
Susanne Schütte-Steinig ist Künstlerin, Architektin und Yogalehrerin mit 

tänzerischem Hintergrund. In ihrer künstlerischen Praxis verbinden sich diese 

Bereiche zu einem Werk, in dem es um Körper und Räume geht. 

 

Die Dynamik zwischen dem Raum mit seinen Begrenzungen und dem 

menschlichen Körper, der sich dazu unbewusst in permanenter Anpassung 

befindet, die Spannung zwischen sich nähernden Körpern, sowie die 

Begegnung von Mensch und Natur, um diese korrelierenden Aspekte kreisen 

Schütte-Steinigs Arbeiten, die meistens als performative Laborsituationen 

angelegt sind. Die Performances werden in der Regel von den Rezipienten, also 

den Besuchern einer Ausstellung selbst ausgeführt. Man ist eingeladen, von der 

Künstlerin choreographierte Settings zu beleben. Der eigene Körper wird 

temporär Teil der Arbeit, und mit ihm die je individuelle Erfahrung. 

 

Wenn man als Ausstellungsbesucher mit einer vorbereiteten Performance 

konfrontiert wird, an der man selber teilnehmen soll, gibt es zwei klassische 

Reaktionen: schamhaft-schüchterne Zurückhaltung, Skepsis und Abwehr, oder 

Neugier gepaart mit Begeisterung und Experimentierfreude; natürlich auch ein 

fließendes Spektrum zwischen den Extremen. Susanne Schütte-Steinig arbeitet 

bewusst mit den Menschen und ist dabei besonders interessiert an deren 

Erfahrungen in und nach der Performance. Sie erforscht, was die Arbeit mit 

dem Probanden macht. Eine häufige Reaktion, die die Künstlerin selber 

überrascht, aber auch freut, ist diese: „Es hatte etwas Therapeutisches“. Kunst 

als eine heilende Erfahrung, als remedy, ist ein Aspekt, der häufig 

vernachlässigt oder bewusst ausgeblendet wird im zeitgenössischen Diskurs. 

Man wähnt sich dann in uncoolen therapeutischen Kontexten, oder schlimmer 

noch, im esoterischen Umfeld. Aber Kunst kann im besten Fall auch ein 

Katalysator sein. Sie kann, wie die oft als Experimente angelegten Werke von 



Susanne Schütte-Steinig, ein gutes Medium sein, um als Mensch Erfahrungen 

zu kanalisieren.  

 

Die Künstlerin installiert im Raum einfache Aufbauten und Props. 

Beispielsweise in der Arbeit SCHAUKELN. Von der Decke hängt eine Schaukel, 

auf die man sich setzen kann und soll, wie im Garten oder auf einem Spielplatz. 

An der Wand gegenüber der Schaukel ist eine Latexmatratze so über ein 

gespanntes Seil gelegt, dass sie, ähnlich wie ein Felt Piece von Robert Morris im 

Sinne der Anti-Form durch ihr eigenes Gewicht und die Spannung im Material, 

leicht in den rechten Winkel von Boden und Wand gedrückt eine eigenwillige, 

dynamische Form bildet. Skulptural, das Lochmuster im Schaumgummi 

sichtbar, da der Schonbezug fehlt, schmiegt sich dieser Alltagsgegenstand 

fremd und poetisch an die Wand. Die simple Schaukel aus Holz und Seil an sich 

ist schon ein Versprechen: Die meisten Menschen in der westlichen Welt 

kennen das Gerät aus der Kindheit, die Schaukel steht für buchstäbliche 

Unbeschwertheit, sie lässt sehr kleine Kinder oft das erste Mal bewusst das 

Gefühl von Schwerelosigkeit spüren, hier lernt man durch Gewichtsverlagerung 

den eigenen Körper fliegen zu lassen. Es ist ein zentrales kindliches Erleben des 

eigenen Körpers und seiner Autonomie. Das Szenario wird die meisten 

Besucher triggern: Man spürt schon beim Hinsehen das Kribbeln im Bauch, das 

zum hohen Schaukeln gehört. Hierzu lädt die Künstlerin ein, aber nicht wie auf 

dem Spielplatz: Man stößt mit den idealerweise nackten Füssen sanft in die 

perfekt platzierte Matratze und federt zurück.  Es ist ein sehr sinnliches 

Erleben, das kindliche Freude auslöst, es ist vertraut und neu zugleich. Ein Tanz 

mit dem Raum, ein friedlicher Zusammenstoß des Körpers mit den Grenzen, 

eine Erfahrung für die Füße, die in unserer Kultur viel zu selten nackt sein 

dürfen, obwohl sie so viele Reflexpunkte haben, die stimuliert werden wollen 



und sollten. Der Körper und die Füße kommunizieren aus der Ferne über den 

Raum und auch in der unmittelbaren Berührung mit der Matratze. 

