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S T E P H A N I E  S M I T H

P R O M I S E  P I E C E S

I recently picked up a copy of a sexy 
little book called Cradle to Cradle: Re­
making the Way We Make Things by archi­
tect William McDonough and chemist 
Michael Braungart. By “picked up” I 
mean not only purchasing and reading 
the text but also the physical act of 
touching the object. It’s a pleasant thing 
to hold, small but solid, with a satisfy­
ing heft and a sleek texture derived 
from its unusual substance: a paper­
like material made from chemicals 
rather than the usual organic pulp. For 
the authors, this material represents a 
new mode of environmentally conscious

design. The synthetic materials that 
comprise this Waterproof Durabook—note 
the trademark on the front cover-can 
be recycled or even reformulated into 
a useful new substance much more 
easily than other materials that might 
at first seem more environmentally 
friendly. (Unbleached recycled paper, 
for instance, may not be reusable or 
even biodegradable when bound using 
synthetic glues.)b In a parallel move, 
the cover uses clever typography and 
fresh acidic hues rather than more fa­
miliar, earth-tone eco-aesthetics. These 
choices exemplify McDonough’s and

Braungart’s optimistic approach to 
design: the text offers ways that indi­
viduals and corporations can adopt in 
order to make and use things more 
effectively, and the book embodies that 
conceptual substance.

Although I don’t have the techni­
cal expertise to know whether their 
propositions are practical or effective. 
I’m a sucker for this book. Like so many, 
I worry that my patterns of consump­
tion are contributing to the death of 
the planet, and although I’ve changed 
some day-to-day habits I still pursue 
scores of eco-insensitive pleasures. I
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peoplepow ered

PEOPLE POWERED (KEVIN KAEMPF), SOIL STARTER, 

2003-ongoing, composted organic matter, 

fabric, and People Powered tag /  kompostierte organische 

Materialien, Stoff und People-Powered-Etikette.

adore my lipstick and my iPod; I walk 
the city but will hop in my car for a gas- 
guzzling road-trip at the slightest prov­
ocation. So, though wary, I’m lured by 
the promise that some of these plea­
sures might be made environmentally 
palatable if produced through sustain­
able design, which takes a big-picture 
approach by considering the entire 
lifespan of an object or structure and 
by integrating not only environmental 
issues, but also social, economic, and 
aesthetic concerns. As articulated by 
Braungart/McDonough and others,2' 
this doesn’t require a puritan rejection 
of the pleasures afforded by objects— 
books, for instance—or a narrow ap­
proach to materials and aesthetics. 
Design historian Victor Margolin has 
described such approaches as part of 
an emerging “culture of sustainability” 
which he sees as a necessary develop­
ment within design.3'

Over the past few years I’ve been 
noticing what might be the beginnings 
of a parallel “culture of sustainability” 
among artists of my generation. This 
work offers a counterpoint to more 
established forms of environmentally

conscious art. I’m thinking of projects 
like Robert Smithson’s proposed sculp­
tural interventions into mining sites in 
the early seventies, but perhaps even 
more, of projects in the eighties and 
nineties that drew on emerging notions 
of the artist as an interdisciplinary 
researcher and developed in tandem 
with the new modes of collaborative, 
process-oriented, and sometimes com­
munity-based “new genre public art.”4' 
Now, rather than working within 
specific built or natural sites or imagin­
ing global-scaled interventions, some 
artists are playing with the notion of 
“sustainability” at a more modest level. 
They make smaller, portable objects 
that combine some of the aesthetic 
qualities that make Cradle to Cradle such 
an enticing object—witty design, high- 
tech materials—with attention to the 
ways that objects fit into larger systems 
that include but are not limited to en­
vironmental impact. They often work 
collaboratively and make objects that 
function as triggers for speculation 
when presented within art contexts but 
have to be animated/activated by use 
outside the museum. They leaven seri­

ous social aims with a dash of playful, 
off-the-grid spark, updating Bauhaus 
form-meets-functionality or Beuysian 
social sculpture. Artworks that function 
in this manner include N55’s portable 
PUBLIC THINGS (1999-ongoing), Super­
flex’s SUPERGAS projects (1997-on- 
going), Nils Norman’s GEOCRUISER
(2001), Andrea Zittel’s AZ Advanced 
Technologies (2002-ongoing), Michael 
Rakowitz’s inflatable homeless shelters 
(ParaSITE, 1998-ongoing), and Dan 
Peterman’s sculptures made from post­
consumer reprocessed plastic. With a 
nod to one trend in sustainable de­
sign—attention to local products—I’ll 
focus here on just a few examples from 
my own city, Chicago.

