüchen gelingt (wozu Wahrscheinlichkeit 
wichtig ist), dann entsteht automatisch auch eine spezifische Schönheit. Jeder Vollzug einer 
Selbst-Übersteigung erzeugt seine exklusive Schönheit. Als Formel:  

Die klassische Ästhetik versucht,  
die Form des Schönen zum Gefährt zu machen,  

das den Mind zum Erhabenen führen kann. 
 

Die transversale Ästhetik versucht,  
diejenigen Brüche zu generieren,  

die den Mind öffnen für das Erhabene,  
das in ihm darauf wartet, entdeckt zu werden. 
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Die klassische Ästhetik benutzt das Erhabene  
zur Erbauung.  

Die transversale Ästhetik benutzt  
das Erhabene  

für die Selbst-Übersteigung. 
 
 
Die klassische Ästhetik (und mit ihr die moderne Kunst) hat sich fast vollständig in die Kultur 
verlagert. Kultur ist aber immer Tonal und nicht Nagual. Ästhetik, wie sie hier skizziert wird, 
ist jedoch eine Nagual-Resonanz, die sich in das Tonal der Person, d.h. in das real gelebte 
Leben hineinbewegt. Nagual-Resonanzen dienen der Selbst-Übersteigung. Wenn nun die 
Kultur beginnt, derartige Nagual-Resonanzen in ein Archiv hineinzutragen, um damit 
Wiederholung und Wiederabrufbarkeit herzustellen (was ja an sich kein falscher Gedanke 
ist), dann wird die Nagual-Resonanz tonalisiert. Zugleich wird sie durch die Eigen-Dynamik 
der Kultur kollektiv und öffentlich.  
 
  
Nun sind aber Nagual-Resonanzen, die in einer Person die Wahrscheinlichkeit dafür 
aufbauen, dass sich diese Person selbst übersteigen kann, immer singulär und diskret. Das 
heißt das, was dann durch die Kultur und das kulturelle Gedächtnis zur Wiederholung kommt, 
hat nur sehr wenig zu tun mit diesem Charakter der Singularität und des Diskreten. Deshalb 
ist es prinzipiell sehr schwer, durch die Strategie der "übersteigerten Schönheit" das Erhabene 
in einer Person wachzurufen.  
 
  
In der Regel schaffen derartige Kunstwerke, wie sie von Jeff Koons und anderen präsentiert 
werden, nicht viel mehr als eine weitere Kanonisierung (Rück-Verfestigung) der Grund-
Prinzipien des Schönen. Wenn man die pompösen Glanz-und-Glitzer-Skulpturen von Koons 
lange auf sich wirken lässt, erlebt man definitiv nicht das Erhabene. Was allerdings im 
Bewusstsein aufblüht, ist so eine eigenartige Sehnsucht, die manchmal einen Hauch von 
Traurigkeit in sich trägt ... schöne Melancholie.  
 
  
Man ahnt durch diese überhöhte Inszenierung des Schönen, dass der Mensch ein spezifisches 
Potenzial in sich trägt … das Potenzial zur Selbst-Übersteigung. Man erlebt, wenn man es 
etwas salopp formulieren möchte, eine gewisse Wehleidigkeit, die einem zuflüstert: 
"Eigentlich ist es möglich. Es wäre ja zu schön!" 
 
  
Meiner Meinung nach bewirkt diese Strategie der Überhöhung keine singulären und diskreten 
Effekte der Selbst-Übersteigung. Das liegt u.a. daran, dass die Ästhetik hier sehr eng  
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aufgefasst worden ist. Es ist eine Ästhetik des Seins im Konzept der schönen Form. Es ist 
aber keine Ästhetik des Werdens im Konzept der schöpferischen Zeit. Es ist Form. Aber es 
fehlt die Zeit. Das folgende Schaubild beschreibt diesen Aspekt: 

  
 
Was könnte eine andere oder erweiterte Ästhetik leisten? Aus der Sicht der Noeterik könnte 
man mit vier Ästhetiken arbeiten, wenn es darum gehen soll, die Selbst-Übersteigung der 
Person als generelle Ziel-Vorgabe ernst zu nehmen. Das Schaubild auf der nächsten Seite 
beschreibt diese 4 Ästhetiken. 
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Wir sehen, dass es eine Ästhetik 
für das Über-Bewusstsein geben 
kann. Die ist in der Tat sehr 
stark auf visuelle Wahrnehmung 
ausgerichtet. Im Mittelpunkt 
stehen die Verlagerung der 
subjektiven Gegenwart zum 
absoluten Jetzt und das Formen 
einer spezifischen Art von 
Würde, die sich im Identitäts-
Konzept einer Person entfaltet, 
wodurch das heilige Ich erlebbar 
wird. Der Schwerpunkt hierfür 
ist die transversale Ästhetik. Das 
Instrument, das hier zum Einsatz 
kommen könnte, sind die bereits 
beschriebenen Space-Machines.  
 
 
 
Das ist der visuelle Aspekt. Aber 
wie gesagt, es gibt auch 
Aspekte, die überhaupt nichts 
mit dem Auge und der Visualität 
zu tun haben. Es gibt z.B. eine 
Ästhetik für Soul. Hier geht es 
darum, den Eigen-Willen des 
Lebens im Organismus einer 
Person wachzurufen. Hier 
arbeitet man überwiegend mit 
der akustischen Wahrnehmung, 
d.h, man hört metaphorisch-
poetische Formulierungen 
(Mystics), meistens eingebettet 
in Musik und Sound.  
 
  
Es gibt eine weitere Ästhetik, die 
ebenfalls etwas mit dem Leben 
zu tun hat. Das ist die Ästhetik 
für den Leib. Sie bezieht sich 
darauf, das Eigen-Leben des 
Lebens in dem Organismus der Person zu aktivieren. Typisch dafür sind Konfluenz-Rituale, also  
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Rituale, die mit der Überschuss-Energie arbeiten, und die darauf ausgerichtet sind, diese 
Überschuss-Energie systematisch zu veredeln. Die Rituale dafür bewegen sich zwischen 
Bewegungs-Ritualen (z.B. Dancings), oft verbunden mit olfaktorischer Wahrnehmung von 
Düften, und Atem-Ritualen. Im Idealfall werden Imaginationen daran gekoppelt. 
 
 
 
Es gibt eine weitere Ästhetik, die sich auf den Gesamt-Organismus bezieht. Hier geht es 
darum, den Code des Besser-Werdens mit dem aktuellen Leben einer Person zu vereinen. 
Hier sind diejenigen Rituale wichtig, die im Konzept von Noemata (noeterisches Tantra)  
zum Einsatz kommen, basierend auf Somatic Markern und Montage-Punkten. Hier kommt 
auch die Dimension der Haptik ins Spiel (Touching). Das Stichwort dazu lautet Somatic 
Touching. 
 
  
Es gibt also vier Ästhetiken, mit denen man die Selbst-Übersteigung der Person im 
Organismus dieser Person stimulieren und gestalten könnte. Das Ritual-System dafür beruht 
auf vier Wahrnehmungen, nämlich auf der visuellen, der akustischen, der olfaktorischen und 
auf der haptischen Wahrnehmung. Innerhalb dieser vier Wahrnehmungs-Prozesse können drei 
Kategorien variabel zum Einsatz kommen, nämlich Bewegung, Atem und Imagination. Das 
Schaubild auf der nächsten Seite beschreibt dieses Ritual-System und zeigt auf, welche 
Ästhetik in welcher Kategorie ihren Schwerpunkt finden kann. 
 
 
 
Die Überhöhung des Schönen als eine Strategie der klassischen Ästhetik (High Glamour) ist 
wie gesagt derzeit umstritten und ist mit Sicherheit nicht Mainstream. Was ist nun aber 
Mainstream? Die Antwort ist einfach: Draw a Distinction. Die Kultur verlangt von der Kunst 
und der klassischen Ästhetik, dass Originalität und Innovation produziert und inszeniert wird. 
Man will, dass die Kunst der Kultur hilft, sich selbst zu überwinden. Man will die Evolution 
in der Kultur durch Kunst. Dadurch bekommt die Kunst den Auftrag der Dekonstruktion … 
als positive kreative Zerstörung. Das dürfte derzeit eine der Hauptfunktionen der Kunst sein, 
wobei man sehen sollte, dass sowohl die Überhöhungs-Strategie wie auch die 
Dekonstruktions-Strategie zur klassischen Ästhetik gehören, und dass sich beide sehr 
eindeutig auf die Kultur beziehen.  
 
  
Der Unterschied liegt in folgendem: Die Dekonstruktion benutzt die Zerstörungs-Kreativität 
des Künstlers (und damit ein Element der Provokation) als Schöpfungs-Kraft zur Herstellung 
derjenigen kulturellen Unterschiede, die in der Lage sein könnten, die Kultur voranzubringen. 
Bei der Überhöhungs-Strategie benutzt man nicht die Zerstörungs-Kreativität, sondern 
vielmehr die Sentimentalität und Sehnsucht als Schöpfungs-Kraft, und zwar als Fähigkeit, 
Illusionismen so zu inszenieren, dass das Schöne zur Ahnung des Möglichen wird.  
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Typisch für die Dekonstruktions-Strategie ist Damien Hirst, einer der aktuellsten und sicher 
auch einer der teuersten Künstler der jetzigen Zeit. Er vertritt im Grunde den Mainstream. Er 
ist ihr Leader. Und insofern lohnt es sich, genauer hinzuschauen, wie bei ihm das Verhältnis 
zwischen der persönlichen Selbst-Zerstörung und der künstlerischen Strategie von "Draw a 
Distinction" platziert ist.  
 
  
Damien Hirst sieht keine großen Differenzen zwischen seinen Kunstwerken und der 
Werbung. Er sagt wörtlich: "Ich denke ja immer, Werbung und Kunst, da besteht im Grunde  
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kein großer Unterschied. Außer dass Werbung einem Sachen verkauft, die man nicht haben 
will. Ein Kunstwerk ist einzigartig. Es gibt einem etwas, einfach so. Das erste ist also 
Abzocke, das zweite ein Geschenk." Aus seiner Sicht benutzt Werbung "die Sprache der 
Sünde, mit der für gewöhnlich Scheiße verkauft wird". Er ist der Meinung, "dass das Ganze 
funktioniert wie ein Pawlow'scher Reflex. Und Kunst ist seiner Meinung nach nichts anderes 
als das Einsetzen von bestimmten "Farben und optischen Tricks, mit denen man Menschen 
dazu bringen kann, irgendwelche Dinge zu tun".  
 
 
 
Auf der anderen Seite ist er der Meinung, dass diese primitiven Strategien, die er mit einem 
satten Zynismus vorträgt und kommentiert, manchmal dazu führen können, dass ein "großes 
Kunstwerk" entsteht. Ab und zu sollen die Strategien der Werbung und des Kommerzes  
also echte Kunst erzeugen können, die mehr ist als nur Manipulation auf niedrigem Niveau. 
(Sein mit Diamanten besetzter Totenkopf mag ein Beispiel dafür sein.) Und ein solches 
"großes Kunstwerk ist dann wie ein Rätsel, das unlösbar bleibt und einen für immer 
begleitet". 
 
  
Er verweist in dem Interview darauf, dass Francis Bacon oder Jeff Koons (der große Trickser 
mit den Eye-Catchern) "wahrscheinlich mein Leben verändert haben". Er sieht in diesen 
Kunstwerken, die er ganz offensichtlich deutlich trennt von dem, was ich "Visualisation" 
genannt habe, eine wertvolle kulturelle Ambition. Er zitiert in diesem Zusammenhang auch 
eine Arbeit von Bruce Nauman, die auf sein Leben einen "enormen Einfluss ausgeübt hat".  
Es handelt sich um eine Neon-Spirale als Schrift, die sich um sich selbst dreht. Ein einziger 
Satz. Der Inhalt: "Der wahre Künstler hilft der Welt durch die Enthüllung mystischer 
Wahrheiten."  
 
  
In dieser Arbeit sieht Damien Hirst einen absoluten Höhepunkt der heutigen Kultur. Er meint, 
dass dieses Artefakt tatsächlich mystische Wahrheiten enthüllt. Für ihn ist die Spirale, die 
Nauman anbietet, eine erstaunliche Arbeit, "die genau auf der Grenze zwischen Wissenschaft 
und Religion liegt". Deshalb habe er sich bei dieser und anderen anspruchsvollen Arbeit 
gefragt: "Was will mir das sagen?" Danach: "Ist es die Wahrheit?" Und dann sei ihm die 
Erkenntnis gekommen: "Und ob es die Wahrheit ist!"  
 
 
 
Im Grunde beschreibt er hier so etwas wie sein persönliches Erweckungs-Erlebnis. In seinen 
Worten: "… und dann verwandelt sich alles in einen herrlichen, bizarren Tanz. Obwohl das 
Werk keine Fragen beantwortet und keine mystischen Wahrheiten enthüllt. Und gleichzeitig 
doch. Und wenn man das einmal erlebt hat, entkommt man ihm nicht mehr. Es funktioniert 
immer wieder aufs Neue." 
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Hier spielt Damien Hirst auf das an, was ich das Mit-Thema genannt habe. In dem Werk von 
Bruce Nauman wird nur ein einziger Satz präsentiert, der in sich eine Provokation darstellt, 
weil jeder Mensch im Grunde genau weiß, dass moderne Kunst genau das, was hier behauptet 
wird, nicht leisten kann und schon seit einigen Zeiten nicht mehr geleistet hat. Aber in diesem 
Kunstwerk ist das Bemühen des Künstlers, das Mystische zu erobern, irgendwie eingeflossen. 
Somit wird das Erhabene zur Mit-Repräsentanz. Es ist nicht im Artefakt direkt abgebildet. 
Aber es mag eine implizite Energie davon enthalten sein ... falls Nauman es ehrlich gemeint 
hat. (Hat er?) 
 
  
Wenn man Damien Hirst fragt, ob er selbst ein Kunstwerk produziert habe, das auch so eine 
Aura des Erhabenen repräsentieren kann, dann verweist er auf zwei seiner Werke. Das eine ist 
der Kopf einer toten Kuh, der von Fliegen gefressen wird. Er nennt es "abstoßend und 
attraktiv zugleich". Jedes Mal, wenn der stinkende und verwesende Kuh-Kopf ausgestellt 
wird, werden frische neue Fliegen eingesammelt, und dann zusammen mit dem Kopf in einer 
Vitrine platziert. Die Vitrine hat getönte Glas-Scheiben. Die lebendigen Fliegen beginnen, die 
Reste des Fleisches zu fressen. Aber gleichzeitig werden sie selbst von einem Insekten-
Vernichter gekillt. Das Kunstwerk heißt "A Thousand Years". Hirst sagt, dass er bei der 
ersten Inszenierung dieses Kunstwerks von den Anwesenden immer wieder gehört habe, er 
sei wohl "bekloppt", so etwas als Kunst zu deklarieren. Hirst wörtlich: "Die hielten das für 
totale Scheiße." Er selbst meint aber, dass diese Allegorie einen gewissen Verweis auf höhere 
geistige Dimensionen in sich trägt, so z.B. das Thema Leben und Tod. 
 
  
Sein zweites Artefakt, das er als "große Kunst" bezeichnet, ist ein Totenschädel. Also auch 
hier wieder die Allegorie des Todes. Da er der Meinung ist, dass Kunst letztlich in der Lage 
sei, "aus Scheiße Gold zu machen", hat er den Totenschädel, der überhaupt nichts wert war, 
mit den wertvollsten Diamanten der Welt beklebt. Dabei ist er keine finanziellen 
Kompromisse eingegangen. So entstand wie er sich selbst ausrückt, ein "teures, verrücktes 
Projekt". Der Titel dieses Werkes lautet "For the Love of God" und wird nun durch die Welt 
geschickt, um in großen Städten ausgestellt zu werden. Die Produktion kostete etwa 24 Mio. 
Dollar. Das Werk ist dann über Sotheby's für 99 Mio. angeboten worden. Damien Hirst 
kommentiert das wie folgt: "Dieser Schädel handelt von einer Zeit in der Kunstwelt, als das 
Geld in Strömen floss und alles durcheinander brachte." Aber zugleich sagt er auch, dass es 
hier nicht nur um Geld geht. Die Arbeit für "For the Love of God" kam ihm vor, "wie das 
Maximum, das man dem Tod entgegensetzen kann".  
 
  
Damien Hirst ist inzwischen Dollar-Milliardär. Er besitzt viele Immobilien und wohnt auf 
einem Schloss. Man weiß nie, wer hier eigentlich wen "verarscht" ... ist es der Kunst-Markt 
oder ist es der Künstler … oder beide. Typisch dafür ist folgendes kleines Ereignis: Als 
Damien Hirst mit einer ungeheuren Kaltschnäuzigkeit viele seiner Werke am traditionellen  
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Kunstmarkt vorbei versteigerte (d.h. ohne Einschaltung seiner Galeristen), und zwar unter 
Mithilfe von Sotheby's (weil er meinte, das sei besonders "demokratisch"), wurden allerhand 
goldene Kühe angeboten. Ein Werk hieß auch tatsächlich "Goldenes Kalb". Es war ein in 
Formaldehyd eingelegter Jungbulle mit goldenen Hufen und einer goldenen Scheibe auf dem 
Kopf.  
 
  
Diese Arbeit ist während der Auktion für 10,3 Mio. Pfund an einen anonymen Käufer 
weggegangen. Insgesamt brachte die Auktion das stolze Rekord-Ergebnis von 111,4 Mio. 
Pfund. Eine französische Privat-Sammlerin war in dem elitären Rahmen, in dem das 
Spektakel stattfand. (Es durften in dem Raum nur Personen anwesend sein, deren 
Jahreseinkommen wesentlich über 1 Mio. Pfund liegt. Alle anderen konnten die Auktion nur 
per TV beobachten.) Die französische Sammlerin hatte Glück und konnte für 540.000 Pfund 
ein Kunstwerk ersteigern, das von Hirst folgenden Namen bekommen hatte: "Pigs Might 
Fly".  
 
  
Dieses Werk spielt auf ein englisches Sprichwort an, das für absurde Unmöglichkeiten steht. 
Die Dame, so wird in den Medien berichtet, kicherte, als sie den Zuschlag bekam und sagte 
dann zu den Anwesenden: "Schweine werden fliegen. Das bringt doch den Kunst-Markt auf 
den Punkt. Finden sie nicht?"  
 
  
Sicher hat das alles sehr viel mit der Neu-Inszenierung von "des Kaisers neuen Kleidern" zu 
tun, aber natürlich auch sehr viel mit Geld-Machen und Show. Aber inzwischen sieht es so 
aus, dass viele Spekulanten die Arbeiten von Damien Hirst wieder loswerden wollen. Er sagt 
wörtlich: "Es gibt massenhaft Menschen, die derzeit Arbeiten von mir bei Sotheby's 
versteigern wollen. Aber weil die dort nicht alles loswerden, sagen die Nein. Ist doch super, 
hängt sie Euch an die Wand! Stellt sie in Eure Schlafzimmer."  
 
  
Sicher ist Damien Hirst nicht nur einer der erfolgreichsten und wohl auch reichsten Künstler 
unserer Zeit, sondern er steht auch prototypisch für die Dekonstruktions-Strategie, die in der 
klassischen Ästhetik und Kunst-Welt seit geraumer Zeit favorisiert wird. Seine Einschätzung 
zu dem, was er macht, und insbesondere seine Einschätzung zum Kunst-Markt und zu den 
Käufern und zu seinen Sammlern ist gekennzeichnet durch einen manifesten Zynismus, 
gepaart mit einem großen Schuss von Selbst-Zerstörung.  
  
 
Er selbst spricht ganz offen darüber. Er behauptet, dass er jetzt seine Selbst-Zerstörung ein 
Stück weit in den Griff bekommen habe. Er sagt zum Beispiel: "Ich war ja sozial total 
dysfunktional, wenn ich nicht trank." Und auf die Frage: "Warum trinken Sie nicht mehr?",  
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antwortet er: "Na ja, ich hab's gewaltig übertrieben. So fünf Jahre lang war es fantastisch. 
Alle fanden es großartig, mit mir unterwegs zu sein. Dann wurde ich ein langweiliges, 
stinkendes nervendes Arschloch, das sich auf den Tisch stellt und sich auszieht und 
herumbrüllt und mit Weinflaschen um sich wirft. Das ist schon mit 21 nicht besonders 
attraktiv. Aber wenn du 40 bist, hoffen die anderen nur noch, dass du endlich ins Bett gehst." 
Er war permanent, so seine eigenen Aussagen, "ganz abwesend". Und erst "wenn 3 Drinks 
vor mir stehen und 1 g Koks daliegt, kann ich mich ernsthaft an der Unterhaltung beteiligen".  
 
   
Ich will das hier nicht weiter kommentieren, weil es mir nicht um diesen einen 
exemplarischen Fall geht, sondern um die grundsätzliche Beziehung zwischen der kreativen 
Dekonstruktions-Strategie, der modernen Kunst und der privaten Selbst-Zerstörungs-Energie, 
die der Künstler benutzt, um schöpferisch zu werden.  
 
   
Eigentlich sollte es ja so sein: Der Künstler versucht, in ein existenzielles Verhältnis zu seiner 
eigenen Schöpfungs-Quelle zu kommen. Durch seinen Schöpfungs-Prozess soll eine 
spezifische und exklusive Energie entstehen, die sich dann in das spätere Kunstwerk einwebt. 
So wird die Materie des Kunstwerks implizit durchtränkt von der Intensität und der 
Aufrichtigkeit des schöpferischen Prozesses, den der Künstler gestaltet. Dadurch soll das 
Erhabene (als Schöpfungs-Energie) zum Mit-Thema des eigentlichen Kunst-Themas werden.  
 
 
 
Das ist das theoretische Konzept, mit dem fast alle Künstler arbeiten, besonders diejenigen 
Künstler, die wie Bruce Nauman oder Jeff Koons in ihren Statements und Interviews darauf 
hinweisen, wie sehr Kunst die Aufgabe habe, den Menschen zu erleuchten und die 
Gesellschaft "nach oben zu tragen".  
 