 

In den oft spielerischen Arrangements von Schütte-Steinig geht es darum, 

körperliche und geistige Grenzen zu erfahren und gegebenenfalls zu 

überschreiten, die einem oft gar nicht bewusst waren. In Situationen wie etwa 

in der Arbeit „Unendliche Weiten“, die man mit verbundenen Augen erspürt, 

ist der Kopf umfangen, sodass Außenreize minimiert werden. Auf den 

„Rettungsinseln“, bei welchen man auf Yogablöcken, die die Künstlerin mit 

Industrieklebeband „versilbert“ und ihrem Logo personalisiert hat, unterstützt 

über dem Boden schwebt, erfährt man das eigene Gewicht neu, nämlich 

gewissermaßen in der Negation, es entsteht ein schwebendes, fast fliegendes, 

leichtes Körpergefühl. Der Raum über dem Körper im Liegen wird neu 

wahrgenommen. In der Arbeit „Menschenboden“ schweben zahlreiche 

Personen auf den Blöcken dicht aneinandergerückt und bilden eine parallele 

Fläche zum Boden, wie eine zweite Ebene. Die Besucher können sich frei 

bewegen und die verschiedenen Ebenen auf diese Weise durchdringen. Raum, 

Fläche und Grenze werden neu definiert. 

Viele ihrer Arbeiten sind für zwei Personen ausgelegt, beispielsweise 

„HemiSphären“, „Stellungnahme“ und „Kontaktstellenadapter Bronze“. Einige 

dieser situativen Performances zeigen die Verbundenheit der Künstlerin mit 

dem Werk des Künstlerpaares Marina Abramovic und Ulay, die in den 1970er 

und 1980er Jahren in ihren Aktionen oft an die Grenze der körperlichen 

Unversehrtheit gingen und immer selbst performten und Paar-Dynamiken 

ausagierten. Schütte-Steinig führt ihre Begegnungen auch selbst aus, ist aber 

mehr interessiert an dem was „passiert“, wenn Menschen unvorbereitet im 

und mit dem Raum in Verbindung treten. 

 



In ihren neuesten Arbeiten begegnen sich Mensch und Natur. In „Baum – Sein 

2“ wird ein Baum umarmt. Die altbekannte hippieske „Tree Hugger“ Situation 

wird auf die Spitze getrieben: Person und Baum sind durch ein großes 

Latexstück eingehüllt und verschmelzen zur Einheit. Das anschmiegsame 

elastische Material formt die Anatomien der Antagonisten nach und vereint, ja 

amalgamiert sie. In „Baum – Sein 1“ passiert nur scheinbar das Gegenteil. 

Einige Meter entfernt steht eine Probandin vom Baum abgewendet leicht in 

zwei Latexbänder gelehnt, die um den Baum geschlungen sind. Man ist in 

diesem Fall abgewendet vom Baum, aber dennoch mit ihm verbunden (im 

Grunde sogar angebunden), seine unerschütterliche Festigkeit wirkt über die 

Entfernung stabilisierend auf den Menschen, der sein Gewicht in die 

Latexbänder lehnen kann, sich auf den Baum verlassend. Gleichzeit erscheint 

der Mensch von der Ferne auch wie ein Baum, fest verwurzelt, wie eine 

Spiegelung des Baumes. 

 

Die Künstlerin hat als Architektin besonderes Interesse am Raum. Nicht jeder 

Raum bzw. Ort ist gleichermaßen geeignet für Menschen und/oder Kunst. Auf 

der Suche nach bespielbaren Situationen findet die Künstlerin „Un-Orte“, wie 

Tiefgaragen, zwischengenutzte Büros oder Ladenlokale. In einer riesigen 

fensterlosen Garage liegt eine Frau allein auf Blöcken, und durch das 

menschliche Maß wird die absurde Weite dieses Ortes, der nicht für Menschen, 

sondern ihre Autos gemacht wurde, betont. Tiefgaragen haben nicht umsonst 

Frauenparkplätze, die schwebende Frau wirkt verletzlich und auch autark, es ist 

ein poetisches, versöhnliches Moment an diesem brutalen Ort. 

 

Indem Schütte-Steinig an genannten Schauplätzen ihre Werke situiert, belebt 

sie diese neu. Die erweiterte Aura derer, die es wagen, die Schuhe auszuziehen, 

in die vorbereitete, noch fremd wirkende Gerätschaft vertrauensvoll 



hineinzuschlüpfen, etwas über den Kopf zu stülpen, zu liegen, zu fallen, 

loszulassen machen das Werk zu dem, was die Künstlerin intendiert, belebt den 

Raum, arbeitet gegen die hässlichste abgehängte Decke, die fensterlose Halle 

und erzeugt Energie, setzt Kräfte frei, dem Wesen nach nicht anders als beim 

Tanz oder Yoga. Es geht um etwas, das im Raum vorhanden, aber nicht sichtbar 

ist, um einen alles durchdringenden, universalen Raum. In Susanne Schütte-

Steinigs Werk sind Kräfte aktiv, die nicht nur auf den Menschen heilsam wirken, 

sondern auch auf Orte. 
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