Under the name People Powered, 
artist Kevin Kaempf has developed an 
ongoing series of projects that reinvig­
orate social sculpture, in part through 
modesty of scale and in part by adopt­
ing corporate eco-marketing tactics 
and a hip aesthetic. For his first People 
Powered project, SOIL STARTER (2002- 
ongoing) , Kaempf gave instructions and 
a small green composting container to 
friends and acquaintances living in his

1 7 0

neighborhood. He regularly cycles to 
the participating households to gather 
accumulated yard waste and kitchen 
scraps, and then composts this would- 
be trash into “teabags” full of com­
posted matter that release nutrients 
when watered (ideal for malnourished 
urban house plants). He provides the 
participants with these teabags, which 
then become part of a new cycle of use, 
decay, and re-use.

SOIL STARTER serves several envi­
ronmentally conscious social functions: 
raising awareness and changing daily 
habits among the participants, reduc­
ing waste by transforming it into actual 
food—nutrients—for another need, and 
providing an organic alternative to 
chemical fertilizers. Because of this 
functionality you might be tempted to 
lump this project with other activist, 
process-oriented art practices, especial­
ly those that intervene within relatively 
small communities. A few things, how­
ever, make Kaempf’s project especially 
fresh. First, unlike many community- 
based art projects, SOIL STARTER takes 
place among Kaempf’s peers. While 
the outsider position of crossing eco­
nomic and /o r cultural divides can be 
useful, it has its dangers as well—for in­
stance, the trap of aesthetic evange­
lism, to use Grant Kester’s phrase—and 
in this case it seems fitting that a proj­
ect about sustainability would embed 
environmentalism within a relatively 
intimate social network. Second, note 
the aesthetic sensibility of those 
teabags, especially the bags’ clean lines 
and the tags’ sleek logos. When 
massed, the SOIL STARTER packets 
have sensual appeal—they could be 
post-minimal, even Hesse-ian sculp­
tures—and each translucent square 
packet bears the People Powered logo 
with its energetically off-key colors and

offset “P.” Kaempf uses that logo on 
all the People Powered projects. He has 
consciously adopted a small-business 
model for his art practice and uses cor­
porate marketing tactics to create a 
widely recognized brand identity that 
he hopes will eventually entice wider 
participation in projects like his cur­
rent SHARED: CHICAGO BLUE BIKES 

(2004-ongoing).
The collaborative JAM (Jane Palmer 

and Marianne Fairbanks) creates proj­
ects that offer similarly poetic and 
practical ways of embedding sustain­
able habits within daily life. Palmer and 
Fairbanks have been working together 
since 2000, and in 2003 they combined 
their training in fiber arts with their in­
terest in sustainable practices in a se­
ries that was originally titled Personal 
Power (2003-2004, no connection to 
Kaempf’s project). This series includes 
prototypes for garments and bags 
equipped with lightweight, flexible 
solar panels that collect and store 
enough energy to power small-scale 
electric devices like cell phones. JAM is 
currently exploring partnerships that 
would allow their technology to be in­
corporated into mass-produced, high 
fashion bags under the name Noon So­
lar (2004-ongoing) so if all goes well 
their initial speculative project will soon 
be enveloped within a commercial 
sphere of production and distribution.

This shift in name and context 
makes the solar accessories more inter­
esting to me than if JAM were only pur­
suing these ideas within their art pro­
duction, for it suggests ways that these 
objects can carry multiple identities as 
they move among different contexts. 
Personal Power grew out of JA M ’S Iraq- 
heightened awareness of the political 
consequences of dependence on oil 
and other fossil fuels, but Palmer and

Fairbanks decided that in a commer­
cial context it made sense to downplay 
a “crunchy” sensibility in favor of a 
more open-ended and contemporary­
sounding name. This fits with the na­
ture of the works, which aren’t about 
dropping out but rather about step­
ping free of the power grid while 
retaining the ability to hook into com­
munication networks, to be fashion­
able, or simply to enjoy a little music. 
The name “Noon Solar” thus provides 
a bit of camouflage for JA M ’s utopian 
aims, and the hip eco-conscious or 
trendy consumers who will likely be the 
first users of the Noon Solar products 
will be participants in a work of social 
sculpture, though they might not be

JAM (JANE PALMER Of MARIANNE FAIR­

BANKS), NOON SOLAR, 2004-ongoing, so­

lar panels, rechargeable batteries, copper wire, 

clear vinyl, and variable Jabrics, cell phone /  

Solarzellen, wiederaußadbare Batterien, 

Kupferdraht, transparentes Vinyl und Stoff, 

Mobiltelefon.
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aware of or interested in JAM’S larger 
project of making personal solar 
technology desirable, affordable, and 
widely available. The artists eventually 
hope, through collaborations with 
other designers and distributors, to 
“offer the technology to many different 
kinds of markets and potential users. 
This way it can become about a con­
venience that people want, and is not 
associated with a brand or consumer 
identity.”5* jn the meantime, JAM will 
show Noon Solar in exhibitions and will 
produce and sell limited-edition prod­
ucts in a Chicago boutique.6!