  
In der hier diskutierten Dekonstruktions-Strategie ist das Gesetz der Überschreitung ein 
zentrales Anliegen. Für die Galeristen, Kuratoren und Museums-Experten ist es sehr 
schwierig, das private Destruktive des Künstlers zu trennen von dem, was wir als "das 
Erhabene" erwarten oder zu sehen glauben.  
 
  
Typisch dafür ist zum Beispiel der raketenhafte schnelle Aufstieg von Dash Snow. Dash 
stammt aus einer sehr reichen amerikanischen Familie, die ausgesprochen engagiert im 
Sammeln von Kunst war. Dash kam früh über Sex, Drogen und einigem, was illegal ist, in 
Kontakt mit seinen eigenen inneren Kräften der Selbst-Zerstörung. Er kam dadurch sehr 
schnell auf das, was man "die schiefe Bahn" nennt.  
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Er begann dann Bilder zu machen, manchmal Fotos, manchmal Installationen, sehr häufig 
Collagen. Das berühmteste ist eine Collage mit dem Titel "Ohne Titel". Es zeigt das Titelblatt 
der New York Post. Und der Künstler hat darauf sein Sperma geschleudert. Mehr nicht. Aber 
immerhin. Die Kunst-Welt hat ihn von Anfang an als Darling geliebt. Viele der großen und 
bedeutenden Galerien haben ihn gezielt gefördert.  
 
  
Er wurde, als er gerade einmal 24 Jahre alt war, eingeladen, auf der Biennale in Venedig 
auszustellen. Man deutete seine Arbeiten als "roh, aber sie kommen von Herzen". Eine seiner 
Arbeiten zeigte die New York Post mit dem Titelblatt, das ein Foto von Saddam Hussein 
präsentierte. Dieses Werk ist dann von ihm 2008 an das Berliner Pergamon Museum für die 
Ausstellung "Babylon … Mythos und Wahrheit" ausgeliehen worden, worauf die Preise für 
seine Arbeiten auf 5-stellige Summen emporschnellten.  
 
  
Aber zu dem geplanten großen Auftritt in Venedig kommt es nicht mehr, weil er sich in das 
Hotel Lafayette House zurückzieht, um Drogen zu nehmen. Als die Polizei mit einem 
Rettungs-Team eintrifft, ist er bereits tot. Es gibt einige, die ihn als Künstler nicht ernst 
nehmen. Aber von den allermeisten Experten, so wird in dem Zeit Magazin geschrieben, wird 
er als "Hoffnungs-Träger gesehen". Nun ja. Da sind wir wieder sehr dicht dran an dem Spiel 
mit "des Kaisers neuen Kleidern".  
 
  
Man kann das sicher alles belächeln und ironisieren, aber dahinter steht eine Tendenz, die 
sicher ernst genommen werden sollte: Im Moment hat Kunst im Rahmen der Kultur die 
Aufgabe, als erneuernde Abrissbirne aufzutreten und dabei auch diejenigen Verlogenheiten 
und Verkitschtheiten aufzudecken und zu bekämpfen, die entwickelt werden, um Menschen 
zu betrügen oder durch Illusionen "ruhig zu stellen".  
 
  
Insofern kann man Thomas Wagner folgen, wenn er in der Fachzeitschrift ART als 
Kunstkritiker schreibt, dass in unserer Zeit "Schönheit in der Kunst eine problematische 
Größe sei". Zwar wird in letzter Zeit wieder häufiger gefordert, dass die Kunst auch die 
sinnliche und edle Schönheit fördern müsse, aber insgesamt, so Wagner, "dominiert eher das 
Monströse, das Gemeine oder das Aggressive".  
 
  
Das ist seiner Meinung nach auch gut, weil das Schöne sehr häufig nichts anderes ist "als eine 
Schimäre, der wir ohnmächtig hinterher jagen … ein Versprechen, das selten einmal eingelöst 
wird". Das Hässliche ist aus der Sicht von Wagner die Regel. Das Schöne ist die Ausnahme. 
Das mag sein.  
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In der Tat ist es so, dass die Ausnahme-Position des Schönen dazu verleiten kann, das Schöne 
als ein sanftes Repressions-Instrument zu verwenden. Das ist dann das gleiche wie die 
populären Volksmusik-Abende im 1. Programm des Deutschen Fernsehens, wenn die 
Menschen dort erleben, dass man ihre Sehnsüchte kennt, und dass man ihre Sentimentalität 
ernst nimmt. Das Schöne wird dadurch zu einer ausgesprochen cleveren Verdummungs-
Strategie.  
 
  
Wagner weist darauf hin, dass es in der Kunst immer wieder Wellen gegeben habe, in denen 
das Hässliche und das Drastische besonders stark hervorgehoben worden sind. Er nennt zum 
Beispiel die Futuristen, er nennt die Dadaisten und auch die Surrealisten. Und er glaubt auch, 
dass z.B. das große Gemälde von Picasso "Guernica", das heute einen absolut hohen, wenn 
nicht sogar kultischen Rang hat, damals, als es das erste Mal ausgestellt wurde, als 
ausgesprochen provozierend und hässlich galt. Ich erinnere mich noch daran, dass es einige 
Leute gegeben hat, die damals vor dem Bild erbrochen hatten, weil sie es so scheußlich 
fanden. (So haben es die Medien berichtet.) 
 
 
 
Wagner meint, wir hätten uns inzwischen lediglich daran gewöhnt, den Anblick von 
"Guernica" zu ertragen. Das ist sicher richtig. Und auch richtig ist seine These, dass die 
Avantgarden der Vergangenheit fast alle die Triumphe des Hässlichen gefeiert haben. Und 
dass die meisten der großen Künstler bemüht waren, die Verlogenheit des Schönen von ihrer 
Kunst zu trennen, weil sie die hässliche Gesellschaft widerspiegeln wollten, und weil sie der 
Gesellschaft und der Kultur helfen wollen, und zwar durch die Widerspiegelung des 
Hässlichen ... als den besseren Weg, sich selbst zu übersteigen.  
 
 
 
Aus dieser Sicht ist dann der Kuh-Kopf von Damien Hirst, der langsam verwest, oder der 
riesige aufblasbare Scheißhaufen von Paul McCarthy ein evolutionärer Impuls voller Liebe 
und Fürsorge für die Gesellschaft und für die "bessere Kultur".  
 
 
 
Wagner meint, dass die Gesellschaft immer wieder versucht, Tabus aufzurichten, die dafür 
sorgen sollen, dass die hässliche Realität, die überall um uns herum beobachtbar ist, nicht 
beschrieben und bezeichnet werden darf. Das Schöne wird dann benutzt, um die negative 
Realität zum Schweigen oder zum Verschwinden zu bringen. Will man aber eine bessere 
Welt, dann wird man die Defizite und die Hässlichkeiten des realen Seins überwinden 
müssen. Dazu wird man, wie Wagner schreibt, "der Welt zuerst ins Gesicht schauen müssen". 
Dann wird man erkennen, wie viele Widersprüche und Abgründe wir in unserer Welt dulden 
und zelebrieren. Und aus dieser Sicht darf die Verstärkung des Schönen (also z.B. die 
Strategie, die Jeff Koons als bewusste Überhöhung des Schönen einsetzt) nicht dazu  
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eingesetzt werden, dass das Erlebnis des Hässlichen aus dem Raum der kulturellen Selbst-
Reflexion herausgefiltert wird.  
 
 
Aus dieser Sicht, so schreibt Wagner, ist das Negative und das Zerstörerische der Kunst 
darauf ausgerichtet, "uns gegen den allgegenwärtigen Kitsch zu impfen und uns wach zu 
machen. Sei es auch noch so Ekel erregend. Dafür muss die Kunst gelobt werden." 
 
  
Natürlich sollte man in diesem Zusammenhang auch sehen, dass der Versuch vieler Künstler, 
ihre eigene Selbst-Zerstörungs-Energie umzuwandeln in Hilfs-Angebote an die Kultur und als 
Schöpfungs-Prozess für das Erhabene, nicht ganz unproblematisch ist. Damien Hirst hat in 
einem Interview darauf hingewiesen, dass z.B. Drogen für die Arbeit eines Künstlers sehr 
problematisch sind. Er weiß, dass Andy Warhol z.B. nach dem Attentat, das auf ihn ausgeübt 
wurde, gezwungen war, mit Speed aufzuhören. Und in der Kunst-Welt ist es gängige 
Meinung, dass seine Kunst danach "richtig schlecht" wurde. So berichtet es Damien Hirst.  
 
  
Das Gleiche könnte auch Damien Hirst drohen, der inzwischen ebenfalls vorgibt, angeblich 
clean zu sein. Er schreibt, "dass im Rausch nur dann gute Arbeiten entstehen, falls du Dich 
beschränkst. Ein schwarz-weißes Bild kriegst Du hin. Nichts Kompliziertes. Das versaust Du. 
Es gibt im Rausch diesen Moment, in dem Du hellsichtig wirst, ja. Doch der ist winzig und 
flüchtig. Man kann nüchtern malen als wäre man betrunken. Umgekehrt geht das nicht." 
 
  
Für einen Großteil der Künstler, die den Dekonstruktions-Prozess mit der Selbst-Zerstörung, 
die in ihnen liegt, verbinden, ist dieser Weg problematisch … problematisch für ihr 
individuelles Schicksal. Es gibt zum Beispiel einen im Moment sehr bedeutenden und 
populären Maler, der in Berlin arbeitet (ich will bewusst den Namen nicht nennen). In einem 
Interview-Buch betont er, dass er eindeutig ein Anti-Kapitalist sei. Dennoch müsse er für die 
Bourgeoisie arbeiten. Leider. Er will alles kritisieren und bekämpfen. Gleichzeitig verkauft er 
seine Kunst genau an die, gegen die er kämpft. Er weiß, dass das ein Widerspruch ist. 
Wörtlich: "Ja, ich weiß. Deswegen hasse ich mich selbst. Selbst-Hass ist auch sehr wichtig. Er 
ist wichtig, wenn man authentisch malen will." Der Interviewer fragt nach: "Ist es wirklich 
Selbst-Hass oder ist es nur Selbst-Zweifel?" Die Antwort von ihm: "Nein. Selbst-Hass. Man 
kann nur zu seiner tieferen inneren Realität und Wahrheit kommen, wenn man beginnt, sich 
selbst nicht zu akzeptieren, sondern gegen sich selbst zu arbeiten." Weiter sagt er: "Wenn ein 
Bild einen glücklich macht, dann hat man etwas falsch gemacht."  
 
  
Es ist fraglich, ob ein solcher Künstler sich selbst mit seiner Kunst helfen kann. Ob er damit 
der Gesellschaft helfen kann, ist ebenfalls problematisch. Natürlich zeigen Kunstwerke, die  
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der Dekonstruktions-Strategie folgen, dass unsere Welt nicht perfekt ist. Sie wollen ja  
auch bewusst als Abrissbirne fungieren. Dazu kommt der Genie-Kult, der sich seit dem  
19. Jahrhundert immer deutlicher mit dem Künstlertum verbunden hat. Das führt dazu, dass 
die Edge-Zone der Avantgarde sehr häufig von Künstlern vorangetrieben wird, die ein  
großes Potenzial an Selbst-Zerstörung in sich tragen. Dazu sollte man sehen, dass Kultur 
inzwischen ohnehin eine Art Reflexions-System für individuelle Selbst-Zerstörungen 
geworden ist. 
 
   
Auf dieser Basis werden die Grenz-Überschreitungen künstlerisch hergestellt und inszeniert 
… also Provokationen, die zu kulturellen Innovationen führen und Skandale, die den 
kollektiv-kulturellen Geist frei machen für etwas Neues. Das alles wäre eigentlich völlig 
undramatisch, würden sich nicht Museen, Galerien, Sammlungen und Kuratoren seit längerer 
Zeit darum bemühen, diese Art von aggressiver Edge-Art in einen ausgesprochen 
problematischen kunsthistorischen Werte-Kanon hineinzutragen. Alles das, was besonders 
aggressiv, provokant und skandalös ist (siehe die Werke von Dash Snow), vermittelt nach 
dieser Auffassung den Menschen und der Kultur eine große Hilfe. Wer die Kultur nach vorn 
peitscht, hilft der Kultur. Womit er sie nach vorn peitscht und in welche Richtung, ist in 
diesem Kontext dann egal.  
 
   
An dieser These ist sicher einiges richtig. Auf der anderen Seite sollte man auch sehen, dass 
durch diesen Werte-Kanon nicht nur die kreative Dekonstruktion, sondern auch das 
Destruktive direkt oder indirekt gesegnet wird. Der kulturhistorische und kurative Rahmen 
wird dann verbunden mit der heute üblichen Mischung aus PR, Event und Show. Es entsteht 
dann eine Bedeutsamkeit für das Destruktive, Zynische und Böse, hinter der nicht mehr 
sichtbar wird, ob in diesen Kunstwerken das Erhabene in irgendeiner Form als Mit-Thema 
präsent sein könnte. Mit anderen Worten:   

Das Destruktive verblendet  
das Erhabene. 

 
  
Auch das wäre eigentlich noch kein großes Problem. Nun ist es aber so, dass es Personen 
gibt, die derartige Kunstwerke kaufen. Und jedes Kunstwerk, das man besitzt, liebt man in 
irgendeiner Weise und betrachtet man natürlich auch … relativ häufig. Dadurch ergibt sich 
eine Verschmelzung von Künstler, Artefakt und Rezipient. Wenn nun aber bei einem 
derartigen Kunstwerk eine eindeutige Destruktivität dominiert bei gleichzeitiger Absenz des 
Erhabenen, wenn es also kein großes Kunstwerk ist, sondern nur eine spektakuläre Show der 
Grenzüberschreitung, dann blockiert ein derartiges Kunstwerk beim Besitzer dessen 
Individuation und Besser-Werden. 
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Wir hatten gesagt, dass ein großartiges Kunstwerk, das das Erhabene repräsentiert oder … 
besser noch … evoziert, das Überbewusstsein öffnen kann, wodurch sich positive Effekte des 
Besser-Werdens im Organismus der Person entfalten können. Wenn nun aber das Erhabene 
nicht da ist, und wenn man dann trotzdem versucht, dieses Kunstwerk zu lieben und zu 
assimilieren, dann wird das Überbewusstsein dadurch extrem blockiert. (Ich sage in diesem 
Zusammenhang: "Es wird brutal beleidigt!") Dadurch wird das Besser-Werden des 
persönlichen Bewusstseins und auch das Besser-Werden des Ichs blockiert. Wenn man das 
alles zu einer Formel verdichten möchte, kann man es so beschreiben:   

Das Destruktive siegt über  
die Sehnsucht des Menschen nach dem  

geglückten Leben. 
 
  
Das klingt jetzt wie eine sehr harte Kritik an der aktuellen Kunst. Aber man sollte das nicht 
missverstehen. Deren Funktion als Abrissbirne und Erneuerer ist meiner Meinung nach sehr 
wichtig. Die Dekonstruktions-Strategie der klassischen Ästhetik hilft der Kultur in der Tat, 
sich immer wieder von Repressions-Mechanismen (die wie gesagt oft mit dem Schönen und 
dem Guten verbunden werden) zu trennen.  
 
  
Genauso wichtig ist natürlich auch die Überhöhungs-Strategie (High Glamour). Sie vermittelt 
der Kultur immer wieder das Prinzip der Hoffnung. Denn das Schöne besitzt einen direkten 
Draht zum Erhabenen. So kann zum Beispiel ein Kunstwerk von Jeff Koons, das meiner 
Meinung nach nicht in der Lage ist, das Schöne so zu gestalten, dass das Erhabene zur 
impliziten Mit-Repräsentanz wird, trotzdem wichtig sein, weil dadurch der Glaube an das 
Schöne als Vermittler des Heiligen und des Erhabenen immer wieder erneuert wird … und 
zwar öffentlich:   

Die Überhöhungs-Strategie  
pflegt die Hoffnung.    

Die Dekonstruktions-Strategie  
bereitet Veränderungen vor. 

 
  
Die Dekonstruktions-Strategie ist ebenso wie die Überhöhungs-Strategie ganz eindeutig auf 
die offizielle Kultur ausgerichtet und nicht auf den einzelnen Menschen. Es gibt aber auch 
eine andere Strategie, die man als Neo-Schamanismus bezeichnen könnte. Hier steht weder 
die Innovation noch das Schöne im Mittelpunkt, sondern das Magische. Der prototypische 
Künstler, der diese Richtung am intensivsten entwickelt und durchgesetzt hat, ist Joseph 
Beuys. Hier wird die Energie der Selbst-Zerstörung nicht umgewandelt in einen Schöpfungs-
Prozess im Hinblick auf Draw a Distinction. Hier wird aber auch kein Illusionismus erzeugt  
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und damit Sentimentalität bedient, sondern hier wird, wie Beuys es ausgedrückt hat, Kunst 
und Leben miteinander verbunden. Sein Credo:   

"Kunst ist Leben.  
Leben ist Kunst." 

 
 
Das Wichtige an dieser Kunst-Richtung, die nur von sehr wenigen Künstlern (u.a. Mario 
Merz) mitentwickelt worden ist, liegt darin, dass hier ein neuer Attraktor ins Spiel kommt, 
nämlich "Transformation". Damit ist die Strategie des Neo-Schamanismus auf die Selbst-
Übersteigung des Menschen ausgerichtet. Die anderen Strategien, Dekonstruktion und 
Überhöhung, haben keine direkte transformatorische Intention.  
 
 
Auf der anderen Seite sollte gesehen werden, dass der Schamanismus von Beuys keine 
Beziehung zur transversalen Ästhetik aufweist. Es handelt sich um eine bürgerliche Kunst, 
eingebunden in klassischer Ästhetik und vollständig integriert in die Prinzipien und 
Repräsentations-Formen des Kunst-Markts (von Museen bis zu Galerien). Es ist also trotz 
aller Magie ein konservativer Ansatz. 
 
 
Für Beuys (1921 – 1986) war Kunst nur dann sinnvoll, wenn sie sich mit dem Leben eines 
Menschen verbinden konnte. Eine Kunst, die sich selbst zum Inhalt und zum Eigen-Zweck 
macht, lehnte er ab. Seine Kunst hatte einen sehr anspruchsvollen Selbst-Auftrag. Sie sollte in 
jedem Menschen das Kreative erwecken. In jedem Menschen, so Beuys, existiere das 
Schöpferische. Deshalb sagte er immer wieder:   

"Jeder Mensch ist ein Künstler." 
 
 
Dieser "erweiterte Kunst-Begriff" (Beuys) war ein Schlachtruf. Viele haben ihn, wie D. 
Achenbach schreibt, "für einen verrückten Scharlatan" gehalten. Aber er hat für das System 
der Kunst sehr viel geleistet, weil er sie ein Stück weit aus dem Ghetto der Selbst-
Genüglichkeit herausgeführt hat. Unabhängig davon, ob nun wirklich jeder Mensch ein 
Künstler sein kann, stimmt doch die These, dass in jedem Menschen das Schöpferische und 
damit auch das Erhabene existent ist ... sozusagen als wartende Latenz. Und sicher ist es auch 
richtig, dass Kunst dazu beitragen kann, diese Latenz zu stimulieren und zu evozieren. Das ist 
das, was in der transversalen Ästhetik durch die Space-Machines versucht wird. Insofern ist 
Beuys, wenngleich er auch noch den klassischen Prinzipien der Ästhetik verpflichtet war, 
einer der Vorreiter für die transversale Ästhetik.  
 
  
Beuys konnte sein Konzept der erweiterten Kunst sehr gut öffentlich publik machen, weil es 
damals noch nicht üblich war, dass künstlerische Manifeste und künstlerische Konzepte in der  
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Öffentlichkeit breit diskutiert wurden. Es wurden sogar bestimmte Kunst-Performances life 
im ZDF übertragen. Heute ist das unvorstellbar. Heute findet das Thema Kunst nur noch sehr 
selten in dem Massenmedium Fernsehen statt. Im Prinzip hat sich die Kunst von der Masse 
verabschiedet.  
 
  
Nur ein interessiertes Bürgertum marschiert zu den Museen und inspiziert bei langen Galerie-
Nächten die Avantgarde der bildenden Kunst. Aber wie gesagt, zu Zeiten von Beuys gab es 
eine breite Öffentlichkeit ("die Nation"), die sich über Kunst aufregen konnte. So wurde 
Beuys, der mit dem massenmedialen Instrumentarium sehr gut spielen konnte, sehr schnell zu 
einer Mischung aus Guru und Schamane. Dazu kam, dass er sich auch als Grünen-
Mitbegründer und Polit-Aktivist sehr schnell in die politischen Ebenen hineinmanövrieren 
konnte.  
 
  
Aber alles das ist nicht so wichtig, was seine langfristige Wirkung betrifft. Entscheidend war, 
dass er darauf bestand, dass sich jeder Mensch selbst erlösen kann, und dass sich jeder 
Mensch über sich selbst hinausentwickeln kann. Ein typischer Satz dafür: "Ich fühle mich 
nicht als Erlöser. Aber ich möchte auf die Möglichkeit des Menschen aufmerksam machen, 
dass er sich jeweils selbst erlösen kann."  
 
  
Heute gibt es kaum noch Künstler, die so unabdingbar den Menschen in den Mittelpunkt ihrer 
Artefakte stellen. Aber die Wirkung von Beuys ist langfristig und heute noch vehement. Er 
hat, wie einer seiner wichtigsten Sammler van der Grinten sagt, "im Denken vieler Menschen 
und nicht nur in Museen Spuren hinterlassen. Das ist noch lange nicht ausgeschöpft." Der 
transformatorische Impuls von Beuys lebt weiter.  
 
  
Was ist daran gut? Was ist weniger brauchbar? Nun, richtig ist sicher der starke Bezug zum 
Menschen, insbesondere der Aspekt der Selbst-Überschreitung und der Selbst-Erlösung. Das 
ist eine Stufe, die sicher höher platziert ist als das, was Dekonstruktions-Strategie und die 
Überhöhungs-Strategie leisten können. Auf der anderen Seite hat sich Beuys extrem stark auf 
das Magische konzentriert. Er war auch immer dann am wirksamsten, wenn er magische 
Inszenierungen präsentieren konnte. Aber er bleibt immer, wie gesagt, sehr klassisch in seiner 
Ästhetik. Er arbeitet objekt-fixiert und abbildungs-orientiert. Zusätzlich arbeitet er sehr stark 
mit Verweisen und Symbolen, ja, er überhöht diese Symbole, um dadurch magische Erlebnis-
Räume herzustellen. Und auf dieser Basis vermittelt er dem Rezipienten Prä-Personalität und 
Prä-Rationalität, also Dimensionen, von denen wir historisch herkommen und die wir 
eigentlich überwunden haben. Anders gesagt: Sein magisches Momentum wurde aus dem 
Credo "Zurück" gespeist, wenngleich es auch ausgesprochen modern und intensiv progressiv 
inszeniert wurde.  
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Eine gute transformative Kunst blickt aber nicht zurück und vermittelt auch keine Schritte in 
diejenigen Vor-Formen von Geist und Personalität, die hinter uns liegen. Insofern ist der 
transformatorische Gehalt dieser neo-schamanischen Kunst zwar sehr intensiv, aber leider ist 
er nicht sehr brauchbar für die persönliche Evolution des Individuums, d.h. für die 
Herstellung einer glücklichen Zukunft.  

Es gibt keine echte Transformation  
die rückwärts verläuft. 

 
  
Viele Künstler haben Beuys irgendwie bewundert, konnten aber seinem Weg nicht folgen. 
Und zwar nicht nur wegen seiner Rückwärts-Konzeption, sondern hauptsächlich deshalb, weil 
er das Feld der Kultur verlassen hat zugunsten des Menschen. Dazu kommt, dass viele 
Künstler ganz grundsätzlich dagegen sind, Leben mit Kunst zu vermischen.  
 
  
Typisch dafür ist z.B. der Amerikaner Ad Reinhardt, den man zu den geheimnisvollsten 
Künstlern des 20. Jahrhunderts zählt. Er hat die berühmten Black Paintings gemalt, Gemälde 
die aus unterschiedlichen Schwarz-Feldern bestehen. Er selbst hat sie als "die letzten Bilder, 
die man irgendwie machen kann" definiert. Für Reinhard galt das, was Beuys gemacht hat, als 
großer Fehler. Seine Auffassung war, und da folgen ihm viele moderne Künstler, dass man 
das Leben der Menschen am besten fördern kann, indem man sich nicht konkret in das Leben 
der Menschen einmischt. In der extremen Form wird das zu L'art pour l'art (konstruktiv-
konkrete Malerei / Minimalismus). Auf jeden Fall führt es weg von den Abbild-Strategien, 
wie sie für die klassische Ästhetik bis heute noch zentral wichtig sind. 
 
  
Von dem Neo-Schamanismus zu den Space-Machines der transversalen Ästhetik ist es 
eigentlich nur ein kleiner Schritt. Beide Konzeptionen sind auf die Selbst-Übersteigung 
ausgerichtet. Bei dem Neo-Schamanismus à la Beuys wird dafür das Magische eingesetzt, bei 
Space-Machines das Erhabene in Form von Nagual-Resonanzen. Bei dem Beuys'schen 
Konzept wird jeder Mensch zum Künstler erklärt. Bei den Space-Machines gibt es eine Co-
Evolution zwischen dem Artefakt und dem Rezipienten. Beide verändern sich zu ihrem 
Vorteil, indem sie sich wechselseitig begegnen. Das Schaubild auf der nächsten Seite 
skizziert die unterschiedlichen Kunst-Strategien. 
 
  
Bei der Beuys'schen Konzeption des Neo-Schamanismus, bei der der Mensch im Mittelpunkt 
steht, wird das externe Gehirn, das man "Kultur" nennen kann, gleichermaßen benutzt wie das 
interne Gehirn des Menschen. Das ist der Vorteil dieses Konzepts, wobei der Nachteil wie 
gesagt darin besteht, dass die Magie das Bewusstsein in die Prä-Personalität und Prä-
Rationalität führt. Der Vorteil der anderen Kunst-Strategien, die das Schöne oder das Neue im  
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Fokus haben, liegt darin, dass durch sie die Rationalität gestärkt wird. Wie das folgende 
Schaubild zeigt, gibt es aber noch eine dritte Variante ... die Trans-Rationalität: 

 
 
 
Trans-Rationalität ist auf gar keinen Fall die Mischung zwischen der Prä-Rationalität (das 
Magische) und der Rationalität (das Neue / das Schöne). Nein, Trans-Rationalität sockelt auf 
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öffnen. Trans-Rationalität ist intensiv zukunfts-orientiert.  
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also die Mithilfe des Naguals bzw. der Schöpfung.  
 
  
Bei der Rationalität ist der Mensch weitestgehend der Schöpfer seiner Wirklichkeit und seiner 
Zukunft. Bei der Trans-Rationalität werden die Wege zur Zukunft gemeinsam hergestellt … 
kooperativ zwischen dem handelnden Menschen und der schöpferischen Zeit.  
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In diesem Zusammenhang kann man auch die unterschiedlichen Wirkungsfelder besser 
beschreiben. Bei der klassischen Ästhetik, die derzeit dominiert, läuft das Wirkungsfeld von 
der Kultur über den Menschen zum Bewusstsein. Bei der transversalen Ästhetik, die es 
meiner Meinung zusätzlich geben sollte, läuft die Entwicklungs-Kette anders herum. Man 
startet beim Bewusstsein und läuft dann über den Menschen zur Kultur. Insofern sind diese 
beiden Formen der Ästhetik nicht kontra-produktiv. Sie befinden sich auch nicht in einem 
Kampf oder in einem Substitutions-Prozess. Es findet also insofern auch kein Paradigmen-
Wechsel statt.  
 
  
Die klassische Ästhetik wird bleiben, weil das externe Bewusstsein (Kultur) immer wichtiger 
wird für die Selbst-Gestaltung unserer menschlichen Evolution. Die transversale Ästhetik 
könnte aber zusätzlich attraktiv werden, weil es der Mensch ist, der die Kultur erschafft. Es 
gibt keine Kultur ohne dass ein Mensch beteiligt wäre. Aber immer dann, wenn Menschen 
beteiligt sind, ist die Qualität des Bewusstseins eine entscheidende Variable. Je besser das 
Bewusstsein der handelnden Menschen, umso produktiver und zukunfts-affiner wird die 
Kultur.  
 
  
Insofern ist das individuelle Bewusstsein mindestens so wichtig wie die Kultur. Und da die 
Verbesserung des Bewusstseins ein singulärer und diskreter Prozess ist, während die 
Formung der Kultur ein öffentlicher und kollektiver Prozess ist, bedingen sich diese beiden 
Wirkungs-Felder wechselseitig. Jedes Feld hilft dem anderen, effizienter zu werden. Das 
Schaubild auf dieser Seite beschreibt diesen Zusammenhang.  
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in der in erster Linie mehr als eindeutige pornografische Handlungen vollzogen werden, dann 
wird das von den Kuratoren und Auktions-Häusern (z.B. Phillips de Pury) sehr positiv 
dargestellt. Ich habe zum Beispiel eine persönliche Einladung von Phillips de Pury gerade vor 
mir liegen, mit der Anrede "Liebe Kunden, liebe Freunde". Man sieht drei Fotos. Das eine 
zeigt das Bank House, so eine Art Schlaf-Hütte, grell rot angepinselt. Und man sieht, was sich 
darin abspielt, z.B. oraler und analer Sex. Es wird in dem Text darauf nicht eingegangen, 
sondern es heißt lediglich, dass man verschiedene Detail-Ansichten präsentiert, und dass 
dieses Objekt die Los-Nummer 221 hat, und dass sie zum Schätz-Preis von 1,5 bis 2 Mio. 
Dollar angeboten wird. Man möge kommen und mitsteigern.  
 
  
Anschließend wird dann umfassend dargestellt, welche Ansprechpartner es gibt … in London, 
in New York, Köln … und welche Kompetenzen die Ansprech-Personen haben, und zwar im 
Kontext der Avantgarde-Kunst. Die Pornografie selbst bleibt davon völlig unberührt. Man 
spricht über elitäre Kunst. Die Schock-Inhalte werden nicht thematisiert. Warum ist das so? 
Das Kunstwerk ist keine Pornografie mehr. Es ist geadelte und gesegnete Kunst … high end 
art.  
 
 
 
Wie gesagt, es ist die Widerspiegelung von kulturellen Realitäten und bestimmten Formen 
von Destruktion und Malaise. Das würden die Experten der Kunst niemals kritisch oder gar 
negativ interpretieren. Für sie ist alles museal und weihevoll, weil es Kunst ist. Jeder Inhalt ist 
salonfähig, solange es Kunst ist. Im Gegenteil. Als problematisch gilt das andere Konzept: 
Wenn man dem Menschen nicht die Malaise der Kultur zurückspiegelt, sondern ihre 
Potenzialität (also z.B. die wartende Latenz des Erhabenen und die Offerten des Heiligen), 
dann scheint das sofort verboten zu sein. Dann ist es keine Kunst mehr. Und die gleichen 
Experten würden es als Kitsch oder New Age ablehnen.  
 
  
Das ist Bill Viola, einem bekannten Video-Künstler passiert, der in der Guggenheim-
Dependance in Berlin seine große Video-Show zeigte. Hier sah man auf unterschiedlichen 
Leinwänden Szenen der Menschlichkeit und der Mitmenschlichkeit. Dadurch hat Viola 
versucht, die Idealität der Menschen so darzustellen, dass ihr Erlösungs-Potenzial sozusagen 
"unthematisch thematisiert" worden ist. Das Ergebnis: Es gab ein paar positive Kritiken. Aber 
die meisten Experten sprachen von einem esoterischen Fehl-Konzept und auch das Wort 
"Nicht-Kunst" wurde eingebracht.  
 
 
 
Man darf sich also in der aktuellen Kunst den Menschen nicht allzu sehr nähern (wie es z.B. 
Beuys getan hat), und schon gar nicht darf man dem Menschen das zeigen, was er als positive 
Potenz in sich trägt, um sich selbst zu übersteigen. Das ist so, weil die klassische Ästhetik  
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immer den Weg über die Kultur geht. Und die Evolution der Kultur kann nur durch 
Dekonstruktionen, Konfrontationen und Provokationen nach vorn gebracht werden. 
 
  
Weil das so ist und wohl auch nicht anders sein kann, könnte es wichtig sein, eine Art Kunst 
zu etablieren, die davon völlig frei ist … die sich ganz auf das Individuum und sein 
Bewusstsein, genauer gesagt auf sein Überbewusstsein konzentriert, und die sich bewusst frei 
macht von den kulturellen Ritualen und den gesellschaftlichen Verpflichtungen. Das wäre im 
Ansatz die transversale Ästhetik. 
 
  
Es könnte also eine Ausweitung des Wirkungs-Feldes geben. Letztlich handelt es sich dabei 
um eine Drehung um 180°. Dort, wo bisher die Kultur stand, steht nun das Bewusstsein. Und 
da, wo bisher das Bewusstsein stand, steht nun die Kultur. Natürlich sind derartige Drehungen 
und Ausweitungen immer mit-verursacht von neuen Technologien und großen kulturellen 
Evolutions-Sprüngen. Auch der Bereich der visuellen Ästhetik ist abhängig davon, wohin 
sich die kulturelle Evolution bewegt.  
 
  
Bei dem bisherigen Mainstream ist alles auf Kultur, Innovation und Originalität ausgerichtet. 
Bei der transversalen Konzeption gibt es eine signifikante Ausrichtung auf das Bewusstsein. 
Auch ein Großteil der neuen, digitalen Medien agiert als "Bewusstseins-Apparatur". Das wird 
sicher auch die Konzeptionen für die visuelle Ästhetik mittel- und langfristig verändern.  
 
  
Solange die visuelle Ästhetik vorrangig auf Kultur ausgerichtet war, konnten die Abbild-
Konzeption und die L'art-pour-l'art-Konzeption dominieren. Sie sind die Hauptvertreter der 
klassischen Ästhetik. Bei der Abbild-Konzeption bildet die Kunst die Welt ab. Bei der L'art-
pour-l'art-Konzeption bildet die Kunst sich selbst ab. Das Schaubild auf der nächsten Seite 
beschreibt diese Aspekte. 
  
 
Wenn sich der Fokus der Kunst verlagert, dann verändert sich auch die Methodik der 
Ästhetik. Es entsteht eine Kunst für die Evokation:  

Die Kunst erweckt das Erhabene in dem  
personalen Bewusstsein. 

 
  
Das ist die Basis für die transversale Ästhetik. Damit wird sichtbar, dass das Kriterium des 
Schönen gezwungen wird, sich ebenfalls neu zu codieren. Friedrich Schiller konnte noch 
schreiben:  
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"Das Schöne veredelt  
die Sinnlichkeit 
und versinnlicht  
die Vernunft." 

 
 
Das gilt in dieser stringenten 
Form sicher nicht mehr, wenn 
sich die visuelle Ästhetik 
vorrangig auf das Bewusstsein 
und damit auf das Gehirn 
bezieht. Das Schöne war immer 
eine Kategorie, die sich 
vorrangig in der L'art-pour-l'art-
Konzeption wohl fühlte. 
Letztlich gab es eine Drei-
Gliederung … von unten nach 
oben. Das Dekorative war 
sozusagen die Basis … die 
Minimal-Qualität. Darauf folgten 
das Schöne und ganz oben  
das Geistige. Die Künstler, die 
der L'art-pour-l'art-Konzeption 
folgten und zum Teil heute noch 
folgen, sehen sich in erster Linie 
als Gestalter und Vermittler des 
Geistigen durch das Schöne. Für 
sie ist das Schöne der 
Schlüsselfaktor zum Offenbaren 
des Geistigen.  
 
 
Bei den Künstlern, die der Abbild-Konzeption folgen, ist diese Verbindung zwischen dem 
Schönen und dem Geistigen nicht so wichtig. Hier dominieren seit ungefähr Mitte des letzten 
Jahrhunderts drei Cluster: Die wütenden Bilder, die in Richtung Provokation ausgerichtet 
sind. Die ungesehenen Bilder, die auf Originalität und Kreativität ausgerichtet sind. Und dann 
die heiligen oder erhabenen Bilder, die letztlich fast immer im Dekorativen oder im Kitsch 
landen ... sei es in religiöser oder in esoterischer Form. Das Schaubild auf der nächsten Seite 
skizziert diese Komponenten:  
 
 
Problematisch wird das Schöne dadurch, dass es im Kontext der L'art-pour-l'art-Konzeption 
sehr häufig zum Opfer der eigenen Ansprüche wurde. Nicht immer ist der Weg der Kunst,  
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sich selbst zum Inhalt zu 
machen, in der Lage, das 
Geistige oder das Erhabene zu 
vermitteln. Und das, was dann 
als das "rein Geistige" 
visualisiert wird, ist oft zu 
schwach, um die Dynamik des 
Übersteigens zu initiieren. Alles 
das, was auf das Erhabene 
abzielt, ist nur erfahrbar 
innerhalb einer Dynamik, die 
sich selbst übersteigen kann. 
Anders gesagt:   

Wenn das Übersteigen fehlt,  
verschwindet das Erhabene. 

 
  
Im Grunde haben wir hier das 
Problem, das alle abstrakten 
Kunstwerke in sich tragen. Das 
rein Geistige dieser Kunst vermag nur in seltenen Fällen das Erhabene zu vermitteln. Ebenso 
vermag das rein Geistige auch die Dynamik des Übersteigens nicht zu erwecken. Wenn aber 
beides fehlt, entgleitet das Artefakt leicht zur Dekoration. Es wird dann zurückgeworfen auf 
das Nur-Schöne.  
 
  
Wenn man etwas plakativ zusammenfassen will, kann man folgendes sagen: Letztlich ist auch 
die L'art-pour-l'art-Konzeption eine Abbild-Konzeption. Sie bildet sich selbst ab. Also basiert 
die klassische Ästhetik überwiegend auf den Kriterien der Abbild-Konzeption. Aufgrund der 
kulturellen Evolution werden wohl alle Formen der Abbild-Kunst ihre absolute Dominanz 
verlieren. Es werden sich parallel dazu andere Konzeptionen etablieren und durchsetzen, u.a. 
neue Formen der Evokations-Kunst.  
 
  
Wenn man nun das Abbild gegen die Evokation stellt, wird sichtbar, warum die Evokations-
Strategie in Zukunft einen gewissen Stellenwert erobern wird. Alles, was Abbild ist, ist Teil 
des personalen Zeitpfeils. Das Gehirn eines Menschen kann ein Abbild nicht decodieren 
(wahrnehmen und genießen) ohne die Mit-Repräsentanz des Zeitpfeils. Somit ist jede Abbild-
Konzeption per se gekoppelt an das Standard-Jetzt eines Menschen. Nur das, was als 
aktualisierte Augenblicklichkeit "da" ist, kann das Abbild in sich aufnehmen und zum 
Angebot machen.  
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Die klassische Ästhetik ist damit eindeutig auf das Jetzt des Seins fokussiert. Sie hat nur 
wenig Relevanz und Öffnungs-Kraft im Hinblick auf das Jetzt des Werdens. Abbilder 
benötigen zusätzlich, weil sie das Ergebnis von Objektivierungs-Prozessen sind, permanent 
die Mitarbeit des Gedächtnisses. Es gibt also im Grunde keine Abbild-Konzeption ohne 
verarbeitete Gedächtnis-Inhalte. Gedächtnis ist aber Vergangenheit. Selbst dann, wenn aus 
dieser Vergangenheit Erwartungen "nach vorn" konstruiert werden ... selbst dann ist es die 
Verarbeitung des vergangenen Seins im Jetzt des Seins. Das ist der Bezugs-Rahmen, an den 
alle Abbild-Konzeptionen gekoppelt sind. 
 
  
Wenn nun aber unsere Gesellschaft nicht nur immer globaler, komplexer und kinetischer 
wird, sondern zugleich auch immer eigen-schöpferischer … wenn also die Zahl der 
Veränderungen und Anpassungen pro Zeit-Einheit immer höher wird, verlagern sich die 
kulturellen Strategien immer mehr vom Jetzt des Seins zum Jetzt des Werdens. Die klassische 
Ästhetik als Repräsentant des Jetzt des Seins kann diese Verlagerung nur sehr begrenzt 
mitgehen. 
   
Die transversale Ästhetik ist da anders. Sie ist dezidiert auf das Jetzt des Werdens 
ausgerichtet. Sie kann im Grunde nur funktionieren, wenn es einer Person gelingt, das eigene  
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Standard-Jetzt zumindest kurzzeitig zu öffnen, und zwar in die Richtung des absoluten Jetzt. 
Dieses Öffnen geschieht nur dann, wenn sich das Erhabene in dem Bewusstsein zum 
Erscheinen führt, wodurch sich das Standard-Jetzt zum absoluten Jetzt verschiebt. Das 
Schaubild auf der Seite zuvor versucht diesen Aspekt zu beschreiben.  
 
 
Je transformativer und schöpferischer Kulturen werden, umso konsequenter versuchen sie, in 
Kontakt zu kommen mit der schöpferischen Zeit. Letztlich läuft diese Entwicklung in die 
Richtung einer Co-Evolution: Die schöpferische Zeit (Nagual) und das menschliche Ingenium 
(Kultur) versuchen gemeinsam diejenigen Innovationen und Durchbrüche zu entwickeln, die 
das nächste Besser-Werden in sich tragen. Deshalb gibt es die Verlagerung vom Sein zum 
Werden. Und deshalb werden Evokations-Konzepte in Zukunft wichtiger werden.  
 
  
Durch die Verlagerung der kulturellen Inhalte vom Jetzt des Seins (Tonal) zum Jetzt des 
Werdens (Nagual) wird es zu einer Neu-Bewertung von kulturellen Strategien und der 
ästhetischen Zielsetzungen kommen. Das Provokante wird sich ebenso wie alles das, was als 
Originalität angeboten wird, immer deutlicher in die digitalen Netze verlagern. Die 
produktive Edge der kulturellen Selbst-Reflexion wird sich in den Netzen der Nicht-
Öffentlichkeit entfalten, weil sich dort das Werden als kollektivierte Spontaneität besser 
entwickeln und durchsetzen kann.  
 
  
Je stärker sich das Werden digitalisiert, umso "konservativer" und damit auch geistig "älter" 
werden die Strategien der klassischen Ästhetik. Das Originelle und das Provokante der Kunst 
(wir wollen an dieser Stelle den Kitsch ausklammern) werden immer unfähiger, sich in die 
Selbst-Organisation des aktuellen kulturellen Werdens zu integrieren:  

Den Strategien der Kunst fehlt der Zugang  
zur digitalen Spontaneität. 

 
  
Natürlich sind provozierende Kunstwerke (z.B. die mit Sperma bespritzte Titelseite einer 
Zeitschrift) immer noch provokant, aber sie vermitteln nicht mehr das aktuelle Werden. Sie 
versuchen zu schockieren. Aber das, was dann stattfindet, ist weitestgehend entkoppelt von 
demjenigen Jetzt des Werdens, das für die Evolution signifikant ist. Es hat lediglich einen 
Sensations-Charakter, der im Feld von Amüsement und Unterhaltung platziert ist. Das heißt, 
hier werden keine Impulse mehr produziert, die wirklich relevant sind.  
 