One final example takes such prac­
tices in a slightly different direction. 
The artists’ group Temporary Services 
asked artist Brennan McGaffey to de­
velop a small-scale, portable CD player 
that could contain all the necessary 
supplies for an audio “exhibition.” In 
response he designed and constructed 
AUDIO RELAY (2003), with the crucial 
addition of a radio transmitter. Its 
glossy, bright yellow case, which can be 
carried with a shoulder strap, unpacks 
to reveal a set of solar panels with its 
own kickstand, a tray for CDs, a CD 

player, speakers, a folding chair, a ra­
dio transmitter, and all the relevant 
wiring. Temporary Services then cu­
rated a series of audio art works for 
AUDIO RELAY, which they sent out into 
the airwaves as an unofficial radio 
broadcast in Chicago. The broadcast 
audio program has changed as the 
piece has traveled to cities from Balti­
more to Leipzig, for those who host the 
project are invited to curate and col­
lect new CDs for the project. The work 
takes the private-museum-in-a-box prem­
ise of Marcel Duchamp’s BOÎTE-EN- 

VALISE (1941-42) and makes it gener­
ous by including not only other artists 
but also a community of listeners.

As with the works by Kevin Kaempf 
and JAM, McGaffey’s design for AUDIO 

RELAY is functional, sleek, and incor­
porates sustainable technologies but, 
unlike those works, environmental sus­
tainability is not at the heart of the 
work’s content. Solar power is used 
here both to allow the work to function 
in a variety of remote sites (a car bat­
tery can also be used to power the 
piece) and also as a visible marker of a 
nomadic, self-sustaining approach to 
producing and disseminating art. In 
this, as well as through the use of the 
radio transmitter, it extends McGaffey’s 
Intermod series (2001-ongoing), which 
has explored metaphoric and actual 
interference through temporary inter­
ventions into urban spaces.

These works produced by Kaempf, 
JAM, and McGaffey and Temporary Ser­
vices draw on global trends in contem­
porary art production and sustainable 
design, but are also made possible by 
specific local circumstances. Though 
separate from official civic projects, 
their works resonate with the various 
ways that Chicago has been wrapping a 
verdant mantle around its big shoul­
ders through splashy public efforts like 
the city’s new Center for Green Tech­
nology. Chicago also holds a growing 
community of architects, engineers, 
and designers engaged with green and 
sustainable practices. More important 
to artists like Kaempf, though, have 
been the development and continua­
tion of socially engaged, critical strate­
gies by artists who have chosen to base 
their practices here in Chicago and 
who have, in some key cases, chosen to 
address environmental sustainability 
within their work, and to share these 
practices not only through exhibitions 
and publications but also through 
teaching and mentoring.

In my role as a curator at the University 
of Chicago’s Smart Museum of Art, I 
aim to sustain this strand of art practice 
by commissioning new projects and 
mounting an exhibition. Because I 
have become increasingly aware of the 
environmental excesses of exhibition 
design (So much drywall! So much 
paint!), as part of that project we’ll be 
exploring ways that sustainable design 
might intersect not only with the pro­
duction of art, but also with its presen­
tation, as well as practical ways to 
make better use of (fiscal, aesthetic, 
social, environmental, and personal) 
resources.

1) W illiam  M cD onough  an d  M ichael 
B rau n g art, Cradle to Cradle: Remaking the 
Way We Make Things (New York: N o rth  
P o in t Press, 2002). R e g ard in g  th e ir  p lans 
fo r th e  boo k  design  see especially  th e  in ­
tro d u c tio n , “T h is B ook is N o t a T re e ,” and  
th e  firs t few pages o f  c h a p te r  3, “Eco-Ef- 
fec tiveness.”
2) F or in s tan c e , P au l H aw kin, A rm ory 
Lovins, an d  L. H u n te r  Lovins, Natural Cap­
italism: Creating the Next Industrial Revolu­
tion (B oston: L ittle , Brow n, a n d  Co., 1999).
3) V ic to r M argo lin , The Politics of the Artifi­
cial (C hicago: U niversity  o f  C hicago  Press, 
2002), p. 102.
4) E xam ples in c lu d e  H elen  an d  N ew ton 
H a rr is o n ’s w ate rsh ed  p ro jec ts  (1980s 
an d  1990s); Mel C h in ’s Revival Field 
(1 9 9 0 -9 3 ) ; P la tfo rm ’s Delta (1993); P e te r  
F en d  a n d  O cean  E a r th ’s bio-gas an d  
hydro-pow er p ro p o sa ls  (1 9 9 0 s -p re se n t) ;  
B uster S im p so n ’s Growing Vine Street 
(1 9 9 7 -p re se n t) ,  a n d  S u zan n e  Lacy an d  
Susan L eibovitz  S te in m a n ’s Landed: A Proj­
ect for Elkhorn City (2001- p re s e n t ) .  “New 
g e n re  p u b lic  a r t ” is Lacy’s te rm , taken  
fro m  h e r  in f lu e n tia l b o o k  Mapping the Ter­
rain: New Genre Public Art (Seattle : Bay 
P ress, 1992).
5) E -m ail fro m  Ja n e  P a lm er to au th o r, 
O c to b e r  28, 2004.
6) T hey  briefly  so ld  lim ite d -ed itio n  bags a t 
th is b o u tiq u e  u n d e r  th e  n am e  “H e lia” 
w hich  tu rn e d  o u t to a lread y  b e  in  use fo r 
a n o th e r  p ro d u c t.
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S T E P H A N I E  S M I T H