  
Das Neue ist im Prinzip doppelseitig codiert. Das Neue kann als Originalität und Provokation 
in die Dimension des Tonals hineinwirken. Das Neue kann aber auch als Impuls der  
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Individuation (persönliches Wachstum) und in Verbindung mit der höchsten Form des 
Schönen (dem Erhabenen) an das Jetzt des Werdens und damit an das Nagual gekoppelt 
werden. Das folgende Schaubild beschreibt diesen Gedanken: 

 
  
Wir sehen, dass das Jetzt des Werdens, wenn es an eigenständige ästhetische Strategien 
gekoppelt werden soll, die Faktoren von Evokation und Individuation forcieren wird. Das 
Schöne bleibt davon quasi unberührt, denn es kann das Schöne sowohl im Jetzt des Seins wie 
auch im Jetzt des Werdens geben. Was sich verändern wird, so meine Prognose, ist folgendes: 
Die klassische Ästhetik wird im Kontext der kulturellen Umbrüche, die uns zur digitalen 
Spontaneität führen, immer "stumpfer" werden, wenn es darum geht, starke Evolutions-
Impulse zu produzieren.  
 
  
Natürlich gibt es im Moment nur wenige tastende Versuche, eine Ästhetik auszuarbeiten, die 
diese neue Entwicklung der Kultur zu berücksichtigen versucht. Diese Entwicklung lässt sich 
wie folgt beschreiben:  
• Wenn sich die Edge der Evolution immer deutlicher in die digitalen Netze verlagert, 

und wenn sich das Neue des gesellschaftlichen Geistes mehr und mehr als digitale 
Spontaneität organisiert, macht eine Kunst wenig Sinn, deren Provokationen und 
Distinktionen immer deutlicher in das Feld der Unterhaltung abrutschen. 
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Unterhaltung ist evolutionär wenig relevant, unabhängig davon, ob sie als elitäre 
Kunst auftritt oder als seichte Soap Opera im TV. 

 
• Wenn die Gesellschaft ihre öffentlichen Diskurse und insbesondere ihre kreativen 

Experimente immer deutlicher in die digitalen Netze verlagert, läuft die klassische 
Ästhetik Gefahr, als visuelle Nostalgie gedeutet und konsumiert zu werden. Ein 
museales Framing könnte entstehen, so wie das schon seit vielen Jahrzehnten mit der 
klassischen Musik passiert ist. 

 
Man weiß, dass es wertvoll ist, aber man reserviert es nur noch für die wenigen 
Stunden einer ambitionierten Erbauung … so wie man Weihnachten in die Kirche 
geht oder den echten Champagner nur zu Silvester trinkt. 

 
  
Aus dieser Sicht lässt sich vorsichtig folgendes prognostizieren: Wenn die Kunst eine 
neuartige und evolutionäre Relevanz entwickeln will, wird sie vermutlich ihr derzeitiges 
Strickmuster überwinden müssen, um sich denjenigen Konzepten der Evokation zuzuwenden, 
die direkt auf die Ich-Verbesserung ausgerichtet sind, inklusive 
 

Mood-Enhancement und 
Neuro-Enhancement. 

 
  
Eines kann man heute schon relativ deutlich sagen: Wenn eine Gesellschaft versucht, eigen-
schöpferischer zu werden (= bessere Inclusive Fitness), muss sie lernen, mit dem Jetzt der 
Schöpfung effizienter und häufiger zu kooperieren. Und das kann nur geschehen im Jetzt des 
Werdens.  
 
  
Hierfür ist es erforderlich, dass der Mind in der Lage ist, sich in seinem eigenen Zeitpfeil ein 
Stück weit von dem Standard-Jetzt abzukoppeln, weil das sozusagen in die falsche Richtung 
schaut … in die Richtung des Gedächtnisses. Und wenn es um dieses Abkoppeln geht, ist das 
Erhabene von ungeheurer Bedeutung, weil in dem Erhabenen die beiden wichtigsten Faktoren 
des Werdens existent sind, nämlich Ordnung und Energie. Jede Konzeption von Kunst, die 
Individuation und Transformation vereinen und zugleich optimieren will, wird sich auf 
Ordnung und Energie fokussieren müssen. 
 
  
Die Ordnung gibt die Richtung des Werdens vor. Die Energie gibt die Intensität des Werdens 
vor. Wenn Ordnung und Energie zusammenspielen, wird der Code des Besser-Werdens 
geboren. Im Grunde geht es um das Zusammenspiel von Ordnung und Richtung auf der einen 
Seite mit Energie und Intensität auf der anderen Seite. Wenn man das in die Dimension der  
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Noeterik überträgt, werden zwei Foki sichtbar: Ordnung und Richtung zielen auf Soul und 
werden instrumentalisiert durch das Mystische. Energie und Intensität zielen auf den Fokus von 
Leib und werden instrumentalisiert durch Konfluenzen (Überschuss-Energien). Das folgende 
Schaubild beschreibt diese Zusammenhänge: 
 
  
Will man einer Person helfen, sich und ihr 
aktuell gelebtes Leben besser an das Jetzt 
des Werdens zu koppeln, wird man  
sowohl das Mystische instrumentalisieren 
müssen wie auch die Überschuss-Energie 
(Konfluenzen). Ganz generell gesagt 
können die erwähnten unterschiedlichen 
Arten von Ästhetik das gesamte Spektrum 
abdecken. Es gibt eine Ästhetik des Leibes 
ebenso wie es eine Ästhetik für Soul gibt. 
Für die visuelle Dimension der Ästhetik, 
die wir hier gerade diskutieren, ist Soul 
entscheidend … das Mystische.  
 
  
Man kann mit den Instrumenten der 
visuellen Ästhetik die Überschuss-Energie 
nur sehr begrenzt erwecken oder steigern. 
Relativ einfache Atem-Rituale können das 
sehr viel besser. Bilder und Artefakte 
versagen hier sehr häufig. Allerdings kann 
man z.B. Space-Machines, die ja visuelle 
Artefakte sind, an bestimmte Atem-Rituale 
koppeln, um dadurch die Dimension von 
Soul mit der Dimension des Leibes zu 
verbinden. Auf dieser Basis kann sich das 
Mystische mit den Konfluenzen vereinen 
und wechselseitig hochschaukeln.  
 
  
Warum ist nun das Mystische für die visuellen Strategien der Ästhetik wichtig? Je mehr eine 
Person das Mystische in sich aufnimmt und damit auch im Bewusstsein zu einer kraftvollen 
Resonanz werden lässt, umso signifikanter wird im Organismus die Richtung des Werdens 
präsent. Wenn man nun die Dynamik der Selbst-Übersteigung positiv ins Spiel bringen 
möchte … was wie gesagt für alle Aspekte des persönlichen Wachstums wichtig ist …, dann 
gilt es, eine ganz einfache noeterische Regel zu berücksichtigen: 
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Erst wenn die Richtung feststeht, 
beginnt die Selbst-Übersteigung  

zu funktionieren. 
 
  
Um es noch deutlicher zu machen. Man kann die Intensität eigentlich zu jedem Zeitpunkt 
aktivieren. Dazu braucht man Leib und Konfluenzen im Sinne von Überschuss-Energien. Wie 
gesagt, gelingt das durch relativ einfache Atem-Rituale. Die Intensität ist also kein großes 
Problem. In unserem Organismus gibt es viele natürliche Ressourcen, die in der Lage sind, 
die Intensität des Werdens an das aktuell gelebte Leben zu koppeln.  
 
  
Aber es geht hier um mehr: Wenn man diese Intensität ganz spezifisch an die Selbst-
Übersteigung koppeln möchte, dann funktionieren die allermeisten Techniken nicht mehr 
(z.B. Atem-Rituale). Man kann also mit derartigen Ritualen immer nur ein bestimmtes Niveau 
von Energie erzeugen, aber man kann nicht erwarten, dass diese gesteigerte Energie von sich 
aus den Prozess der Selbst-Übersteigung organisiert:  

Wenn die Mystik fehlt,  
gibt es keine Transformation. 

 
  
Aus dieser Sicht wird vielleicht 
verständlich, warum die Richtung (Mystik / 
Ordnung) der Intensität (Konfluenz / 
Energie) vorangeht. Wenn die Richtung 
nicht im Organismus verankert ist, gibt es 
keine Möglichkeit zur Co-Evolution. 
Deshalb ist die Erzeugung der kleinen 
Mystik im Bewusstsein ein wichtiges 
Element der transversalen Ästhetik.  
Deshalb sind die Space-Machines vorrangig 
auf die Selbst-Offenbarung der Mystik 
ausgerichtet. Das nebenstehende Schaubild 
beschreibt dieses Prinzip:  
 
 
In der Dimension des Mystischen ist ein 
Faktor von besonderer Wichtigkeit, nämlich 
die individuelle Deutung im Kontext der 
Makellosigkeit. Man kann zum Beispiel durch Atem-Rituale sehr intensive Energien in 
seinem Leib erwecken. Man kann das beobachten indem man subjektiv "dabei" ist. Und man  
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kann auch emotionale oder kognitive Deutungen vollziehen. Aber diese Art von Deutung ist 
hier nicht gemeint. Was benötigt wird, ist eine Deutung, die zwar individuell (personal) ist, 
die aber letztlich die Intention des Naguals repräsentiert. Es ist also eine Deutung, die 
sozusagen von der anderen Seite kommt ... von außen.  
 
   
Es gibt z.B. Personen, die durch Atem-Übungen in ganz bestimmte euphorische Zustände 
kommen. Oft verbinden sie das mit ihren eigenen frühkindlichen Erfahrungen. Manche 
beginnen zu weinen, weil sie sich dadurch zu früheren Verletzungen hingeführt fühlen. 
Manche beginnen, vor Glückseligkeit zu tanzen, usw. Das alles mag richtig und gut sein, aber 
das Nagual … und da folge ich einer Formulierung von Carlos Castaneda / Don Juan … ist 
"absolut a-personal".  
 
   
Das Jetzt des Werdens ist das Angebot des Naguals, mit uns zu kooperieren. Das Nagual 
nimmt innerhalb dieser Kooperation keine Rücksicht auf aktuelle emotionale 
Befindlichkeiten, Wehleidigkeiten, Erinnerungen und Illusionen. Es sucht einen 
Kooperations-Partner für das nächste Werden in der Hoffnung, dass dadurch in der Welt ein 
kleinwenig Besser-Werden geboren werden kann. Dieses Besser-Werden bezieht sich immer 
auf alle Menschen (Menschheit). Es kann zwar durch eine einzelne Person geboren werden, 
aber es trägt immer den Impetus "an alle" in sich. Anders gesagt:    

Das Nagual ist weder Therapie noch  
ein System für Tröstungen. 

 
  
Wenn man diesen Wesenszug des Naguals erkannt hat, begreift man, warum es so wichtig ist, 
mit einem Höchstmaß an Makellosigkeit in die Kooperation einzutreten … wie Don Juan zu 
sagen pflegte: "mit sauberen Händen". Alle individuellen Deutungen, die an Sehnsüchte, 
Defizite und Affekte gekoppelt sind, sind deshalb falsch. Sie blockieren die beabsichtigte 
Kooperation. Es geht also um individuelle Deutungen ... aber sie sollten frei sein von 
individuellen Defiziten. Wie kann man eine derartige Deutung hinbekommen? Die Antwort 
ist relativ einfach:  

Eine transversale Ästhetik verursacht  
diejenige Deutung, die weitestgehend  

frei ist von personalen Defiziten.   
Die Freiheit von Defiziten ist Makellosigkeit.   
Also wird eine transversale Kunst versuchen,  

Emotion zu ersetzen durch Makellosigkeit. 
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Es geht um das Konzept einer befreiten Evokation. Meiner Meinung nach ist dieses Konzept 
im Zen-Buddhismus sehr intensiv zum Einsatz gekommen. (Typisch dafür: "Triffst Du 
Buddha, töte ihn.") Aber im Zen dominieren Rituale der systematischen Entleerung 
(Ausblendung / Meditation). Die visuellen Strategien sind hier weniger wichtig. 
 
  
In der muslimischen Kunst-Tradition gibt oder gab es prononcierte Ansätze für eine befreite 
Evokation auf Basis der visuellen Wahrnehmung. Das zentrale Instrument bezieht sich auf   

serielle Symmetrien. 
 
 
Man findet sie in beeindruckender Qualität (z.B. als Fliesen-Muster) in vielen Moscheen.  
 
  
Dieses mental-neuronale Instrument funktioniert ausgezeichnet. Wenn man sich in einem 
solchen Raum befindet und "es" zulässt, beginnt man zu schweben (ähnlich wie bei den 
faszinierenden Mustern der Teppiche). Dieses Schweben geschieht, weil das persönliche Jetzt 
des Seins überschwemmt wird von denjenigen ewigen Harmonien, die von den seriellen 
Symmetrien evoziert werden: 
 

Serielle (geordnete) Wiederholungen  
führen den Mind zum Re-Entry seiner selbst  

… zum inneren Frieden. 
 
  
Übrigens: Dieses System funktioniert wie eine der elektronischen Brain-Machines, die in den 
80er Jahren populär waren. 
 
  
Der Nachteil dieser Evokations-Ästhetik liegt darin, dass sie den Mind für den Ur-Grund des 
Seins öffnet ... also nicht für das ewige Werden. Aber gerade dieser zukunftsgerichtete Fokus 
wird jetzt so dringend gebraucht. Deshalb versucht die transversale Ästhetik einen anderen 
Weg zu gehen. Sie arbeitet mit   

kontingenter Fraktalität. 
 
  
An die Stelle der seriellen Wiederholungen des Gleichen (= ewige Harmonien) tritt nun die 
Visualität einer gefrorenen Zeit (= Jetzigkeit), die sich zugleich als Brechung zeigt:  

Jede Brechung öffnet den Mind  
zum Unbekannten. 
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Kontingente (also unerwartbare) Brechungen  
führen den Mind zur Herkunft unserer Zukünfte  

… zur Quelle aller Unterschiede. 
 
 
Das nebenstehende Schaubild beschreibt 
die zwei Arten der befreiten Evokation: 
 
  
Soweit die Aspekte von Deutung und 
Makellosigkeit im Kontext der Evokation. 
Kommen wir nun zum Aspekt der 
Resonanz-Prägung. Hier lässt sich 
folgendes sagen: Resonanz-Prägung 
vollzieht sich im menschlichen Organismus, 
und zwar im Gesamt-Organismus … also 
niemals nur im Bewusstsein. Die meisten 
künstlerischen Konzepte sind aber viel zu 
einseitig auf den Mind ausgerichtet. Man 
glaubt in diesem Sinne zu stark an die 
Geistigkeit des Menschen und 
vernachlässigt sehr häufig die Dimensionen von Körper, Leib und Soul. Und außerdem gibt 
es auch die Funktions-Einheit des Gesamt-Organismus.  
 
  
Erst wenn alle Aspekte des Organismus aktiviert werden, entsteht ein Meta-Effekt und 
dadurch auch der Zugang zum Überbewusstsein. Und erst dann, wenn diese differenten 
Bereiche aktiviert worden sind, kann das zu einer täglichen Selbstverständlichkeit werden, 
was ich hier als Co-Evolution beschrieben habe. Das bedeutet folgendes:  
• Eine Kunst, die positiv und transformatorisch auf die Individuation einwirken will, braucht 

mehr als nur "Mind Food" (Intellekt / Affekt-Logik). 
 
• Eine Kunst, die dem aktuell gelebten Leben helfen will, den Weg zum geglückten Leben 

zu finden, braucht eine Mystik, die im Gesamt-Organismus wirken darf und kann. 
 
• Dazu ist eine Ästhetik erforderlich, die zwei Dimensionen funktional vereinen kann:  
− sinnliche Vermittlung  
− Resonanz-Prägung  

 
  
Das folgende Schaubild skizziert einige dieser Aspekte: 

  
DIE 2 ARTEN DER BEFREITEN 

EVOKATION 
 
 

 
Muslimische Kunst 

 
Die serielle Symmetrie 

evoziert die 
ewigen Harmonien 

des Seins.*) 
 

Transversale Ästhetik 
 

Die kontingente Fraktalität 
evoziert das 

Jetzt des ewigen Werdens. 
 

 
 
   *) den Ur-Grund 
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Spätestens seit Marcel Duchamp hat Kunst die Ästhetik immer konsequenter von Sinnlichkeit 
und Resonanz abgetrennt. Sie hat die Ästhetik intellektualisiert, wodurch sich eine deutliche 
Einengung durchgesetzt hat, und zwar bezogen auf den Überraschungs-Wert:  

Die Pflicht zur Originalität ist eine 
Kopf-Geburt. 

 
  
Parallel dazu hat sich auch eine Verlagerung der Ästhetik auf die Meta-Ebene der 
Interpretation ergeben. 

  
ÄSTHETIK UND MYSTIK 

 
 
 

Das Mystische 
entfaltet sich in der 

Ästhetik. 
 

  
 

Deutung benötigt Vermittlung. 
 
 

Ästhetik ist der Kanal der Vermittlung. 
  

  
Die 

Sinnes- 
Organe 

 
 

 
transversal-visuelle Ästhetik 
 
akustische Ästhetik 
 
verbale Ästhetik 
 
olfaktorische Ästhetik 
 
haptische Ästhetik 
 

 
 

Resonanz-Prägung vollzieht sich  
im menschlichen Organismus 

 
 
 

 
Ästhetik  
für das 

Überbewusstsein  
 

 
 

Ästhetik 
für  

Soul 
 

 
 

Ästhetik  
für den  

Leib 
 

 
 

Das Mystische  
entsteht durch die  

individuelle und zugleich  
befreite Deutung 

einer  
Nagual-Resonanz. 

 
 
 
 

Mystik 
ist die Prägung 

des Heiligen 
im personalen 
Bewusstsein. 

 
 

Das Ergebnis 
dieser Prägung 

ist das 
Erhabene.  

 
 

Das Erhabene 
 

 
  

Ästhetik 
für Mind 

 

 
Ästhetik 

für Körper 
  

 

 
 

Ästhetik  
für den 

Gesamt-
Organismus  

 

 

A 

B 
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Als Marcel Duchamp die Kühnheit besaß, ein normales Pissoir ("ready made") als Kunstwerk 
in den Kunstbetrieb einzuschleusen, und als es ihm tatsächlich gelang, dieses Massen-Fabrik-
Objekt als "echte und wertvolle Kunst" in der Gemeinschaft der Kunstgläubigen 
durchzusetzen … spätestens ab da verließen Kunst und Ästhetik die Ebene des Erhabenen als 
Mit-Thema. 
 
  
Das Pissoir von Duchamp präsentiert in keiner Weise mehr eine Ahnung vom geistigen 
Hintergrund der Kunst oder eine Sehnsucht nach dem Kontakt mit dem Schöpferischen. Das 
Erhabene starb in den Niederungen des Pissoirs. 
 
  
Stattdessen öffnete sich das Ästhetik-Konzept der Kunst nun vehement der Meta-Ebene der 
Diskurse und Deutungen. Die Kunstwerke bekamen ihre Ästhetik nun "von oben" geliefert 
(d.h. von den Kritikern und Experten) und zugleich nachträglich, sozusagen im "two-step-
flow of art". Die offizielle ästhetische Wirkung vollzog sich in der zweiten Stufe und sie war 
neu: 

Die Kunst wurde zum Selbst-Reflektor 
ihrer selbst. 

 
  
Die Konsequenz von L'art pour l'art doppelte sich auf der nachgelagerten Deutungs-Ebene 
oder anders gesagt:  

Die intellektuellen Deutungen spielen  
das Spiel von L'art pour l'art. 

 
  
So entstand Kunst als Mind Food. Die Bilder, Objekte und Installationen sehen allesamt noch 
visuell-sinnlich aus, aber ihre Seele besteht sehr häufig nur noch aus den Konzepten der 
Künstler und den echohaften Deutungen auf der Meta-Ebene:   

Die Deutungen ersetzen  
das Erhabene. 

 
  
Das alles ist sicher für die "strukturelle Kopplung" (Humberto R. Maturana) der Kunst an die 
Eigen-Dynamiken der Kultur von großer Wichtigkeit gewesen. Die Theorie der Autopoiese 
(siehe z.B. Niklas Luhmann "Die Kunst der Gesellschaft", Frankfurt 1997) sagt ausdrücklich, 
dass der Fluss der permanenten Selbst-Herstellung eines Systems (und Luhmann fasst Kunst 
als ein evolutives System auf) zwingend Verletzungen und Störungen von außen benötigt 
ebenso ein fruchtbares Spektrum von Bezügen und Interaktionen. Insofern ist die enge  
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Verzahnung von Kunst und Gesellschaft sicher für beide Seiten von Vorteil. Das Problem 
liegt lediglich darin, dass sich innerhalb dieser Kopplungs-Dynamik die Ästhetik mehr und 
mehr in das riesige Feld der Beliebigkeit hineinentwickelt hat. Anything goes: 
 

Der Eigen-Wert des Ästhetischen 
hat sich aufgelöst. 

 
  
Auch das mag – langfristig betrachtet – eine sinnvolle evolutive Drift bedeuten (so wie z.B. 
die viel früher vollzogene Trennung des Schönen vom Guten und Wahren). Es könnte eine 
wertvolle Befreiung sein, sozusagen die Herstellung von tabula rasa. Man hätte dann erst 
durch diese Beliebigkeit die Chance, eine Ästhetik zu entwickeln, die in der Lage ist, auf drei 
neue (transversale) Realitäten konstruktiv-fördernd zu reagieren:  
1. Das Erregungs-Gehirn setzt sich weltweit durch (u.a. durch die digitale Kultur). Die 

Konstruktion von subjektiven Wirklichkeiten benötigt immer deutlicher Vor-Formen von 
Trance im Kontext einer gewollten De-Strukturierung der Welt:  

Immer ist zu viel Welt  
zum gleichen Zeitpunkt anwesend. 

 
Die Klarheit des aktuellen Seins  

entsteht in einem fraktalen Tanz. 
 
2. Die Realität der Multi-Kommunikation erzeugt ein Abbild von Welt, das sich immer 

prägnanter in der Gleichzeitigkeit von Widersprüchen spiegelt, wobei diese Antinomien 
und Paradoxa das Reale mehr und mehr in ein Schweben verwandeln:  

Die Gegenwart wird zum Kaleidoskop  
von kreativen Überraschungen. 

 
Die Kalkulierbarkeit der Welt weicht  

der Lust von Erfindung (Als-ob)  
und Spiel (mentale Experimente). 

 
3. Die Festigkeit des Selbst (also das, was man als sein "Ich" erlebt) löst sich auf. Das Ich 

verwandelt sich in virtuelle Selbste, wodurch die Person allmählich einen freien Blick auf 
das Heilige des eigentlichen Ichs bekommt. Die Identität wird zugleich "flüssig" im 
Sozialen und "heilig" im Kern der Selbst-Reflexion. Das bedeutet:   

Es entsteht ein neuartiger Bedarf  
an dem Einfließen des Ewigen  

in das Ich. 
 

Zeit-Erlebnis und Individualität  
laufen aufeinander zu. 
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Wenn die Epoche kommen sollte, in der sich Kunst und Ästhetik dem Gehirn zuwenden ... 
wenn es also eine strukturelle Kopplung zwischen den Noch-Nicht-Wirklichkeiten des 
Bewusstseins und den Kunstwerken geben sollte ..., dann wäre es wichtig, dass das 
kommende Konzept der Ästhetik auf diese drei Entwicklungen antworten könnte. 
 
  
Die Zuwendung der Kunst zu sich selbst und die Etablierung der Deutungs-Meta-Ebene als 
"Kunst über Kunst" könnten hilfreich sein für die Begegnung der modernen Ästhetik mit den 
soeben skizzierten drei Entwicklungen. Ebenso hat die Fixierung der Kunst auf Kultur und 
deren Evolution auch viele Kompetenzen entwickelt. 
 
  
Insgesamt könnte man sagen, dass die Kunst jetzt genug "Muskel-Kraft" hat, um sich selbst 
nach vorn zu schubsen. Sie hat auch genug Cleverness trainiert. Sie versteht sich zu Recht als 
Agent des Wandels" und sollte deshalb in der Lage sein, jetzt auch ihre eigene Evolution 
mutig und intelligent zu wagen und zu beginnen.  
 
  
Wie könnte diese selbst-initiierte Evolution aussehen? Bei der Beantwortung dieser Frage 
beziehe ich mich auf Antonio Damasio, der in seinem Buch "Selbst ist der Mensch" 
(München, 2011) einen Abriss über die Entstehung des Ichs und des Bewusstseins präsentiert. 
In diesem Zusammenhang konstatiert er, dass "hinter der Entstehung der Künste die gleichen 
homöostatischen Impulse stecken, die auch die Entwicklung der Mythen und Religionen 
vorantrieb". 
 
  
Damasio skizziert in diesem 
Zusammenhang einige Etappen in der 
Entwicklung der Künste und betont, dass 
Kunst, Kultur und Gehirn in einer 
permanenten Co-Evolution aktiv gewesen 
waren. Ich will versuchen, in meinen 
Worten die jeweiligen Kooperations-
Schwerpunkte zu benennen (wobei ich mich 
vorrangig auf die visuelle Kunst beziehen 
möchte). Das ergibt folgende Übersicht 
über die Kopplungs-Foki: 
 
 
 
Kunst hat aus dieser Sicht immer auf die Gesellschaft reagiert. Ebenso hat Kunst 
kontinuierlich auf die jeweiligen Strukturen und Bewusstseins-Ströme eingewirkt.  

  
DIE KOPPLUNGS-FOKI  

DER KUNST 
 
  
− Religion 

 
− Macht-Clans  

Fürsten 
 
− Kultur 

 
− Gesellschaft / Politik 

  

  
 
 
 
 
  

heute 
 

  
− Das Ich / Brain / Bewusstsein  

das gelebte Leben / 
Enhancement 

  

  
 

morgen? 
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Aus dieser Sicht … und dabei die weiter oben erläuterten 3 Entwicklungen einbeziehend … 
könnte ein   

Wechsel des  
Bezugs-Fokusses  

schon bald beginnen: von 
Kultur, Gesellschaft und Politik 
zum Ich und zu Brain und zum 
gelebten Leben:  

Enhancement als neue 
Ästhetik der Lebens-Hilfe. 

 
 
Damasio lässt für die Kunst 4 Evolutions-Etappen anklingen. Ich beschreibe sie hier wieder in 
meinen Worten (siehe das obige Schaubild).  
 
 
Von der Magie zur noeterischen 
Mystik. Von "Kunst als Trost" 
zur Kunst als "Agent der Co-
Evolution". Das würde in der 4. 
Etappe bedeuten, dass sich 
folgende neue Komponente 
entfalten könnte:  

Ästhetik könnte dem Selbst 
helfen,  

sich selbst zu übersteigen. 
 
  
Kunst als Evolutions-Training. 
Ästhetik als Fitness-Plattform 
für die Kooperation des Mind 
mit der schöpferischen Zeit. Aus 
der Sicht von Damasio könnte 
man 4 evolutionäre Etappen der 
Kunst beschreiben (siehe das 
nebenstehende Schaubild). 
 
 
 
Damasio beschreibt die Künste 
als "eines der bemerkenswertesten  

  
DIE 4 ETAPPEN IN STICHWORTEN 

 
 

1. Etappe 
 

 
Schicksal / Trost 
 

 
Magie 

  
2. Etappe 

 

 
Zukünfte / Handlungen 
 

 
Mythen 

  
3. Etappe 

 

 
Kultur / Intelligenz 
 

 
Rationalität 

  
4. Etappe 

 

 
Heiliges Ich / Co-Evolution  
  

 
Mystic 

 
 

  
DIE AUFGABEN DER KUNST 

 
 

 
4 evolutionäre Etappen 

 
 

1. Kunst hat die Aufgabe, die negativen Effekte, die vom 
"Drama der menschlichen Existenz" verursacht 
werden, zu kompensieren: 

 
− Künste als Trost / Reduzierung von Schicksal 

 
2. Kunst hat die Aufgabe, die "soziokulturelle 

Homöostase" mitzugestalten, um ein zukunfts- und 
zielgerichtetes Handeln organisieren zu können: 

 
− Künste als Vorbereiter von Zukünften 

 
3. Kunst hat die Aufgabe, die Werte und die inneren 

Weisheiten (z.B. Freiheit, Liebe und Ethik) der Kultur 
zu fördern und zu bereichern: 

 
− Künste als Verfeinerung der kollektiven Intelligenz 

und der evolutiven Selbst-Reflexion 
 

4. Kunst hat die Aufgabe, das Selbst der Person dorthin 
zu geleiten, wo es sich selbst als heiliges Ich 
erkennen und verehren kann: 

 
− Künste als Führer des Ichs zur Co-Evolution  

(= Kooperation des Mind mit der schöpferischen 
Zeit) 
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Geschenke des Bewusstseins an die Menschen". Und er fragt zugleich, worin dieses Geschenk 
besteht. Seine Antwort: 

"Das Geschenk besteht ... vielleicht  
in der Fähigkeit, auf dem Meer unserer Fantasie  

in die Zukunft zu reisen und das Schiff  
namens Selbst in einen sicheren, produktiven Hafen  

zu lenken." 
 
 
Die nächste Etappe der Kunst könnte darin bestehen, dass sich Kunst und Ästhetik den 
intrinsischen Dimensionen zuwenden und damit den kommenden Themen-Feldern von 
Bewusstsein und Ich: 

Kunst als Veredler des Ichs.  
Ästhetik als Lotse zum heiligen Ich. 

 
 
Kunst würde damit ein wichtiger Kultur-Agent bleiben, würde aber zugleich seinen 
Wirkungs-Schwerpunkt ausweiten und verlagern:  

von der Kultur zum Ich. 
 
 
Damasio beschreibt, wie sehr die Ich-Entwicklung von der Kultur geprägt und gesteuert 
worden ist … ebenso wie die Kultur-Evolutionen von den neuronalen Wandlungen innerhalb 
der Selbst-Konzepte verursacht worden sind. Aus dieser Perspektive ist Kunst so sehr Kultur, 
dass es eigentlich nicht mehr nötig ist, sie immer wieder neu zu erobern (was derzeit der Fall 
zu sein scheint). Viel wichtiger könnte es für die Kunst sein, die enormen gesellschaftlichen 
Brüche, die vor uns liegen vorzuahmen und die Gehirne und die Bewusstseine der Menschen 
dafür fit zu machen. Das würde folgendes bedeuten:  

Das Erhabene verlässt das Feld  
der Sehnsucht  

und wird zu einer konkreten  
Praxeologie der Ästhetik.  

Die Mystik verlässt das Feld  
des Unnahbaren  

und wird zu einem konkreten  
Werkzeug innerhalb einer  

transversalen Ästhetik. 
 
  
Daraus lassen sich einige Prinzipien 
ableiten:  

  
EINIGE PRINZIPIEN FÜR EINE 
TRANSVERSALE ÄSTHETIK  

 
 

 
Für das Gehirn malen. 

 
Das Überbewusstsein zum Betrachter machen. 

 
Das stille Wissen zum Inhalt machen. 

 
Die kleine Mystik als Helfer*) akzeptieren. 

 
 
 
   *) als Mit-Künstler und Partner 
  

WWW.KENO-ONEO.COM

http://www.keno-oneo.com




 176 

Vielleicht lohnt es an dieser Stelle, diese Zukunfts-Aspekte in Bezug zu setzen zu den 
historischen Diskursen im Bezug auf die Moderne der Malerei:  
• Die Moderne, die sich ca. in der Mitte des 19. Jahrhunderts bis heute entwickelt und 

durchgesetzt hat, ist nicht mehr exklusiv an einer Ästhetik des Schönen und an einer 
"Ästhetik des Erhabenen" interessiert. 

 
• Vordergründig hat sich die Moderne dadurch von den traditionellen Konzepten des 

Schönen und somit auch von der "schönen Form als Visualität" getrennt. Die Ästhetik des 
Schönen wird oft negiert oder sogar bekämpft, damit das Geistige (endlich) denjenigen 
Freiraum bekommt, den es benötigt, um sich im Kunstwerk offenbaren zu können. 

 
• Der Freiraum für das Geistige soll durch eine gewollte Formlosigkeit geschaffen werden. 

Da das Erhabene und das Geistige als das prinzipiell "Undarstellbare" erkannt werden, 
geht es der Moderne darum, die Eigen-Mittel der Malerei so zu inszenieren, dass die 
"schöne Form" gesprengt wird, damit "die endliche Fassungskraft des Subjekts überstiegen 
werden kann" (Stefan Majetschak). 

 
• Die Bühne für das Erhabene ist die Formlosigkeit (siehe abstrakte Malerei / Minimalismus 

/ Informel / Action Painting / Konstruktivismus / Radical painting). "Die Abwesenheit von 
Form als möglicher Index des Nicht-Darstellbaren" (Lyotard). 

 
• "Der Widerstreit zwischen der Idee der Schönheit und der Sehnsucht nach dem 

Erhabenen" (Barnett Newman) soll durch die Konzepte der Moderne aufgelöst werden … 
und zwar dadurch, dass "unsere Kunst das Problem des Schönen konsequent ausklammert" 
(Newman). 

 
• Auf dieser Basis glaubte man, "alles Figurative und Abbildliche vermeiden zu müssen" 

(Lyotard). Man war davon überzeugt, dass die Strategie der forcierten Form-Auflösung die 
Schönheit wie von selbst … sozusagen automatisch … "aus den Kunstwerken vertreiben 
würde" (Majetschak). 

 
• Damit wurde das ästhetische Konzept des Idealismus (z.B. Schelling) als untauglich 

klassifiziert. Schelling hatte (1802 / 1803 in Jena) postuliert, dass die definitive 
Überwindung von Form und Schönheit auch für eine strikte Erhabenheits-Kunst nicht 
möglich sei. 

 
• Die Idealisten hatten ihre Ästhetik darauf ausgerichtet, dass es den Künstlern gelingen 

könnte, das "sinnliche Unendliche" so darzustellen, dass "es zum Symbol wird". Das 
Symbol des Erhabenen sollte zum Inhalt einer erhabenen Schönheit werden. 

 
• Das Diktum der Idealisten: Alles, was sich als das Erhabene zeigen kann, wird 

unabdingbar als Schönheit erlebt und umgekehrt. Wenn das Erhabene erscheint, entsteht es 
automatisch als Schönheit. 
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• Halten wir fest: Bei den Idealisten stehen das Schöne und das Erhabene in dem Verhältnis 
einer Wechsel-Verursachung, basierend auf der Kraft von Symbolen. Bei der Moderne ist 
es anders. Hier bekämpft eine gewollte Form-Auflösung die Schönheit, weil sie es ist, die 
das Erhabene unterdrückt oder ausgrenzt. Deshalb gestaltet man die Visualität des 
Formlosen. 

 
Idealismus:  Symbole als Strategie. 
Moderne:     Formlosigkeit als Strategie. 
 

• Beide Strategien erreichen nicht das Ziel, das sie vorgeben. Warum nicht? 
 

Symbole sind Instrumente des Extrinsischen. Sie basieren auf Inhalt und Bedeutung. Also 
sind sie Abbildung. Wie ich bereits ausgeführt habe, gehören sie deshalb zur klassischen 
Ästhetik. 

 
Die klassische Ästhetik kann keine singulären, neuronalen und intrinsischen Wirkungen 
erzielen:  

Das Erhabene kann aber nur intrinsisch  
erlebbar werden  

… als Resonanz der schöpferischen Zeit  
… als Mystik. 

 
• Gestaltete Formlosigkeit ist optisch "leerer", weil Inhalt und Bedeutung fehlen. Diese 

Leere wird kompensiert durch die Decodierung dieser Leere. Die Abwesenheit von Form 
(Inhalt / Abbild) macht die Gestaltungsmittel selbst zur Form (L'art pour l'art). Es wird 
zwar weder die "Welt" abgebildet noch ein "Symbol", aber gerade deshalb wird die Form 
(Visualität), die die Formlosigkeit herstellt und offeriert, selbst zum Inhalt und zusätzlich 
zu einer (künstlich) überhöhten Bedeutsamkeit (siehe das Diktum "des reinen Geistes"). 
Anders gesagt:  

Die Abwesenheit von Inhalt als Form  
wird selbst zu einem überhöhten Symbol. 

 
• Aus dieser Perspektive betrachtet, ist sowohl die Strategie des Idealismus wie auch die 

Strategie der Moderne ein   
Symbolismus. 

 
• Beide Strategien sind orientiert am Abbild. Beide Strategien sind fixiert auf das 

Extrinsische. Beide Strategien sind klassische Ästhetik. 
 
• Der Weg zum Erhabenen benötigt das Weggehen von der Form zugunsten von Linie und 

Farbe. Aber erst durch die Einbeziehung einer anderen Ästhetik (z.B. die transversale), 
kann aus Linie und Farbe eine Fraktalität gestaltet werden, die das Erhabene in das 
Bewusstsein hineinruft: 
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Der Hersteller des Erhabenen  
ist nicht das Kunstwerk.  

Es ist die Resonanz der Zeit.  
Die Zeit ist der Schöpfer des  

Erhabenen. 
 
• Was das Kunstwerk tun kann, ist folgendes:  

Es kann das Gehirn so stimulieren,  
dass sich die schöpferische Zeit  

im Bewusstsein  
als das Erhabene offenbart. 

 
Das ist der intrinsische Ansatz. Er agiert neuronal. Und seine Effekte sind singulär. 
 
Die Stimulation des Gehirns (z.B. Wahrnehmungs-Trance / absolutes Jetzt) benötigt eine 
dezidierte Schönheit … eine kontingente Fraktalität als Schönheit der Fülle (Über-
Komplexität). 
 

• Bezogen auf die kleine Mystik kann folgendes gesagt werden: 
 

Wir sehen, dass sich der angebliche Widerspruch zwischen der Idee der Schönheit und der 
Sehnsucht nach dem Erhabenen auflöst. Und auch das Balance-Modell wird obsolet. 

 
• Ästhetik und Kunst sind kreativ-evolutionäre Prozesse, die ihrerseits die menschliche 

Evolution mitgestalten. Sie sind deshalb kein freischwebender Selbst-Zweck ("das Ewige 
… das Wahre"), sondern experimentelle geistige Konstruktionen, die ihre jeweiligen 
Funktionen in dem Fließen von Wandel erkennen und bewältigen müssen. 

 
• Aus dieser Sicht öffnet der Wegfall des alten Widerspruchs (Schönheit versus 

Erhabenheit) vielleicht unsere Augen für neue und nützliche Ambitionen …  
 

für eine neue Epoche der Kunst  
mit neuartigen Wirkungen. 

 
  
Wenn man eine Mystik will, die ganz real das tägliche Leben positiv mitgestalten kann, 
braucht man eine Ästhetik, die möglichst viele Sinnes-Kanäle "aufladen" kann. Das, was die 
klassische Ästhetik mit ihrem Fokus auf Schönheit und Innovation derzeit liefert, ist zu 
wenig. 
 
 
Wenn es stimmt, dass sich die Ästhetik mehr und mehr der Individuation und dem 
Enhancement zuwenden wird, ist zu erwarten, dass sich unterschiedliche Ästhetiken in einem  
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noeterischen Verbund-Konzept zusammenfinden. (Anmerkung: Das Modell von Fulfilness 
könnte hier erste Ansätze bieten.) 
 
 
Insgesamt wird man parallel dazu lernen müssen, dass wir das Thema Mystik viel zu einseitig 
auf Mind und Bewusstsein zentriert und reduziert hatten. Es werden Mental-Techniken und 
Ästhetiken zu entwickeln sein, die in der Lage sind, möglichst alle Bereiche des Organismus 
positiv zu stimulieren. 
 
 
Um den Gesamt-Organismus positiv zu stimulieren, benötigt man die Erweckung des Meta 
im Organismus der Person. Die transversalen Space-Machines sind recht gut in der Lage, 
dieses Meta aufzubauen. 
 
  
Das Meta ist eine Schwingung, die sich vom Bewusstsein ausgehend sukzessiv im Gesamt-
Organismus des Menschen ausbreitet. Ihr Inhalt ist   

das Fast-Nichts,  
das das  

Fast-Alles ist. 
 
 
Das Meta öffnet und entfaltet sich, wenn folgende Komponenten gegeben sind: 
 
• Es muss sich eine Wahrnehmungs-Trance (Space) aufbauen. 
 
• Das Überbewusstsein sollte aktiviert worden sein (durch die Nagual-Resonanz / das 

Erhabene). 
 
• Das stille Wissen fließt aus (die kleine Mystik / sentische Formen). 
 
  
Das Besondere daran ist die Tatsache, dass hier relativ souverän und eigentlich  
spielerisch die beschriebene 
Verengung der Ästhetik auf 
Nur-Mind überwunden werden 
kann. Das Meta ist nämlich … 
wenn es funktioniert … immer 
im Gesamt-Organismus aktiv. 
Es prägt positiv alle Bereiche 
des menschlichen Organismus 
(siehe das nebenstehende 
Schaubild). 
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Besonders erfreulich ist in diesem Zusammenhang die Tatsache, dass die transversale 
Ästhetik mit ihren Space-Machines kein aufwendiges Ritual benötigt. Man muss hier nicht, 
wie es z.B. bei Yoga-Übungen der Fall ist, in einen bestimmten Raum gehen und erst  
einmal eine Matte ausrollen. Man muss auch nicht an komplizierte Abläufe denken.  
Man braucht auch nicht, wie es z.B. bei den Atem-Ritualen erforderlich ist, ganz  
bestimmte Stufen berücksichtigen und Techniken variabel einsetzen. Das alles kann man sich 
ersparen.  
 
 
 
Die Space-Machine wird irgendwo hingehängt, wo man tagsüber relativ häufig hinschaut. 
Das kann das Wohnzimmer sein. Das kann die Küche sein. Das kann das Büro sein. 
Hauptsache, man befindet sich häufig in dem Raum und die Space-Machine ist so platziert, 
dass man sie sozusagen zwangsweise betrachten muss. Mehr ist nicht zu tun. Also wenig 
Aufwand für viel Wirkung.  
 
 
 
In diesem Zusammenhang möchte ich eine kleine Geschichte erzählen. Ich empfahl vor 
längerer Zeit einem meiner Coaching-Klienten, er möge doch vielleicht so eine Space-
Machine einsetzen. Ich erklärte ausführlich, was eine Space-Machine bewirken kann. Und das 
gefiel der Person spontan sehr gut. Warum? Es handelte sich um eine Frau, die gleich zu 
Beginn des Coachings darauf wertgelegt hat, dass sie keine Zeit habe, um aufwendige oder 
komplizierte Rituale durchzuführen. Sie könne zwar öfter zu mir kommen. Und dann auch 
jeweils einen ganzen Tag. Aber zuhause wäre zu viel zu tun, und zwar sowohl in der Familie 
(2 Kinder) wie auch an der Arbeitsstelle (halbtags). Also keine Zeit und auch vermutlich 
keine Motivation für Rituale. Das waren die Rahmenbedingungen für das Coaching. Und 
deshalb war diese Frau sehr froh, nun zu hören, dass es ein Instrument gibt, das ihr helfen 
kann, ohne dass sie dafür viel Zeit opfern müsse. Wörtlich: "Eine tolle Sache, weil es so 
bequem ist!" 
 
 
 
Danach besprachen wir, wo die Space-Machine am besten platziert werden könne. Am 
Arbeitsplatz wohl kaum, weil sie nur halbtags in dem Büroraum sitzt, und weil sie auch sehr 
häufig ihre Arbeit zuhause macht. Also zuhause in der Privat-Sphäre. Wir gingen gemeinsam 
alle Räume durch. Und aufgrund der Bedingungen (relativ häufiger Blick-Kontakt pro Tag) 
kamen wir zu dem Ergebnis, dass die Space-Machine am besten irgendwo im Wohnzimmer 
zu platzieren sei. 
 