A R B E I T E N  m i t  Z U K U N F T

PEOPLE POWERED (KEVIN KAEMPF), SHARE: 

CHICAGO BLUE BIKES, 2004-ongoing, electric-blue paint, 

salvaged bicycles, wire baskets, and People Powered signs /  

blaue Farbe, wiederverwertete Fahrräder, Gitterkörbe und 

Schilder mit dem People-Powered-Logo.

Neulich fiel mir ein sexy Bänd­
chen in die Hände, das den Titel 
Cradle to Cradle: Remaking the Way 
We Make Things trug und von 
Architekt William McDonough 
und Chemiker Michael Braun­
gart verfasst war. Mit «in die 
Hände fallen» meine ich nicht 
nur, dass ich das Buch kaufte 
und las, sondern auch den physi­
schen Akt der Berührung. Der 
kleine, aber solide Band ist 
wohltuend schwer, hegt ange­
nehm in der Hand und fühlt 
sich seidig an, was von dem un­
gewöhnlichen Grundstoff her­
rührt: einem papierähnlichen 
Material, das statt aus dem übli­
chen organischen Brei aus Che­
mikalien hergestellt ist. Aus Sicht der 
beiden Autoren verkörpert dieses Ma­
terial ein neues Prinzip umweltbe­
wussten Designs. Die Kunststoffe, aus 
denen sich dieses Waterproof Durabook 
zusammensetzt -  man beachte das Mar­
kenzeichen auf der Umschlagvorder­
seite - , lassen sich wesentlich leichter 
als andere, zunächst umweltfreundli­
cher erscheinende Materialien wieder 
verwerten oder sogar in einen nützli­
chen neuen Grundstoff umsetzen. 
(Ungebleichtes Recyclingpapier etwa 
ist unter Umständen nicht wieder ver­
wendbar, ja  nicht einmal biologisch ab­
baubar, wenn synthetische Leimstoffe

als Bindemittel verwendet werden.)11 
In einem entsprechenden Schritt 
wurde für die Umschlaggestaltung statt 
auf eine eher vertraute erdfarbene 
Ökoästhetik auf raffinierte Typo­
graphie und frische ätzende Farben zu- 
rückgegriffen. Diese Entscheidungen 
machen das optimistische Designver­
ständnis anschaulich, das McDonough 
und Braungart vertreten: In dem Buch 
geht es darum, wie Einzelne und Un­
ternehmen sich effektivere Methoden 
der Produktion und des Gebrauchs 
von Dingen aneignen können, und der 
Band selbst verleiht diesem Konzept 
konkrete Gestalt.

Obwohl ich nicht das techni­
sche Fachwissen besitze, um 
beurteilen zu können, ob ihre 
Vorschläge praktisch oder ef­
fektiv sind, hat das Buch es 
mir angetan. Ebenso wie viele 
andere mache auch ich mir 
Sorgen, dass meine Konsum­
gewohnheiten dem Tod des 
Planeten Vorschub leisten, 
und obwohl ich in meinem 
Alltag einige alte Angewohn­
heiten abgelegt habe, gehe 
ich nach wie vor reichlich um­
weltschädlichen Vergnügun­
gen nach. Ich liebe meinen 
Lippenstift und meinen iPod 
über alles, ich gehe zwar zu 
Fuss in der Stadt, schwinge 