 
 
Dann kam die Frage: "Wie sieht denn so eine Maschine eigentlich aus?" Ich zeigte der Frau 
einige visuelle Kompositionen, also Space-Machines, die sie erwerben könne. Sie fiel vor 
Schreck fast in Ohnmacht. Warum? "Weil die Dinger schrecklich aussehen".  
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Auf dieser Basis ergab sich ein längeres Gespräch über die Funktion der transversalen 
Ästhetik und ihrer persönlichen Vorlieben in Bezug auf Wohnen, Dekoration und Kunst. Es 
stellte sich heraus, dass sie im Grunde nur bereit war, in zwei Dimensionen zu denken und zu 
entscheiden. Am schönsten wäre es, wenn mir ein Kunstwerk "richtig gut tun würde". Und 
weiter: "Zumindest müsste es mir gefallen … von den Farben und Formen oder von den 
Inhalten."  
 
  
Mein Verweis auf das Erhabene fruchtete nichts. Ich sagte, dass das Erhabene eine Person 
erhebt (das ist die Funktion des Meta) und zugleich verwandelt (das ist eine Funktion des 
Überbewusstseins). Aber von da an war sie plötzlich nicht mehr interessiert, obwohl sie 
eigentlich genau diesen Aspekt vorher so sehr begrüßt hatte.  
 
  
Woher plötzlich diese Blockade? Sie hatte sehr klare Vorstellungen im Bezug auf "ihre" 
Kunst. Für sie war es wichtig, dass das Erhabene irgendwie funktionieren müsse im Rahmen 
ihrer Erwartungen und Prinzipien. Und ihre Prinzipien waren eindeutig auf die klassische 
Ästhetik ausgerichtet, also auf die Abbild-Konzeption. Obwohl sie die Idee der transversalen 
Ästhetik (Space-Machines) eigentlich bejahte ... und damit das Konzept der Evokation ..., 
konnte sie sich mit der Form und den Inhalten der Space-Machines nicht anfreunden. Immer 
wieder murmelte sie, und dabei wurde sie zusehends frustrierter: "Aber es muss mir doch 
gefallen ... wenigstens etwas!" 
 
  
Hier zeigt sich ein grundsätzliches Dilemma: Menschen haben ganz bestimmte Vorstellungen 
von Kunst. Und in der Regel basieren diese Vorstellungen und Erwartungen auf der Abbild-
Konzeption der klassischen Ästhetik. Wenn Menschen nun verlangen, dass ihnen Kunst in 
irgendeiner Form "helfen" soll, dann rutschen sie fast immer in die Richtung des Schönen und 
des Kitschigen. Die meisten wollen eine inszenierte Natur, die schöner als die echte Natur ist 
(Caspar David Friedrich lässt grüßen). 
 
  
Aber die Space-Machines, die auf Evokation ausgerichtet sind, offerieren diejenige Signal-
Konfiguration, die nun gerade nicht auf das Natur-Schöne und das spirituell Kitschige 
ausgerichtet ist, sondern auf das Erhabene. Und das Erhabene kann nur evoziert werden. Es 
kann nicht fotografiert oder gemalt werden.  
 
  
Ich versuchte meiner Klientin das alles zu vermitteln, aber es fruchtete nicht. Ganz im 
Gegenteil. Sie sagte: "Wenn mir ein Kunst-Objekt helfen soll, muss es mich da abholen, wo 
ich gerade stehe. Und es kann mir nur dann helfen, wenn es meine Seele streichelt."  
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Ich fragte Sie, ob sie sich so ein Kunstwerk vorstellen könne. Sie bejahte das, und zwar mit 
strahlenden Augen. Sie habe, um etwas Positives in ihr Leben einbringen zu können, vor 
einigen Monaten ein Bild bei einer befreundeten Künstlerin in Auftrag gegeben, das ihr und 
vermutlich auch der ganzen Familie richtig gut tun würde. Wörtlich: "Da kommt viel Kraft 
rüber!" Ich fragte, was denn der Inhalt dieses Kunstwerkes sei. Und sie sagte mir, es sei das 
Abendmahl von Michelangelo … das berühmte Werk der Kunst-Geschichte … nachgemalt 
von ihrer Freundin. Und dann noch zusätzlich mit etwas Goldstaub veredelt. 
 
 
 
Also Kitsch pur. Es gelang mir nicht, ihr klarzumachen, dass sie hier nichts anderes genießt, 
als ihre eigene Wehleidigkeit. Kompensation statt Kunst ... wodurch sich langfristig ihre 
Wehleidigkeit neuronal nur noch verstärken würde. Eine positive Verwandlung (Transformation) 
oder sogar ein geistiges Wachsen wäre auf dieser Basis nicht zu erreichen. Und um ihr das ein 
wenig verständlich zu machen, skizzierte ich auf dem Flipchart folgendes Schaubild: 
 
 
 
Die Antwort kam relativ schnell: 
"Das mag ja alles sein, aber ich 
kann nicht mit einem Bild 
zusammenleben, das mir gar 
nichts gibt und das mir auch 
nicht gefällt." Sie blockierte 
also. Um trotzdem etwas 
weiterzukommen fragte ich sie, 
wie denn die anderen Bilder in 
ihren anderen Räumen aussehen 
würden und welches Bild sie 
denn an ihrem Arbeitsplatz 
(Computer) platziert habe. Und 
dann erzählte sie wiederum 
relativ euphorisch von all  
den vielen Bildern, die sie  
in den letzten Jahren in 
unterschiedlichen Galerien 
gekauft habe. Es seien alles, wie 
sie sich ausdrückte "happy 
Bilder". Und ihr Lieblings-Bild 
habe sie erst vor ganz kurzer 
Zeit in einer Galerie im Ausland 
gefunden, nämlich bei einem 
kurzen Städte-Trip mit ihrem 
Ehemann.  
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Dieses Bild würde ein absolut lustiges und grinsendes Schweinchen zeigen, das zwei Flügel 
habe. Dieses fliegende Schweinchen würde durch die Natur fliegen. Und ein quietsch-bunter 
Sonnenschirm sei auch dabei. Also eine surreale Darstellung voller Witz … eben ein "happy 
Bild", das, wie sie sagte, "immer wieder heiter machen würde". 
 
  
Wie ging die Geschichte aus? Sie ging überhaupt nicht gut aus, weil meine Klientin mein 
Angebot definitiv ablehnte. Dieses Angebot war sehr fair. Ich sagte ihr nämlich, sie möge 
doch 1 Jahr lang eine Space-Machine in ihr Wohnzimmer hängen. Und wenn sie nach 1 Jahr 
das Gefühl habe, sie müsse es unbedingt wieder loswerden, dann könne sie es ohne jedes 
Problem einfach wieder an mich zurückschicken. Aber 1 Jahr müsste die Space-Machine die 
Chance haben, auf ihr Überbewusstsein positiv einzuwirken. 
 
  
Obwohl sie das Angebot als sehr entgegenkommend deutete, sagte sie folgendes: "Das kann 
ich meiner Familie nicht antun. So ein nichtssagendes Bild wird alle verärgern!" Das war's 
dann.  
 
 
Man kann aus dieser kleinen Geschichte lernen, dass Menschen mit einer starken 
Wehleidigkeit und schlecht verarbeiteten inneren Konflikten (und meine Klientin hatte einige 
dicke Konflikte) dazu tendieren, von Kunst etwas Falsches zu erwarten. Sie erwarten das 
Streicheln ihrer Seele, das letztlich nichts anderes ist als die Verstärkung ihrer Fehl-
Dispositive, die sie gegenüber dem Leben aufgebaut haben. Sie erwarten, dass sich die Kunst 
mit ihrer Affekt-Logik verbindet. Das Ergebnis ist dann sehr selten eine Kunst, die das 
Schöne in vollendeter oder wirksamer Form präsentiert, sondern meistens Kitsch oder 
dekorative Visualisation.  
 
 
Wenn sich das Mensch-Sein mit Geist verbinden soll, braucht man Makellosigkeit. 
Wehleidigkeit wird dann, wie das folgende Schaubild zeigt, ersetzt durch Makellosigkeit. 
Was meine Coaching-Klientin nicht verstanden hatte, war folgendes. Sie konnte die 
transversale Ästhetik (Space-Machines) nur deshalb nicht gut finden, weil sie die Kunst-
Objekte in der Energie ihrer Wehleidigkeit betrachtete und bewertete. Es ist aber die Aufgabe 
derartiger Space-Machines, durch die Aktivierung des Überbewusstsein und des Meta, genau 
diese Wehleidigkeit Stück für Stück abzubauen, was zum Teil Monate dauern wird.  
  
 
Es ist also die Aufgabe der transversalen Ästhetik, Wehleidigkeit durch Makellosigkeit zu 
ersetzen, wodurch der Organismus des Menschen fähig wird, das Erhabene zu einer Resonanz 
zu führen. Der Weg geht also vom tröstenden Kitsch zum Erhabenen. Und damit dieser Weg 
gegangen werden kann, kann es erforderlich sein, dass man sich mit einem Artefakt  
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konfrontiert, zu der die Wehleidigkeit spontan "nein" sagt. Das folgende Schaubild beschreibt 
die zugrunde liegenden Faktoren:  
 
 
Wenn die Wehleidigkeit dominiert, 
dominiert die Affekt-Logik. Wenn  
die Makellosigkeit dominiert, gibt  
der Geist den Ton an. Wenn sich Geist und 
Mensch-Sein miteinander verbinden, hat 
das Erhabene die Chance, das aktuell 
gelebte Leben kontinuierlich zu prägen. 
Und damit es zu dieser kontinuierlichen 
Prägung kommen kann, ist es wichtig, dass 
man eine Space-Machine so platziert, dass 
man sie möglichst häufig anschauen kann.  
 
  
Also im Grunde ein sehr einfaches 
Konzept: Die Space-Machine macht den Organismus fähig, sich von seiner eigenen 
Wehleidigkeit zu trennen und hilft ihm, den Weg über das Schöne zur Makellosigkeit und 
zum Erhabenen zu gehen. Das Erhabene wird dadurch, dass die Space-Machine kontinuierlich 
präsent ist (z.B. im Wohnzimmer), zur Quelle einer kontinuierlichen Resonanz-Prägung. 
 
  
Es gibt in der so genannten "großen Kunst", also in dem, was in Museen und Avantgarde-
Galerien präsentiert und gehandelt wird, den Versuch, das bewusst Kitschige zum Erhabenen 
hinzuführen. Jeff Koons, den ich bereits erwähnt habe, ist der vielleicht bedeutendste 
Repräsentant dieser Strategie.  
 
  
Jeff Koons veredelt das Kitschige so, dass es sich selbst übersteigt, und er hofft damit, dass 
sich dadurch das Erhabene offenbart. Wie ich bereits zitiert habe, ist Jeff Koons der Meinung, 
dass seine Kunst dadurch den Menschen positiv verändern kann. Ja, er ist sogar der Meinung, 
dass seine überhöhte Kitsch-Kunst die Menschen zur Erleuchtung führen könne. Das ist eine 
interessante These: Das bewusst Kitschige so schön zu machen, dass die dadurch aktivierte 
Wehleidigkeit von sich aus den Weg zum Erhabenen sucht und findet. In diesem Kontext 
lohnt es sich, typische Objekte von Koons einmal näher zu betrachten.  
 
  
Da gibt es z.B. einen Terrier aus Stahl in unterschiedlichen Farben eloxiert. Ein richtig 
kitschiger Terrier. Das alles überlebensgroß, so dass man plötzlich vor einer Skulptur steht,  
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die unendlich akkurat gearbeitet ist, und die blitzblank ist. Also eine Art Schmuckstück vom 
Feinsten. Aber wie gesagt nur ein Terrier. Aber die Art, wie dieser Terrier in seiner 
dominanten Größe und in seiner handwerklichen Perfektion präsentiert wird … das soll den 
Funken erzeugen, der das Erhabene evoziert. 
 
  
Ein anderes Beispiel ist das berühmte übermannsgroße Herz, ebenfalls hergestellt aus 
Edelstahl und extrem poliert. Es sieht aus wie verchromt. Und dann lässt er eine Farbe 
drüberlegen, z.B. ein ungeheuer süffiges Rot. Und damit ist er nun vollständig beim Kitsch, 
denn das rote Herz ist eigentlich der Archetypus von Wehleidigkeit. Und wieder die gleiche 
Intention: Durch die handwerkliche Perfektion (alles glitzert und blinkt) und durch die 
unerwartete Größe des Objekts soll das, was den Menschen erleuchten kann, evoziert und 
wirksam werden. 
 
  
Ich habe relativ häufig in Museen vor diesen Objekten von Jeff Koons gestanden. Und ich 
kenne auch viele seiner Interviews und schriftlichen Äußerungen, weiß also um sein Konzept 
und seine Ernsthaftigkeit. Aber ich habe weder bei mir noch bei anderen Personen jemals 
erlebt, dass das Erhabene sich selbst zum Erscheinen geführt hat. Keine Erhabenheit ... nichts 
Heiliges … nur wunderschöne Optik.  
 
  
Wie viel weiter sind da die Tibetaner mit ihren Mandalas und Yantras. Bei so einem Mandala 
sieht man nicht viel mehr als akkurat gepinselte Quadrate und Kreise, meistens dekoriert mit 
Götter-Darstellungen. Da ist nichts Spektakuläres dran … weder handwerklich noch vom 
Auftritt. Im Gegenteil. Die Mandalas sind Roll-Bilder, die eher bescheiden aussehen.  
 
  
Aber wenn man sich auf sie einlässt und sie in einem spezifischen Meditations-Kontext auf 
sich einwirken lässt, erzeugen sie tatsächlich positive Energie. Ich habe zwar noch nicht 
erlebt, dass diese Mandalas und Yantras in der Lage wären, die Dynamik der Selbst-
Übersteigung zu initiieren, aber eines ist gewiss: Sie können eine große Portion von 
Überschuss-Energie erwecken. Die Objekte von Jeff Koons können das in gar keiner Form 
leisten. Auch wenn man sie stundenlang anschauen würde. 
 
  
Wenn man ein Mandala oder ein Yantra immer wieder anschaut, entsteht keine Redundanz. 
Warum nicht? Es ist bereits auf Redundanz, also auf Null-Information ausgelegt, während die 
Objekte von Koons auf Originalität ausgelegt sind, genauer gesagt auf eine originäre formale 
Lösung von kitschigen Sujets (z.B. Nippes-Figuren). Bei den Mandalas und Yantras sind es 
immer nur Quadrate, Kreise, also einfache geometrische Anordnungen und religiöse 
Symbole, die extrem stereotyp sind. Nicht mehr und nicht weniger.  
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Je öfter man sie anschaut, umso kraftvoller wird der Energie-Strom der Vermittlung. Bei den 
Happy-Bildern meiner Coaching-Klientin (fliegendes Schwein, etc.) und bei den Kitsch-
Artefakten von Jeff Koons gibt es das alles nicht. Warum nicht? Es handelt sich um einen 
Rückgriff auf das Gedächtnis. Es handelt sich um eine gezielte Aktivierung von Affekt-
Logik, d.h. von Emotionen, Sehnsüchten und Wehleidigkeiten. Es handelt sich damit auch um 
die Aktivierung eines Bewusstseins, das ein Denk-Bewusstsein ist, platziert im Standard-Jetzt 
. also ein Bewusstsein, das unfähig ist, eine Brücke zum Überbewusstsein aufzubauen. Das 
alles mag inhaltlich oder visuell "interessant" sein, aber es ist neuronal so gut wie gar nicht 
wirksam.  
 
  
Der Historiker Eric Hobsbawm hat anlässlich seiner Wiener Vorlesung zum Thema "Kunst 
und Kultur am Beginn des 21. Jahrhunderts" darauf hingewiesen, dass die Phase der 
glorreichen Abbild-Kunst vermutlich längst zu Ende ist, und dass wir das trotzdem noch nicht 
bemerkt haben. Er führt aus, dass es einigen Sparten der Kunst gelungen sei, sich von dem 
toten Status der "alten Hochkultur" zu trennen, um sich wieder in die Kraft der aktuellen 
Evolution einzuklinken. Dazu zählt er die Literatur und auch die Avantgarde der Musik. Im 
Bezug auf die bildende Kunst und insbesondere auf die Malerei postuliert er, dass dort derzeit 
leider keine Evolutions-Links stattfinden. Er betont, dass die visuellen Vertreter der Kunst 
"einen Kurs in die Wüste eingeschlagen haben". 
 
  
Einen Kurs in die Wüste. Was bedeutet das? Was ist die Wüste? Wo existiert sie? Und kann 
es sein, dass diese Wüste noch lebt? Wenn man Eric Hobsbawm folgt, kann man sagen, dass 
die Abbild-Strategie ganz grundsätzlich in eine Krise hineingerutscht ist. Es gibt zu viele 
Bilder … viel zu viele:  

Die Wüste besteht aus demjenigen Zuviel,  
das das Sehen blind macht. 

 
   
Dadurch wird die Wahrscheinlichkeit für "ungesehene Bilder" immer kleiner. Das heißt, der 
klassische Impetus der Malerei und der bildenden Kunst, der darauf ausgelegt war, Genie-
Kult, Originalität und Modernität (Grenz-Überschreitung) miteinander zu verbinden, 
zerbröselt vor unseren Augen, basierend auf der enormen Technisierung und Digitalisierung 
der Bild-Produktion und der Bild-Distribution.  
 
  
Die tägliche visuelle Realität, die wir in den Massenmedien vorgeführt bekommen, sättigt bei 
weitem den Bild-Bedarf der Personen. Dadurch hat sich das Verlangen nach der Originalität 
der Bilder deutlich verändert: Originell ist nur noch das, was als sensationelle Aktualität 
visualisiert werden kann. Dann ist nicht mehr die Gestaltung originell, sondern das Ereignis  
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muss schockierend oder frappant sein. Die formalen Kriterien der klassischen Ästhetik 
werden dadurch mehr und mehr obsolet:  

YouTube hat seine eigene Ästhetik.  
Das soziale Internet erzeugt  

visuelle Innovation durch Überraschungen  
mit Spontan-Charakter. 

 
 
Das hat zur Folge, dass auch der klassisch gewordene Genie-Kult immer mehr ins Leere läuft. 
Insgesamt wird dadurch das Projekt der Moderne immer radikaler abgekoppelt von den 
internen Evolutionen der bildenden Kunst. Anders gesagt:  

Die bildende Kunst beginnt  
ein Leer-Spiel zu spielen. 

 
 
Wie Eric Hobsbawm betont, ist es den meisten Menschen noch nicht klar geworden, "wie 
grundlegend sich die gesamte Kultur-Szene unseres Jahrhunderts von der aller früheren 
Jahrhunderte und Jahrtausende unterscheidet".  
 
  
Er illustriert das am Beispiel einer noch heute florierenden vorindustriellen Kultur-Szene. Das 
Programm der Salzburger Festspiele teilt sich zum Beispiel in vier Bereiche ein: Schauspiel, 
Oper, Konzert und Ausstellung. Wie Hobsbawm analysiert, sind alle vier Bereiche dadurch 
gekennzeichnet, dass sie erforderlich machen, dass das Publikum einen persönlichen Kontakt 
zu den aufgeführten oder ausgestellten Werken organisiert. Die alten Kriterien erfordern 
"daher alle unsere körperliche Gegenwart". Die neuen Medien trennen die körperliche 
Präsenz von dem Ereignis-Raum. Und zugleich, und darauf hat Walter Benjamin bereits 
hingewiesen, kommt es zu einer extremen Reproduzierbarkeit. Produktion und Rezeption von 
Kunst verändern sich dadurch massiv. 
  
 
Es entsteht eine neuartige Kategorie der "technisierten Massen-Künste". Eric Hobsbawm 
bezeichnet sie so, weil sich in dieser Kategorie ein enormes Wachstum von medialen Reizen 
verbindet mit einem ebenso drastischen Wachstum von Mosaik-Perspektiven und Patchwork-
Sinnhaftigkeit. Das alles wird eingebunden in eine massive und wie er es nennt, 
allgegenwärtige "Durchtränkung" des Lebens durch technisch produzierte Kultur-Inhalte mit 
spontanen und z.T. äußerst kurzlebigen Aufmerksamkeits-Intervallen.  
 
  
Das führt zu einer deutlichen Reduzierung der ehemals so hohen Wertschätzung von Natur 
und weihevoll inszenierter Hoch-Kultur. Typisch für diese neue Kategorie, die sich übrigens  
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parallel zu einer wachsenden Technisierung auch unserer geistigen Arbeit vollzieht (siehe 
Computer, Internet, etc.), sind Foto, Film, Video, aber auch Schallplatte, Tonband und CD 
und insbesondere Radio, TV, Computer und Internet.  
 
  
Der unmittelbare Kontakt mit dem Kunst-Ereignis wird dadurch entwertet zu einem Event, 
dessen eigentliche Ambitionen und Relevanzen oft nicht identisch sind mit dem, was der 
Event zum Inhalt hat. Man trifft sich zu einem Konzert, aber eigentlich macht man Geschäfte. 
Man geht zu einer Ausstellung, aber im Grunde möchte man den Kontakt zu seiner eigenen 
Clique wieder etwas auffrischen.  
 
  
Das Artefakt (und mit ihm seine Produktion) findet das Publikum auf anderen und zumeist 
digitalen Wegen. Auch die Rezeption der angebotenen Künste vollzieht sich immer häufiger 
auf einer Basis, die singulär, dispers und häufig auch massenhaft ist. Das führt laut Eric 
Hobsbawm zu zwei großen Mega-Trends:  
1. Es kommt zu einer massiven Entwertung des Originals. 
 
2. Es kommt zu einer gesteigerten Hinwendung zum Ritual. 
 
  
Bei der Entwertung des Originals kann man so etwas wie eine Trotzhaltung bestimmter 
bildungsbürgerlicher Schichten beobachten, aber auch bei den so genannten "einfachen 
Menschen". Je mehr die Kunst den "Kurs in die Wüste" vollzieht, umso mehr wird das 
offensichtliche Versagen der Abbild-Kunst und ihrer raum-zeitlichen Inszenierungen sichtbar. 
Zwar wird die Kunst noch immer öffentlich und kollektiv und damit dezidiert auf "Kultur" 
ausgerichtet, aber es wird dabei geflissentlich übersehen, dass Kunst auch singulär und diskret 
organisierbar ist, was der Kunst die Freiheit geben würde, sich auch ganz "ausschließlich auf 
das Individuum zu beziehen" (Hobsbawm).  
 
  
Was wir hier erkennen ist folgendes: Kunst, die auf Kultur zielt, wird ideologisch immer auf 
eine Abbild-Kunst festgenagelt werden. Eine Kunst, die auf das Individuum zielen würde, 
wird nicht nur die neuen technischen und digitalen Möglichkeiten in sich aufnehmen, sondern 
sie wird sich auch inhaltlich und formal auf Individuation und Bewusstsein ausrichten 
können.  
 
  
Es gibt also einen Switch von der Kultur zum Bewusstsein. Anders gesagt: Neben der Abbild-
Kunst entsteht eine Evokations-Kunst. Aber wie gesagt, das Bildungsbürgertum, und da folge 
ich Hobsbawm, will diese Öffnung oder Erweiterung nicht. Es besteht darauf, dass besonders  
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die bildende Kunst in ihrem eigenen System verharren muss … ein System, das die Museen 
und den Kunst-Markt (Galerien / Kunst-Handel) verbindet mit dem inzwischen überholten 
Credo, das die Attitüden des Genie-Kults verbindet mit Provokation, Originalität und 
visueller Innovation.  
 
  
Das alte Credo soll weiterleben. Es soll also bestehen bleiben, damit die alles entwertende 
Flut von Abbildern nicht die Kraft bekommt, die Abbild-Kunst in sich selbst 
zusammenbrechen zu lassen. Deshalb gibt es so sehr viele Kuratoren und eine nicht mehr zu 
übersehende Steigerung von Kult- und Interpretations-Strategien, bei denen die individuellen 
Signaturen von Künstlern (was ja nichts anderes ist als eine Neuauflage des Genie-Kults) 
verbunden werden mit Show, Event und PR. Und dazu kommt ein ganz bewusstes Teuer-
Machen der Artefakte, damit die, die dieses Spiel nicht verstehen können oder sollen, nicht 
mitspielen können: 

Die Elite erzeugt eine Pseudo-Avantgarde,  
die purer Konservatismus ist. 

 
  
Wir haben das Gleiche, so argumentiert Hobsbawm, bei der Musik. Da gibt es die Oper. Und 
da gibt es die klassische Musik. Beides zählt man zur absoluten Hochkultur. Aber beides hat 
längst museale Qualität bekommen. Das heißt, man spielt längst tote Klassiker, und die 
jungen Komponisten werden mit einer ungeheuren Ignoranz abgestraft. Immer Beethoven, 
immer Bach, immer Haydn, immer Mozart . jedes Jahr wieder. Das gleiche bei den Opern bis 
hin zum jährlichen Höhepunkt in Bayreuth.  
 
  
Hier inszeniert man eine Art Denkmalsschutz für tote Evolutionen. Und Hobsbawm nennt es 
deshalb ganz gezielt die   

"Nekropolisierung der Künste alten Stils". 
 
  
Aus seiner Sicht ist nur die zeitgenössische Literatur aus dieser Sackgasse entkommen. Alle 
anderen Kunst-Arten huldigen rückwärtsgewandt den vielfältigen Formen der Todes-
Verehrung (Nekropolisierung).  
 
  
Völlig unabhängig davon hat sich weltweit, d.h. global, etwas entfaltet, was keine  
Rücksicht auf die Ambitionen des gehobenen Bildungsbürgertums nimmt. Filme, Videos, 
Fernsehen, Internet. Selbst zu allerbesten Zeiten, als es in Zentral-Europa gegen Ende des  
19. Jahrhunderts viele, viele Konzert-Häuser und Opern-Häuser gab, konnten maximal, so 
argumentiert Hobsbawm, 1 Million Menschen an einem Tag den unterschiedlichen  

WWW.KENO-ONEO.COM

http://www.keno-oneo.com




 204 

Aufführungen beiwohnen … 1 Million von rund 100 bis 110 Millionen Einwohnern. "Doch 
kaum ein Dutzend Jahre nach der ersten Aufführung eines Films – also um die Zeit, als 
Gustav Mahler die New Yorker Philharmonie dirigierte – gingen schon 26 Millionen 
Amerikaner wöchentlich ins Kino. Heute erreichen bestimmte Ereignisse im weltweiten 
Fernsehen nicht nur Millionen Adressaten, sondern Milliarden."  
 
  
Das, was die so genannte "Bildungs-Elite" zelebriert, ist aus der Sicht von Hobsbawm "ein 
großer Friedhof geworden, auf dem wir Gräber der großen Toten mit den Blumen neuer 
Inszenierungen bekränzen". Es ist eine Trotz-Haltung. Vermutlich, weil man nicht sehen 
möchte, dass die Kunst – und wie Hobsbawm meint insbesondere die Malerei mit ihrer 
Abbild-Strategie – den Kurs in die Wüste längst angetreten hat. Die Über-Versorgung an 
Abbildungen macht die Wüste immer größer. 
 
  
Bei der Musik sieht man, wohin das führt. Die Pop-Musik dominiert. Und inzwischen ist es 
kaum noch möglich, Pop-Musik zu produzieren ohne digitale Technologien. Die Technologie 
hat also nicht nur die Schallplatte, das Tonband, die CDs und die Videos (DVDs) gebracht, 
sie hat auch den gesamten Herstellungs-Prozess der Musik total technokratisiert und damit 
auch in eine ganz bestimmte Richtung geführt:  

Die technisch-digitalen Bedingungen  
erzeugen die kommenden Felder des Neuen. 

 
  
Weiter "unten" in der Gesellschaft gibt es den gleichen Trotz, nämlich bei den so genannten 
"einfachen Menschen". Das sind diejenigen, die besonders viel Angst vor einer offenen 
Zukunft haben. Sie hören dann eben jedes Wochenende mit einer anderen Art von Trotz, aber 
letztlich mit der gleichen Intention ihre Rumtata-Volksmusik. Immer die ewig gleichen 
Harmonien. Immer die ewig gleichen Rhythmen. Hansi Hinterseer oder Florian Silbereisen 
bedienen oder betrügen die Herzen der einfachen Menschen, die angeblich noch ein "echtes 
Herz" haben. Und diese einfachen Menschen bemerken gar nicht, wie zynisch und kalkuliert 
sie da abgekocht werden.  
 
  
Ich folge Hobsbawm, wenn er meint, dass besonders die Malerei gefährdet sei, in der 
wachsenden Flut von Abbildungen unterzugehen. Aber gerade hier dominiert das trotzige 
Spiel der Elite. Und das rettet die Kunst derzeit immer wieder aufs Neue, und zwar auf recht 
hohem Niveau. Der Kunst-Markt hat einen Weg gefunden, um sich gegen die Entwertung des 
Originals zu wehren. Das ist, wie ich bereits ausgeführt habe, der erste Mega-Trend. Und sie 
hat diese Blockade geschickt verbunden mit dem zweiten Mega-Trend, nämlich der 
Hinwendung zum Ritual. Sie hat ein Terrain gefunden ... eine Rettungs-Insel ..., auf der sie  
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der bildenden Kunst eine neue Heimat geben konnte, basierend auf dem Genie-Kult, auf dem 
Kult des Originals und insbesondere auf dem Kult des großen Geldes.  
 
  
Der Genie-Kult führt häufig zu narzisstischen Attitüden der Künstler, die in PR und Show 
eingebunden werden. Und der Kult des Originals führt zum Unikat … handmade. Damit ist 
alles das, was Digitalisierung und technische Reproduktion können, blockiert und verbannt. 
Es muss der singuläre große Wurf eines großen Maler-Genies sein. Und nur das, was aus 
seiner Hand kommt, hat wirklich hohen Wert. Und um diesen imaginären Wert geht es.  
 
  
Eine solche Kunst, die sich auf diesem Terrain der Rituale zu retten versucht, kann ihr Spiel 
nur dann erfolgreich spielen, wenn es sich verbindet mit Investition (Geld-Anlage), Prestige 
und Status. Je teurer eine derartige Kunst wird ... und dafür sorgt das Zusammenspiel von 
Kunst-Kritik, Kuratoren, Museen und Galerien und dem Feuilleton der ambitionierten 
Zeitungen sehr geschickt ..., umso weniger Menschen können sich diese teure Kunst leisten. 
Diese Kunst wird letztlich unbezahlbar und soll es auch sein:  

Die hohen Preise sind die Substanz  
des imaginären Wertes. 

 
  
Besonders die Feuilleton-Seiten haben ein diebisches Vergnügen daran, fast monatlich lange 
Artikel zu schreiben, und zwar über die neuen Rekord-Preise, die bestimmte Künstler bei 
Sotheby's und Christie's erzielt haben. Je teurer, umso unangreifbarer. Die hohen Preise 
verstärken den Genie-Kult und den Kult des Originals, und sind auf der anderen Seite die 
Eintritts- und Abwehr-Barriere gegenüber den normalen Menschen, und … was wichtiger ist 
… gegen die drohende totale Entwertung durch die Dominanz der digitalen Netze und der 
spontanen Kreativität des Massen-Bildes:  

Es findet letztlich ein Kampf  
zwischen dem Massen-Bild und einem  
künstlich aufgepeppten Kult-Bild statt. 

 
   
Das Schaubild auf der nächsten Seite konkretisiert das. 
  
 
Von einer etwas anderen Warte aus kann man das, was hier geschieht, wie folgt beschreiben: 
Die Kunst hat sich extrem stark auf Kultur ausgerichtet. Nachdem aber nun die Technisierung 
dazu führt, dass die Abbild-Strategie der Kunst letztlich nicht mehr funktioniert, wird 
innerhalb dieser großen Kultur eine kleine Kultur separiert, für die alles das nicht gilt, was  
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Evolution ist. Damit kann die 
Abbild-Kunst sehr gut leben, 
aber zugleich, und da folge ich 
Hobsbawm, verabschiedet sich 
eine derartige Kunst von all dem, 
was letztlich für Kultur und für 
Gesellschaft wichtig ist, nämlich 
immer wieder neue, tragfähige 
und effiziente Impulse zu geben 
... Impulse für das kollektive 
Besser-Werden. Es ist seltsam:  
Gerade die Avantgarde-Kunst,  

die sich so sehr der Kultur  
und der permanenten 

Evolution verschrieben hat, 
hat Angst vor  

der Evolution in der Kultur. 
 
  
Die Sache mit dem großen Geld 
ist dabei sehr hilfreich. Natürlich 
gewinnt ein Investor, wenn er 
ein modernes Gemälde für 3 
Mio. Dollar in New York 
ersteigert hat, ein hohes Maß an 
Prestige. Seine Freunde 
bewundern ihn, und das Bild 
wird dann so in seinem Salon platziert, dass es bei jeder Cocktailparty sofort im Mittelpunkt 
aller Gespräche steht. Stichwort: "Are you big enough for that?!"  
 
  
Zugleich ist es auch eine gute Geld-Anlage, denn 10 Jahre später kann man es mit hoher 
Wahrscheinlichkeit, wenn das Spiel, das ja sehr an das Derivate-Spiel der Banken erinnert, 
gut weitergespielt wird, veräußern. Man bekommt viel Prestige und nach 10 Jahren bekommt 
man auch noch einen satten Gewinn. Es darf nur die Kette der Deutungen und Überhöhungen 
nicht in sich zusammenbrechen … wie beim Schneeball-System.  
 
 
Und es bricht nicht zusammen, weil der Kunst-Markt ebenso wie viele Künstler, die sich in 
dieses System integriert haben, daran interessiert sind, dass die real existierende Evolution 
nicht stattfinden darf. Die Evolution basiert auf Technisierung und Digitalisierung. Wenn die 
Kunst, besonders die Malerei, das nicht will, steigt sie aus den großen Strömen der Evolution  
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aus. Sie überlebt dann auf der bereits beschriebenen Rettungs-Insel der kleinen, elitären 
Insider-Kultur.  
 
  
Aber das alte Credo "Kunst dient vorrangig der Kultur" wird dann brüchig. Kunst dient dann 
nicht mehr der Evolution von Kultur, sondern dient vorrangig nur noch der Mikro-Kultur von 
bestimmten Schichten und Interessen. Ich selbst kenne einige Maler, die sehr genau 
hinschauen und sehr unzufrieden mit dieser Entwicklung sind, wenngleich sie nicht in der 
Lage sind, aus diesem Geschäfts-Bereich auszusteigen. 
 
   
Lassen Sie uns aus dieser Sicht prüfen, welche medialen Bedingungen es im Bezug auf 
Evolution gibt. Wir können sagen, dass bedeutsame Evolutions-Impulse derzeit dort 
hinwandern, wo sich Global-Medien verbinden mit kulturellen oder individuellen Grenz-
Überschreitungen. Das ist die kollektive Spontaneität ... der Trend aller Trends, der derzeit 
vorherrscht und der auch noch für viele Jahrzehnte einflussreich sein wird, weil er seine 
Dominanz und sein Tempo jetzt erst richtig gewinnt.  
 
  
Letztlich ist es das Credo "Draw a Distinction" (George Spencer-Brown), das sich zum 
digitalen Massen-Ereignis formt: 
 

Produziere denjenigen Unterschied,  
der einen echten Unterschied macht,  

aber tue das für alle und nicht gegen viele. 
 
  
Aus dieser Sicht, und das zeigt das Schaubild auf der nächsten Seite, ist es absolut im Sinne 
der Evolution und damit wohl auch nicht zu verhindern, dass wir vom Original (Unikat) zum 
Internet und zum TV wandern … dass wir uns von den exklusiven Nutzungs-Zugängen der 
Elite hinbewegen zur digital befreiten Nutzung …, und dass wir uns von einer singulären 
Auftrags-Produktion weiterbewegen zu "Digital on Demand".  
 
 
Die Reise in die Wüste, von der Hobsbawm spricht, ist also immer dann gegeben, wenn es 
einer Kunst-Sparte nicht mehr gelingt, bedeutsame Evolutions-Impulse zu generieren.  
 
  
Man könnte an dieser Stelle fragen: Was kann die bildende Kunst und damit vorrangig die 
Malerei tun, um wieder kulturelle Grenz-Überschreitungen organisieren und anzubieten zu 
können?  
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Bei den kulturellen Grenz-Überschreitungen wird die Sache sehr eng, denn wir haben eine 
wachsende Flut von Bildern. Und je stärker sich die Digitalisierung durchsetzt, umso mehr 
manipulierte und damit ungesehene Bilder wird es geben:   

Je mehr Digitalisierung,  
umso weniger Genie.  

Je mehr Digitalisierung,  
umso weniger Originalität. 

 
  
Je mehr Digitalisierung, umso mehr entfaltet sich das, worauf das alte Credo explizit stolz 
war  
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… nämlich Modernität. Die Schaffung der nächsten Moderne, und das ist ja letztlich der 
derzeitig einzig relevante Evolutions-Impuls, basiert auf Digitalisierung. Und wenn diese 
Digitalisierung sowohl den Genie-Kult zerstört wie auch den Kult des Originals und der 
Originalität (Innovation als Sensation), dann wird die bildende Kunst große Probleme im 
kulturellen Bereich bekommen. Letztlich kann man Hobsbawm nur zustimmen, wenn er 
darauf hinweist, dass alle diejenigen Kunst-Arten, die den Weg in die Wüste eingeschlagen 
haben, entweder museale Looser geworden sind oder Traumtänzer im Nebelfeld von 
nutzlosen Illusionen. 
 
 
Es ist unübersehbar, dass die kraftvollen Impulse für Evolution und Besser-Werden immer 
stärker in diejenigen Zonen hineinwandern, die aus Umbrüchen und Überschreitungen 
bestehen, während diejenigen Zonen, die auf Unterhaltung und Erbauung basieren, immer 
schwächer werden, was ihren evolutiven Beitrag betrifft. Wenn man nun versucht, eine 
Landschaft zu skizzieren, die aufzeigt, was von den so genannten Kultur-Kategorien und 
Kunst-Arten welche Evolutions-Kraft entfalten kann, bekommt man ein Ergebnis, das 
nachdenklich stimmt: Ein Großteil derjenigen Kultur- und Kunst-Konzepte, die im hoch-
bürgerlichen Selbstverständnis als besonders wertvoll gelten ("Hoch-Kultur"), sind 
inzwischen deutlich in die Rituale der Nekropolisierung eingebunden, d.h., sie sind bereits 
mit mehr als einem Bein in der Wüste angelangt. Dazu gehören z.B. die klassische Musik und 
die Oper, dazu gehören aber auch große Teile der bildenden Künste und auch die Poesie. Das 
Schaubild auf der nächsten Seite versucht hier eine Topografie zu vermitteln.  
 
 
Deutlich wird auch, dass immer mehr Kultur-Konzepte in einer ambivalenten Zwischen-Zone 
gelandet sind, in der sie auf der einen Seite noch einen gewissen Evolutions-Wert besitzen auf 
der anderen Seite aber nicht mehr in der Lage sind, wirklich starke und damit prägende 
Evolutionen (so genannte Trajektorien) zu erzeugen. Mode gehört zum Beispiel dazu. Aber 
auch die Pop-Musik ist, obwohl sie immer noch, was die Konzerte und die CD-Verkäufe 
betrifft, ein großer wichtiger Wirtschafts-Bereich ist, längst in diese Ambivalenz-Zone 
abgedriftet.  
 
 
Wenn man z.B. die heutige Pop-Musik vergleicht mit den Aufbruchs-Zeiten, in denen die 
Beatles schlagartig weltweit Erfolg hatten, erkennt man, wie deutlich die Pop-Musik 
inzwischen in die Zone von Entspannung, Unterhaltung und Erbauung hineingewandert ist. 
Natürlich sind gute Pop-Musik und guter Rock etwas anderes als traditionelle Volksmusik, 
aber was die Wirkungs-Foki betrifft (z.B. Unterhaltung und Gemüt / Erbauung), sind die 
Unterschiede im Prinzip fast irrelevant. Nur die Form ist anders.  
 
 
Und auch das Ziel-Publikum ist anders. Aber das, was Menschen davon mitnehmen, ist 
weitestgehend das Gleiche: 
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Soul-Wellness. 
 
  
Es gibt drei Bereiche, die ihre Evolutions-Kraft vermutlich noch weiter steigern werden. Dazu 
gehören die Wissenschaften. Mit Sicherheit auch das Internet (in das auch immer mehr  
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Sach-Literatur hineinfließen wird ebenso wie auch immer mehr wissenschaftliche Berichte 
und Diskurse dort ihr Forum finden) und TV. Je mehr man sich dem Neuen nähert, umso 
wichtiger werden Massenmedien und digitale Technologien. Das Unikat, das Handgemachte 
oder das raumzeitliche "Nur-hier-Ereignis" verlieren an Relevanz. Und in diesem Kontext 
wird irgendwann der Zeitpunkt kommen, an dem die Abbild-Kunst mit ihrem alten Credo so 
viel Nekropolisierung betrieben hat, dass nur noch eine reduzierte Fan-Gemeinde zu ihr 
stehen wird.  
 
 
Im Moment sieht das zwar noch nicht so aus, weil die Museen relativ voll sind (man muss 
bedenken, dass sie in den meisten Ländern hoch subventioniert werden), und weil auch 
bestimmte Künstler extrem hohe Preise erzielen, weil sich ein Hype-Markt gebildet hat, der 
aus Spekulation und Status-Streben genährt wird. 
 
  
Vordergründig sieht es also für Malerei und bildende Kunst sehr gut aus. Aber wie bereits 
gesagt, wird die allgemeine Überflutung von Bildern und insbesondere die massenhafte 
Herstellung von "ungesehenen Bildern" dafür sorgen, dass das alte Credo der klassischen 
Ästhetik und der Abbild-Kunst ihre evolutive Kraft verlieren wird.  
 
  
Das alte Credo basierte auf Genie, Originalität und Original (Unikat / Handmade). Wenn das 
zusammenkam, war es ein Kunstwerk. Diese Faktoren waren adressiert an die Kultur. Und 
der Zweck war, die Moderne zu forcieren und die Evolution zu fördern. Inzwischen ist die 
Abbild-Kunst immer noch strikt auf Kultur ausgerichtet (sie bezieht ja auch aus dieser Ecke 
ihre Reputation und ihr tägliches Geld), aber sie hat kaum noch eine Funktion im Kontext der 
aktuellen Umbrüche, die zu einer anderen Moderne führen würden. Wenn man genauer 
hinschaut, hat sich hinter der Fassade der Wichtigkeit bereits ein großes Stück des alten 
Credos aufgelöst.  
 
  
Wie das Schaubild auf der nächsten Seite zeigt, könnte sich im Kontext dieser Erosion eine 
andere Vision entwickeln: An die Stelle des Abbild-Künstlers, der davon lebt, dass sein Name 
und sein Werk eine gewisse kulturelle Bedeutung erringt, könnte der Evokations-Künstler 
stehen. Er braucht keine öffentliche Akklamation, weil dessen Bedeutung aus der Fähigkeit 
erwächst, in Einzel-Personen gezielte Individuations-Prozesse zu stimulieren ... also Prozesse 
eines geistigen Wachstums: 

Kunst als Coaching. 
 
  
Ein wichtiges Element dieser Vision könnte aus den Faktoren der transversalen Ästhetik 
bestehen und würde damit an die Stelle des Originals das Erhabene stellen. An die Stelle des  
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Handmade käme industrial aura. 
Und an die Stelle des Kultur-
Fokusses würden Bewusstsein 
und Gehirn treten. Originalität 
und Provokation würden dann 
nicht mehr im Ziel-Fokus 
stehen, sondern Individuation 
und Enhancement.  
 