mich aber beim geringsten Anlass in 
den Wagen für eine Kraftstoff ver­
schleudernde Autofahrt. Bei aller Vor­
sicht reizt mich also das Versprechen, 
dass sich manche dieser Vergnügungen 
umweltverträglicher gestalten liessen, 
wenn die entsprechenden Produkte 
nach dem Prinzip eines nachhaltigen 
Designs hergestellt würden, das über­
greifende Zusammenhänge berück­
sichtigt, indem es den gesamten Le­
benszyklus eines Objekts oder eines 
Bauwerks unter Berücksichtigung von 
Umweltfragen, aber auch von gesell­
schaftlichen, wirtschaftlichen und äs­
thetischen Faktoren in den Blick
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nimmt. Wie Braungart/McDonough 
und andere deutlich machen,2* er­
fordert dies weder eine puritanische 
Verleugnung der Freuden, die Objekte 
-  etwa Bücher -  bereiten, noch ein 
schmalspuriges Material- und Asthe- 
tikverständnis. Der Designhistoriker 
Victor Margolin hat Vorstellungen die­
ser Art unter dem Oberbegriff einer 
sich herauskristallisierenden «Kultur 
der Nachhaltigkeit» beschrieben, wel­
che er als zwangsläufige Entwicklung 
innerhalb des Designs versteht.3*

Seit einigen Jahren beobachte ich 
etwas, was man als die Anfänge einer 
entsprechenden «Kultur der Nachhal­
tigkeit» im Kreis der Künstlerinnen

und Künstler meiner Generation be­
zeichnen könnte. Diese künstlerische 
Praxis bildet einen Gegenpol zu etablier­
teren Formen umweltbewusster Kunst. 
Ich denke an Projekte wie die von 
Robert Smithson vorgeschlagenen Ein­
griffe in Tagebauanlagen aus der ers­
ten Hälfte der 70er Jahre, aber viel­
leicht noch mehr an Arbeiten der 80er 
und 90er Jahre, die unter dem Einfluss 
eines sich neu herausbildenden Ver­
ständnisses des Künstlers als interdis­
ziplinärer Forscher parallel zu den 
neuen Formen einer new genre public 
art (öffentlichen, als Gemeinschafts­
projekte angelegten Aktionen, zum Teil 
unter Bürgerbeteiligung) aufkamen.4*

Heute gibt es Künstlerinnen und 
Künstler, die, statt ihre Arbeit an be­
stimmten von Menschenhand geschaf­
fenen oder natürlichen Orten anzu­
siedeln oder sich Eingriffe globalen 
Ausmasses auszumalen, auf einem be­
scheideneren Niveau mit dem Begriff 
der «Nachhaltigkeit» spielen. Sie ma­
chen kleinere, handlichere Objekte, 
die zum Teil dieselben ästhetischen 
Eigenschaften, die Cradle to Cradle zu 
einem derart reizvollen Objekt ma­
chen -  witziges Design, Hightechmate­
rialien -, mit einem Sinn dafür ver­
einen, wie sich Objekte in grössere 
Zusammenhänge einfügen, was auch, 
aber nicht nur, die Auswirkung auf 
die Umwelt mit einschliesst. Sie ma­
chen, vielfach in Gemeinschaftsarbeit, 
Objekte, die, wenn im Kunstrahmen 
präsentiert, als Denkanstösse fungie­
ren, aber durch den Gebrauch ausser­
halb des Museums aktiviert oder zum 
Leben erweckt werden wollen. Sie 
durchsetzen ernsthafte soziale Ziele 
mit einer Prise spielerischer, ausge­
fallener Phantasie und geben dem 
Bauhausideal der Einheit von Form 
und Funktion oder Beuys’ Begriff der 
Sozialen Plastik eine zeitgemässe Wen­
dung. Zu den Kunstwerken, die in 
dieser Art und Weise funktionieren, 
zählen die tragbaren PUBLIC THINGS 
von N55 (seit 1999), die SUPERGAS- 
Projekte von Superflex (seit 1997), 
Nils Normans GEOCRUISER (2001), 
Andrea Zittels AZ Advanced Technologies 
(seit 2002), die aufblasbaren Obdach­
losenunterkünfte von Michael Rako- 
witz (ParaSITE, seit 1998) und die 
aus rezykliertem Plastik hergestellten 
Skulpturen von Dan Peterman. An ei­
nen Trend des nachhaltigen Designs, 
nämlich die Berücksichtigung dessen, 
was vor Ort produziert wird, anknüp­
fend, werde ich mich hier auf einige
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wenige Beispiele aus meiner eigenen 
Heimatstadt Chicago konzentrieren.