  
Warum könnte es zu dieser 
alternativen Evokations-Kunst 
kommen? Nun, wie ich bereits 
in Anlehnung an Eric 
Hobsbawm geschrieben habe, 
gibt es zwei Mega-Trends, 
nämlich die Entwertung des 
Originals und die Hinwendung 
zum Ritual. Bei der Entwertung 
des Originals handelt es sich, 
wie Hobsbawm schreibt, um die 
"Nekropolisierung der alten 
Hochkultur", wodurch "tote 
Klassiker" lebendig gehalten 
werden zugunsten der Aufrecht-
erhaltung einer Kultur, die zur 
Evolution nicht mehr viel 
Relevantes beitragen kann. 
Hobsbawm beschreibt diesen 
Aspekt als "das Ende der 
Avantgarde", wobei jedoch 
gesehen werden sollte, dass im 
Sektor der visuellen Kunst eine bestimmte Geld-Elite es geschafft hat, die Entwertung des 
Originals und die Hinwendung zum Ritual so für sich zu nutzen, dass das Ende der 
Avantgarde den Interessen des großen Geldes entspricht.  
 
   
Eine echte Avantgarde provoziert Brüche, die wehtun, und Umbrüche, die man subjektiv als 
Angriff auf den eigenen Status erlebt. Davon kann bei der so genannten aktuellen Avantgarde 
der Malerei (siehe z.B. das Beispiel von Damien Hirst) auf gar keinen Fall gesprochen 
werden. Diese Avantgarde ist längst der Darling der Spekulanten und der Status-Streber 
geworden. Sie hilft dem System, sich zu festigen. 
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Der Philosoph Peter Sloterdijk hat einmal geschrieben: "Wehe den Avantgarden, denen die 
Menge folgt." Und genau das ist eingetreten, aber in einem anderen Sinne. Der jetzigen 
Avantgarde folgt die Menge des Geldes, aber nicht mehr die Menge der Menschen. "Wehe 
dieser Pseudo-Avantgard" könnte man deshalb formulieren.  
 
  
Bleiben wir bei den Mega-Trends. Es ist richtig, dass eine bestimmte Gruppe von 
wohlhabenden Menschen es geschafft hat, diese beiden Trends zu benutzen, um das 
aufzubauen was ich bereits beschrieben habe, nämlich die "Rettung auf das Insider-Terrain". 
Aber man könnte diese beiden Mega-Trends auch kulturell anders verarbeiten. Die 
Entwertung des Originals würde dann die Abkehr vom Unikat und somit auch die Abkehr von 
handmade bedeuten. An die Stelle der genialen Gestik würde industrial aura treten.  
 
  
Und damit könnte genau das geschehen, was Donald Judd vorhergesagt hat: eine Kunst, die 
den Genie-Kult überwindet, weil sie sich dem Geistigen immer mehr annähert. Je mehr Kunst 
die Sphäre des "ruhigen Geistes" betritt, umso unwichtiger wird die Person. Dort, wo der 
Geist seine All-Relevanz (= das Erhabene) erreicht, dominiert eine souveräne A-Personalität.  
 
  
So weit der erste Mega-Trend. Der zweite Mega-Trend besteht in der Hinwendung  
zum Ritual, und das könnte  
man kulturell ebenfalls anders 
verarbeiten. Statt Rituale zu 
zelebrieren, die verdächtig nach 
"Tanz um das goldene Kalb" 
und "des Kaisers neue Kleider" 
riechen, könnte man die Rituale 
auf die Person beziehen.  
Also statt Status- und Geld-
Vermehrungs-Rituale, die nur  
in bestimmten Insider-Cliquen 
funktionieren, könnte man 
visuelle Artefakte herstellen, die 
den einzelnen Personen helfen, 
einen anderen und damit 
besseren Zugang zu ihrem 
Überbewusstsein und zum 
Besser-Werden ihres Ichs zu 
bekommen. Also Rituale für 
personale Individuation plus 
Enhancement. Zwischen dem  
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Artefakt und der Person gäbe es dann eine Kooperation, durch die sich beide qualifizieren 
würden. Es wäre das die Hinwendung zu einer Wirkung im Ritual.  
 
  
Wir erkennen hier zwei innovative Aspekte: die Abkehr vom Genie-Kultur und die 
Hinwendung zur rituellen Wirkung … industrial aura verbindet sich mit personaler 
Individuation. Und das kann nur funktionieren durch die Evokation des Erhabenen. Mit 
anderen Worten: Ohne eine Neu-Erschließung des Erhabenen ist ein alternatives Credo für die 
Kunst vermutlich nicht vorstellbar. Das Schaubild auf der Seite zuvor beschreibt, dass das 
Ergebnis aus Nagual-Resonanz-Prägungen bestehen würde, also im Grunde aus einem Erlebnis, 
das alle Menschen mehr oder weniger bewusst oder unbewusst anstreben. 
 
   
Wenn man in der Lage wäre, der Kunst gute Ratschläge zu erteilen (was natürlich nur 
theoretisch denkbar ist), dann würde sich folgender Inhalt anbieten:  
 
 
Wolfgang Ullrich hat in seinem Buch 
"Raffinierte Kunst" (Berlin 2009) ebenfalls 
darauf hingewiesen, dass es an der Zeit 
wäre, den Kult und das Original aufzulösen. 
Er hält diesen Kult für "unproduktiv und 
anachronistisch". Nach seinen Analysen 
waren Reproduktionen seit jeher genauso 
wichtig wie die Originale, z.B. in Form von 
Kupferstichen. Und Ullrich kann zeigen, 
dass viele Künstler ihre Ideen in 
Reproduktionen oft genauer realisieren 
konnten als im Original, und dass es für 
viele Künstler wichtig war, bestimmte Aspekte oder Teile ihrer Kunst in reproduzierten 
Formen zu inszenieren, als Highlight, wobei es durchaus üblich war, dass dann andere 
Künstler diese Reproduktion vollzogen haben. Lange Zeit war das das normale Credo der 
Kunst. Und den "sakrosankten Begriff vom Original" gab es damals gar nicht, weil sich 
diejenigen Werke, die sich gut vervielfältigen ließen, und die dementsprechend oft 
reproduziert worden sind, einen großen "Vorteil im Wettstreit um Aufmerksamkeit" erzielen 
konnten.  
 
  
Lange Zeit war die Konkurrenz der Künstler deshalb auch eine Konkurrenz ihrer 
Reproduktionen. Im vor-modernen Denken war es völlig undenkbar, Kunst zu reduzieren auf 
das Original. Zum Beispiel legte man im 15. Jahrhundert besonders großen Wert auf das, was  
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man inventio nannte, also die Kompositions-Idee. Und davon trennte man das disegno. Das 
war die ausführende und reproduktive Realisierung.  
 
  
Diese beiden Aspekte wurden relativ unabhängig bewertet. Somit stand nicht die Hingabe an 
ein Original im Mittelpunkt, sondern die intellektuelle Präzisierung eines bildnerischen 
Einfalls. Dadurch bewies der Künstler seine Qualität. Und es reichte für viele Künstler,  
eine gute Idee zu haben. Andere konnten daraus eine bessere disegno entwickelt, z.B. 
Kupferstecher.  
 
  
Viele der großen Künstler hatten feste Kooperationen mit Kupferstechern, die exklusiv nur 
für sie arbeiteten. Wichtig war nur, dass der Entwurf vom Künstler stammte. Alles andere 
konnte mehrfach und auch von unterschiedlichen Experten nachgestaltet werden. Der hohe 
Stellenwert des disegno hatte zum Beispiel in der italienischen Kunst schon sehr früh dazu 
geführt, dass die Künstler ihre Werke so konzipierten, und zwar von Anfang an, dass es den 
von ihnen präferierten Kupferstechern leicht fiel, den Charakter und die Idee ihres Werkes 
besonders gut grafisch auszudrücken. Man versuchte also das zu entwerfen, was eine gute 
Reproduzierbarkeit garantierte. Das galt als vorbildlich in der Kunst. Und es gab viele 
Künstler (Raffael war wohl einer der ersten), die sich sehr aktiv und akribisch um die 
Reproduktions-Grafik ihrer eigenen Gemälde kümmerten.  
 
  
Das alles blieb über Jahrhunderte lang konstant. Erst im 19. Jahrhundert kam es zu einem 
heftigen und schnellen Reputations-Verlust im Hinblick auf die Reproduktions-Techniken. 
Plötzlich konzentrierte sich das Kunst-Publikum nur noch auf das, was man als Original 
präsentieren konnte. Und damit wurden Unikate sehr schnell "zu Reliquien des Künstlers 
verklärt" (Ullrich). Im Kontext dieser Entwicklung setzte sich das Original dann im 19. und 
im 20. Jahrhundert so sehr durch, dass letztlich ein Diktum entstand: Den unmittelbaren 
Kontakt zum schöpferischen Genius des Künstlers bekommt man nur, wenn man das Original 
besitzt oder das Original betrachtet.  
 
  
Jede Vervielfältigung, so wurde z.B. noch 1960 geschrieben, wurde als eine Art "Massen-
Mord an der Kunst" interpretiert. Alles, was nicht das Original war, war ein Surrogat, war 
definitive Nicht-Kunst.  
 
  
Besonders im 20. Jahrhundert kam es immer wieder zu extremen Interpretationen im Bezug 
auf das künstlerische Genie und sein Unikat. So wurde z.B. im Kontext von Walter 
Benjamins berühmten Aufsatz aus dem Jahre 1936 zum Thema der Reproduktion immer 
wieder  
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behauptet, dass jede Form von Reproduktion zu einem "Verfall der Aura" führen würde. 
Derartige Thesen wurden oft gekoppelt mit einer kunst-religiösen Weihung, die für die 
Künstler natürlich sehr günstig waren. Es entstanden Künstler-Fürsten. Und jeder Künstler 
hatte von Anfang an den Nimbus eines begnadeten und außerordentlichen Menschen.  
 
  
Aber wie gesagt, kunst-historisch ist das eine sehr schrille Angelegenheit, denn eigentlich war 
die Reproduzierbarkeit der Werke immer ein wichtiges Kriterium gewesen. Und reproduziert 
wurde immer. Nur im 19. und 20. Jahrhundert gab es diese Trennung zwischen der Nicht-
Kunst (Reproduktion) und der echten Kunst (Unikat).  
 
  
Es hat derartige Trend-Verschiebungen auch in den Konzepten der Rezeption von Kunst 
gegeben. Kant hat zum Beispiel behauptet: Je anregender ein Werk wirkt, umso mehr Geist 
besitzt es. Aus dieser Sicht wurde das Artefakt der Träger eines Geistes. Noch heute gilt, dass 
der Künstler unter besonders glücklichen Umständen in der Lage sein kann, ein gewisses 
Volumen des Erhabenen in sein Kunstwerk einzubringen. Er materialisiert sein 
schöpferisches Genie. 
 
 
Es hat aber auch Phasen gegeben, in denen man das Artefakt nicht so aktiv interpretierte. Man 
verzichtete auf die Faszinations-Kraft des Künstlers und seines Werkes und setzte in dieser 
Interpretation von Kunst-Wirkung ganz auf die Meditation. Jetzt war plötzlich die 
Einbildungs-Kraft des Rezipienten das alles entscheidende Momentum.  
 
  
Wie das nebenstehende Schaubild 
zeigt, pendelten die kunst-
historischen Konzepte im 
Hinblick auf die Wirkungs-
Cluster von Kunst immer wieder 
hin und her, und zwar von der 
Faszination zur Meditation, und 
dann wieder zurück von der 
Meditation zur Faszination. Mal 
war es der Fantasie-Reichtum 
und die Bildung des Rezipienten, 
mal war es das Ingenium des 
Künstlers und seines Werkes.  
Es kann aber auch ein  
drittes Wirkungs-Cluster geben, 
nämlich das der Evokation. 
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Bei dem Evokations-Cluster geht es weder um die Qualität des Rezipienten noch um die 
Qualität des Künstlers. Diese beiden Aspekte sind sozusagen reserviert für die klassische 
Ästhetik. Bei der transversalen Ästhetik geht es um das intrinsische Erlebnis eines Besser-
Werdens. Was bedeutet das? Erst dann, wenn ein Mensch kontinuierlich mit einem 
Kunstwerk in Kontakt kommt (weil es z.B. beim ihm im Wohnzimmer über dem Sofa hängt), 
bemerkt er, dass er sich durch diese Begegnung mit dem Bild verändert, harmonisiert oder 
sogar seelisch verbessert ... nur dann ist ein Kunstwerk transversal wirklich gelungen. In 
dieser evokativen Kategorie zählt nicht allein der Rezipient und auch nicht allein der Künstler 
und sein Werk. Es ist der kooperative Aspekt und damit die co-evolutive Dynamik, die hier 
maßgeblich ist … das Wir. 
 
  
Wenn man annimmt, dass die 
abbild-orientierte und damit 
klassische Ästhetik sich immer 
geschickter zurückzieht "auf das 
kleine Terrain der Insider", und 
wenn man davon ausgeht, dass 
diese Strategie der Rettung für 
eine bestimmte Gruppe von 
Menschen sinnvoll und auch 
lukrativ ist, dann stellt sich 
trotzdem die Frage, was Kunst 
für all die anderen Menschen tun 
kann. Also für Menschen, die 
nicht an Investition oder Status 
denken, sondern die das ganz 
natürliche Bestreben haben, über 
die Begegnung mit Kunst 
irgendetwas Gutes für ihren 
Geist und für ihre Seele zu tun.    
 
Wenn man sich in diesem 
Zusammenhang fragt: Was ist 
wichtig für die klassische 
Ästhetik, die ja auf Kultur fixiert 
ist und was ist wichtig für  
die transversale Ästhetik, die  
auf das Bewusstsein (Seele und 
Geist) fixiert ist, bekommt man 
folgendes Ergebnis (siehe das 
nebenstehende Schaubild). 
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Bei der klassischen Ästhetik ist das zentrale Anliegen die Verbesserung der Gesellschaft. Wie 
ich beschrieben habe, ist es inzwischen zweifelhaft, ob die klassische Ästhetik mit ihren 
Konzepten der Hochkultur noch in der Lage ist, diesen evolutiven Aspekt tatsächlich auch zu 
erfüllen. Bei der transversalen Ästhetik dominiert ein völlig anderes Anliegen. Hier geht es um 
die Verbesserung der Individuation. Und dementsprechend sind hier auch die Instrumente und 
die Bezugspunkte deutlich anders: Gehirn-Forschung ist wichtig. Bewusstseins-Theorien sind 
wichtig ebenso wissenschaftliche Wirkungs-Forschung (Feedback-Analysen).  
 
  
Das ist ein Aspekt, auf den Künstler sehr seltsam reagieren, wenn ich versuche, dieses Thema 
zu diskutieren. Kunst darf sich ihrer Meinung nach keiner Wirkungs-Diagnose stellen. Das ist 
das mehr oder weniger heimliche Credo der allermeisten Künstler. Man stellt sich der 
Gesellschaft, definiert als den kollektiven Geist der Menschheit. Und man stellt sich den 
Kuratoren der Museen. Und man stellt sich, wenn man ganz große Kunst macht, der Kunst-
Geschichte mit ihren Wert-Urteilen. Aber eine andere Dimension der Wirkung darf es nicht 
geben. 
 
 
Bei der transversalen Ästhetik ist alles auf Gehirn, Bewusstsein und Individuation 
ausgerichtet. Also kann man ganz konkret Gehirn-Forschung einsetzen (z.B. in Form von 
Veränderungen in der Mikrovolt-Dimension) und auch Hormon-Forschung (z.B. im Bereich 
der Serotonin-Ausschüttung), um dadurch den evokativen Aspekt zu verbessern. Das heißt, 
man ist hier bereit, die Space-Machines so zu verbessern wie man z.B. ein Auto verbessert, 
indem man immer wieder tüftelt und immer wieder über verarbeitete Feedbacks zu anderen 
Resultaten und zu optimierten Konzepten kommt. Ein Künstler würde ein derartiges 
Vorgehen für absurd halten. Für ihn ist die individuelle und fast eruptive Kreativität wichtig. 
Er ist interessiert an der Weiterentwicklung der Gattung "Kunst", aber er ist nicht interessiert 
daran, sein eigenes Werk durch solche Wirkungs-Diagnosen im Mikro-Bereich zu verbessern.   
  
Für einen Künstler, der voll eingebunden ist im Konzept der klassischen Ästhetik kann es 
auch keinen Fortschritt durch Digitalisierung und On-Demand-Konzepte geben. Für ihn ist es 
zum Beispiel unvorstellbar, dass ein späterer Käufer seines Kunstwerks mit ihm zusammen 
oder per Internet einen Test vollzieht, durch den er (der Künstler) erfahren kann, welche Farb-
Kombinationen für die jetzt anstehende Individuations-Phase der Person wertvoll wären. Es 
gibt zwar den einen oder anderen Künstler, der mit seinen "Kunden" auf Basis von Farb-Tests 
eine gewisse Vor-Konzeptionierung praktiziert. Aber das wird in dem Kunst-Markt nicht gern 
gesehen.  
 
 
Der Künstler arbeitet auf einem so hohen Niveau, dass er sich nicht auf das Niveau des 
Käufers und des Rezipienten herablassen muss. Man hat ihn als Künstler zu bestaunen, aber 
er hat als Künstler nicht zu dienen.  
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Natürlich wäre es heute über Internet und Computer sehr leicht möglich, diejenigen Bedarfs-
Strukturen und Wirkungs-Ansätze zu analysieren und festzulegen, die für die Individuation 
einer Person wichtig sein könnten ... und das ganz bewusst bevor das Artefakt (z.B. Space-
Machine) hergestellt wird. Es könnte dadurch eine Personalisierung des Kunstwerks geben 
zugunsten eines besseren Individuations-Effekts. Für die transversale Ästhetik ist dieser 
Gedanke normal und hilfreich, weil man die evolutiven Möglichkeiten der Digitalisierung 
hier vorteilhaft zum Ansatz bringen könnte. Für einen Künstler der klassischen Ästhetik wäre 
das eine Erniedrigung. Man ist kein Dienstleister, sondern ein kreativer Mensch.  
 
   
Wohin könnten die zukünftigen Wege der Kunst laufen? In der klassischen Ästhetik, und da 
würde ich wiederum Peter Sloterdijk folgen, wird die Kunst sich immer mehr dorthin 
verlagern, wo ein "ästhetischer Snobismus" zelebriert wird. Das ist das Spiel mit Geld und 
Show und Status. Und damit dieses Spiel gespielt werden kann, ist es quasi unumgänglich, 
dass ein subtiles Illusions-Spiel organisiert wird. Die gewollte Bedeutsamkeit von einzelnen 
Künstlern und Kunstwerken muss durch das Interplay aller interessierten Gruppen hergestellt 
und hoch gehalten werden. Es darf also niemand zu irgendeinem Zeitpunkt rufen: "Aber der 
Kaiser ist ja nackt!"  
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Unabhängig davon wird Kunst immer mehr in den Sog der "technischen Vermassung", wie es 
Eric Hobsbawm nennt, hineingezogen werden. Und es ist fraglich, was dann noch als Kunst, 
als visuelle Ästhetik oder als Design oder als ambitionierter Zimmer-Schmuck (Visualisation) 
übrig bleibt. Wir stehen vor einer Revolution der Bilder-Welten und die klassische Abbild-
Kunst wird sich dieser gewaltigen Veränderung nicht entziehen können. Vielleicht ist es aus 
dieser Sicht richtig, wenn Hobsbawm meint, auch die Malerei sei längst dabei, den "Kurs in 
die Wüste" einzuschlagen.  
 
     
Völlig unabhängig von diesen beiden Aspekten (also Snobismus und Vermassung) könnte 
sich als kleine Nische die transversale Ästhetik entwickeln, die auf persönliches Wachstum 
(Individuation) und Enhancement ausgerichtet ist, und die sich einbinden lässt in komplexe 
Rituale, die, wie ich bereits beschrieben habe, auch olfaktorische, akustische und partiell auch 
haptische Sinnes-Kanäle einbeziehen kann. Neben der öffentlichen und damit kollektiven 
Komponente der Kunst könnte sich eine singuläre und damit diskrete Komponente platzieren. 
Das Schaubild auf der Seite zuvor beschreibt diesen Zusammenhang. 
 
   
Wenn eine Ästhetik auf Individuation ausgerichtet sein soll, wird es wichtig sein, der Kunst 
diejenigen Instrumente und Wirk-Mechanismen zu vermitteln, die das jeweils angestrebte 
persönliche Wachstum per Ritual initiieren 
kann. Aus dieser Sicht stellt sich die Frage, 
auf welchen Faktoren eigentlich Individuation 
beruht. Wie das nebenstehende Schaubild 
zeigt, kann Individuation definiert werden 
als die Kooperation einer Person mit der 
Schöpfung. 
 
  
Diese Kooperation sollte das aktivste 
Moment der Schöpfung, nämlich die 
schöpferische Zeit in den Mittelpunkt 
stellen. Man kann die schöpferische Zeit 
definieren als diejenige ausgestreckte Hand, 
die uns die Schöpfung entgegen streckt, um 
mit uns partnerschaftlich zu kooperieren. 
Also wird es darum gehen, diese 
schöpferische Zeit in die Möglichkeits-
Formen einer alternativen Ästhetik 
hineinzuführen. Das Ergebnis könnte dann 
eine transversale Kontingenz in visueller Form sein, z.B. als fraktale Über-Komplexität.  
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Zugleich sollte gesehen werden, dass jede Form von Kooperation, die auf Schöpfung 
ausgerichtet ist, immer eine Qualifizierung der Augenblicklichkeit (Gegenwart) benötigt. Wie 
ich bereits an anderer Stelle geschrieben habe, ist für es für eine derartige Kooperation 
wichtig, dass sich das Standard-Jetzt, über das jede Person verfügt, für das Nagual öffnet, 
weshalb anzustreben ist, dass sich das absolute Jetzt aktiviert. Eine geeignete Technik für 
diese Herstellung des absoluten Jetzt ist Space. Deshalb werden die Artefakte der 
transversalen Ästhetik ganz bewusst "Space-Machines" genannt.  
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