Unter der Bezeichnung People 
Powered hat der Künstler Kevin Kaempf 
eine laufende Serie von Projekten ent­
wickelt, die teils auf Grund ihres be­
scheidenen Rahmens, teils auf Grund 
der Aneignung einer an Wirtschafts­
unternehmen angelehnten Okomarke- 
tingstrategie und einer hippen Ästhe­
tik die soziale Plastik neu beleben. Für 
sein erstes People-Powered-Projekt mit 
dem Titel SOIL STARTER (seit 2002) 
gab er Freunden und Bekannten aus 
seiner Nachbarschaft Anweisungen 
und eine kleine grüne Biotonne. Er 
fährt regelmässig mit dem Fahrrad die 
beteiligten Haushalte ab, um die ange­
sammelten Garten- und Küchenabfälle 
abzuholen. Diesen potenziellen Müll 
füllt er daraufhin in «Teebeutel» ab, 
die, voller kompostierter Stoffe, bei 
Wässerung Nährstoffe freisetzen (ideal 
für unterernährte Zimmerpflanzen in 
der Stadt). Die Teebeutel überlässt er 
den Beteiligten, womit für sie ein 
neuer Zyklus von Gebrauch, Zerset­

zung und Wiederverwendung einsetzt. 
SOIL STARTER erfüllt mehrere um­
weltbewusste soziale Funktionen: die 
Bewusstmachung und Umstellung von 
Alltagsgewohnheiten in den Reihen 
der Beteiligten, Müllverringerung durch 
die Umwandlung von Müll in tatsäch­
liche Nahrung -  Nährstoffe -  für einen 
anderen Bedarf, sowie die Bereitstel­
lung einer organischen Alternative zu 
chemischen Düngemitteln. Auf Grund 
dieser Funktionalität mag man ver­
sucht sein, das Projekt mit anderen 
Beispielen einer aktivistischen, pro­
zesshaften Kunstpraxis, insbesondere 
Aktionen in eher begrenztem gesell­
schaftlichem Rahmen, in einen Topf zu 
werfen. Manches an Kaempfs Projekt 
aber macht dieses besonders erfri­
schend. Erstens spielt sich SOIL STAR­

TER anders als zahlreiche auf Bürger­
beteiligung gestützte Kunstaktionen 
im Bekanntenkreis von Kaempf ab, 
also unter seinesgleichen. Die Aussen- 
seiterposition des Brückenschlags über 
wirtschaftliche und/oder kulturelle 
Grenzen kann zwar sinnvoll sein, sie

birgt aber auch Gefahren -  etwa die 
Falle des ästhetischen Bekehrungsei­
fers, wie Grant Kester es nennt -, und 
in diesem Fall erscheint es angemes­
sen, dass ein Projekt, welches sich um 
Nachhaltigkeit dreht, Engagement für 
die Umwelt in einem verhältnismässig 
engen gesellschaftlichen Rahmen ver­
ankert. Zweitens sei auf die feinsinnige 
Ästhetik der Teebeutel hingewiesen, 
insbesondere auf die klaren Linien der 
Beutel und die eleganten Logos auf 
den Schildchen. Gehäuft verströmen 
die SOIL STARTER-Päckchen einen sinn­
lichen Reiz -  sie wirken fast wie post- 
minimalistische, ja  an Eva Hesse ge­
mahnende Skulpturen — und jedes 
durchscheinende quadratische Päck­
chen trägt das People-Powered- Logo mit 
seinen entschieden schrillen Farben 
und dem versetzten «P.» Kaempf ver­
wendet dieses Logo bei sämtlichen 
People-Powered-Projekten. Er hat für 
seine künstlerische Tätigkeit ganz be­
wusst das Geschäftsmodell eines Klein­
unternehmens übernommen und be­
dient sich einer privatwirtschaftlichen

BRENNAN McGAFFEY AND TEMPORARY SERVICES, 

AUDIO RELAY, 2003, wood, paint, electrical components 

and cables, CD player, radio transmitter, folding chair, CD 

trays, and changing collection of audio works. Solar panels 

power unofficial broadcasts of changing, non-commercial 

audio exhibitions. /  Holz, Farbe, Elektrokomponenten und 

-kabel, CD-Spieler, Radiosender, Klappstuhl, CD-Schubladen 

mit wechselnder CD-Sammlung. Solarzellen speisen die 

inoffizielle Ausstrahlung nicht kommerzieller Radio­

sendungen. (PHOTO: TOM VAN EYNDE)

1 7 5



Marketingstrategie, um eine weithin 
bekannte Markenzeichenidentität zu 
schaffen, die eines Tages, so hofft er, 
eine grössere Beteiligung an Projekten 
wie der aktuellen Initiative SHARED: 
CHICAGO BLUE BIKES (seit 2004) an- 
locken wird.

Das Künstlerduo JAM (Jane Palmer 
und Marianne Fairbanks) entwickelt 
Projekte, bei denen es um ähnlich poe­
tische und praktische Methoden der 
Verankerung nachhaltiger Gewohnhei­
ten im Alltag geht. Palmer und Fair­
banks arbeiten seit 2000 zusammen 
und im Jahr 2003 starteten sie, zu­
nächst unter dem Titel Personal Power 
(2003-2004; zu Kaempfs Projekt be­
steht keine Beziehung), eine Projekt­
reihe, in der sich ihre Ausbildung in 
Faserstofftechnik mit dem Interesse an 
einer nachhaltigen Alltagspraxis ver­
bindet. Zu dieser Serie gehören unter 
anderem Prototypen für Kleidungs­
stücke und Taschen, die mit leichten, 
biegsamen Sonnenkollektoren ausge­
stattet sind, die hinreichend Energie 
für den Betrieb kleiner Elektrogeräte 
wie Handys sammeln und speichern 
können. JAM prüft gegenwärtig poten­
zielle Partnerschaften, die die Integra­
tion ihrer Technologie in serienmässig 
produzierte Haute - Couture - Handta­
schen unter dem Namen Noon Solar 
(seit 2004) ermöglichen würden. Wenn 
also alles gut geht, wird sich über 
ihr ursprüngliches spekulatives Projekt 
bald die kommerzielle Dimension von 
Produktion und Vertrieb stülpen.

Diese Namens- und Kontextände­
rung macht die Solaraccessoires in 
meinen Augen interessanter, als wenn 
JAM besagte Ideen lediglich innerhalb 
ihres künstlerischen Schaffens ver­
folgte, denn sie deutet an, wie diese 
Objekte im Wechsel von einem Kon­
text zum anderen jeweils eine neue

Identität annehmen können. JAMs Per­
sonal Power entwickelte sich aus einer 
durch den Krieg im Irak verschärften 
Sensibilität für die politischen Folgen 
der Abhängigkeit von Öl und anderen 
fossilen Brennstoffen heraus, doch 
Palmer und Fairbanks beschlossen, dass 
es in einem kommerziellen Rahmen 
sinnvoll sei, ihr kritisches Bewusstsein 
zugunsten eines offeneren und zeitge- 
mässer wirkenden Namens zurückzu­
stellen. Dies entspricht dem Charakter 
der Arbeiten, bei denen es nicht um 
Verweigerung geht, sondern vielmehr 
um Befreiung vom Energienetz unter 
gleichzeitiger Wahrung der Möglich­
keit, Verbindung zu Kommunikati­
onsnetzen herzustellen, modisch zu 
sein oder einfach ein wenig Musik zu 
hören. Der Name Noon Solar kaschiert 
also bis zu einem gewissen Grad die 
utopischen Ziele von JAM, und die hip­
pen umweit- oder trendbewussten Ver­
braucher, welche die ersten Nutzer der 
Aoora-Solar-Produkte sein dürften, wer­
den zu Beteiligten an einem Werk der 
sozialen Plastik -  obwohl das übergrei­
fende Bestreben von JAM, individuelle 
Solartechnik attraktiv, erschwinglich 
und einer breiten Käuferschicht zugäng­
lich zu machen, ihnen unter Umständen 
nicht einmal bewusst ist beziehungs­
weise sie kalt lässt. Letztlich erhoffen 
sich die Künstlerinnen, durch Zusam­
menarbeit mit anderen Designern und 
Vertreibern «die Technik einer breiten 
Vielfalt von Märkten und potenziellen 
Verbrauchern anzubieten. Auf diese 
Weise lässt sich bewirken, dass es um 
etwas Praktisches geht, nach dem tat­
sächlich Bedarf besteht und das nicht 
mit einer bestimmten Marke oder 
einem bestimmten Verbrauchertypus 
verbunden ist.»5* In der Zwischenzeit 
wird JAM Noon Solar in Ausstellungen 
zeigen und Produkte in limitierter

Auflage herstellen sowie über eine 
Boutique in Chicago verkaufen.6*

Ein letztes Beispiel führt entspre­
chende künstlerische Bemühungen in 
eine etwas andere Richtung. Das Künst­
lerkollektiv Temporary Services bat 
den Künstler Brennan McGaffey einen 
kleinen tragbaren CD-Spieler zu entwi­
ckeln, auf dem sämtliches erforderli­
che Material für eine «Audio-Ausstel- 
lung» Platz hätte. Er entwarf und 
baute daraufhin AUDIO RELAY (2003) 
mit dem entscheidenden Zusatz eines 
Funkgeräts. Im Innern der hellgelben 
Hochglanztasche, die sich mit einem 
Tragriemen geschultert tragen lässt, fin­
den sich ein Satz Sonnenkollektoren 
mit eigenem faltbarem Ständer, eine 
CD-Ablage, ein CD-Spieler, Lautspre­
cher, ein Klappstuhl, das Funkgerät so­
wie alle erforderlichen Verkabelungen. 
Temporary Services kuratierte darauf­
hin eine Reihe von Audioarbeiten für 
AUDIO RELAY, die das Kollektiv als in­
offizielle Rundfunksendung in den 
Chicagoer Äther hinausschickte. Auf 
ihrer Reise durch verschiedene Städte 
von Baltimore bis Leipzig änderte sich 
immer wieder der Sendeinhalt der Ar­
beit, da diejenigen, die der Arbeit Auf­
nahme gewähren, aufgefordert sind, 
für das Projekt neue CDs zu kuratieren 
und zu sammeln. Die Arbeit greift das 
Prinzip des Privatmuseums in einer 
Schachtel auf, das Duchamp mit seiner 
BOÎTE-EN-VALISE (Schachtel im Koffer, 
1941/42) vorexerziert hatte, und gibt 
ihm eine grosszügige Wendung, indem 
sie nicht nur andere Künstler, son­
dern auch eine Zuhörergemeinschaft 
einbezieht.

Wie bei den Arbeiten von People 
Powered und JAM ist auch McGaffeys 
Entwurf für AUDIO RELAY funktional, 
formschön und setzt nachhaltige Tech­
nologien ein, aber die umweltscho-
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nende Nachhaltigkeit macht nicht den 
Kern des Werks aus. Sonnenenergie er­
möglicht hier einerseits, dass die Ar­
beit (die auch mit einer Autobatterie 
betrieben werden kann) auch an entle­
generen Orten funktioniert, steht aber 
gleichzeitig für ein nomadisches, sich 
selbst tragendes Prinzip der Produk­
tion und Verbreitung von Kunst. In 
dieser Hinsicht wie auch durch die 
Verwendung des Funkgeräts knüpft 
AUDIO RELAY an McGaffeys Intermod- 
Serie an, eine Erkundung der meta­
phorischen und realen Einmischung 
durch zeitlich begrenzte Eingriffe im 
urbanen Raum.

Diese Arbeiten von People Powered, 
JAM und McGaffey und Temporary Ser­
vices stützen sich auf globale Trends 
der zeitgenössischen Kunst und des 
nachhaltigen Designs, werden gleich­
zeitig aber erst durch bestimmte lokale 
Rahmenbedingungen möglich. Ob­
wohl keinerlei Verbindung zu offiziel­
len Projekten der Stadt Chicago be­
steht, gibt es unübersehbare Parallelen 
zu neueren Bemühungen der Stadt, 
sich durch Aufsehen erregende öffent­
liche Projekte, wie etwa das neue städti­
sche Center for Green Technology, einen 
grünen Mantel über den breiten Rü­
cken zu streifen. Chicago beherbergt 
zudem eine wachsende Gemeinde von 
Architekten, Ingenieuren und Desig­
nern, die an grünen und nachhaltigen 
Lösungen interessiert sind. Noch wich­
tiger für Künstler wie Kaempf ist je­
doch die Entwicklung und das konse­
quente Festhalten an gesellschaftlich 
engagierten, kritischen Positionen 
durch Künstlerinnen und Künstler, die 
Chicago zu ihrem Arbeitsort gemacht 
und sich in einigen wichtigen Fällen 
auch entschlossen haben, die umwelt­
schonende Nachhaltigkeit zu thema­
tisieren und dies dem Publikum

nicht nur durch Ausstellungen und 
Veröffentlichungen nahe zu bringen, 
sondern auch durch ihre Lehr- und 
Mentorentätigkeit.

In meiner Eigenschaft als Kuratorin 
am Smart Museum of Art der Univer­
sity of Chicago beabsichtige ich, diese 
Kunstrichtung durch Aufträge für 
neue Projekte und mit der Organisa­
tion einer Ausstellung zu fördern. Weil 
ich mir der umweltbelastenden Ex­
zesse des Ausstellungsdesigns (all die 
Gipsplatten! all die Farbe!) immer 
mehr bewusst wurde, werden wir im 
Rahmen dieses Projekts den Einsatz 
von nachhaltigem Design nicht nur in 
der Kunstproduktion selbst, sondern 
auch in ihrer Präsentation erproben 
und die praktischen Möglichkeiten ei­
ner besseren Nutzung der (finanziel­
len, ästhetischen, sozialen, individuel­
len und umweltbezogenen) Reserven 
prüfen.
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JAM  (JANE PALMER &  M ARIANN E FAIR­

BANKS), NOON SOLAR, 2004-ongoing, 

solar panels, rechargeable batteries, copper 

wire, clear vinyl, and variable fabrics, MP3 

player /  Solarzellen, wiederaufladbare Batte­

rien, Kupferdraht, transparentes Vinyl und  

andere Materialien, MP3-Player.
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