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Ausstellungen zeigen nicht einfach Objekte. Sie stellen sie in 
Zusammenhänge, in denen sie anders gesehen und verstanden 
werden können. So erö#nen sie neue Möglichkeiten, die Welt 
zu verstehen.

Die in dieser Arsprototo-Ausgabe vorgestellten Ausstellun-
gen zeigen, wie unterschiedlich solche Perspektivwechsel sein 
können. Marcel Duchamp (S. 24) thematisierte den Akt des Aus-
stellens selbst und stellte die Frage, wodurch ein Objekt zum 
Kunstwerk wird. Die Ausstellung über Müll (S. 80) lenkt den 

Blick auf das oftmals Übersehene und macht deutlich, dass 
auch vermeintlich Wertloses kulturgeschichtlich aufschluss-
reich sein kann. „Rokoko under Construction“ (S. 94) erö#net 
einen neuen Zugang zu Schloss Augustusburg, indem die Ge-
schichte des Schlosses aus der Perspektive der Menschen er-
zählt wird, die an seinem Bau beteiligt waren – nicht aus der des 
Kurfürsten. Jedes dieser Beispiele zeigt, dass sich Kunst, Ge-
schichte und Gegenwart durch neue Fragestellungen immer 
wieder anders erschließen.
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Autoren

Dorothea von Hantelmann 
Welche gesellschaftliche und kulturelle Bedeu-
tung hat das Ausstellen – historisch wie gegen-
wärtig? Worin liegen seine ästhetischen, rituel-
len oder gouvernementalen Dimensionen, 
und worauf gründet sein Erfolg? Mit diesen 
und ähnlichen Fragen beschäftigt sich Doro-
thea von Hantelmann seit ihrem Studium der 
Kunstgeschichte, Germanistik und Ethnologie. 
Nach Stationen am Museum of Modern Art in 
New York und an der Freien Universität Berlin, 
wo sie zur Performativität und gesellschaftli-
chen Wirksamkeit von Kunst forschte, über-
nahm sie von 2013 bis 2015 die erste Gastpro-
fessur zur Geschichte und Bedeutung der do-
cumenta an der Universität Kassel. Heute lehrt 
die Kunsthistorikerin, die auch als Kuratorin 
arbeitet, am Bard College Berlin. Dort widmet 
sie sich theoretischen Fragestellungen zur 
Kunst und Ausstellungskultur der Gegenwart. 
Für Arsprototo analysiert sie, wie Museen 
heute Kunst und Kultur auswählen und präsen-
tieren. „Der White Cube ist so 20. Jahrhun-
dert“, dieses häu%ge Label ihrer Studierenden 
bringt Dorothea von Hantelmann zur Frage: 
Welche neue Relevanz haben Kunstorte in ei-
ner kreativen, wissensbasierten Marktgesell-
schaft? Damit beschäftigt sie sich auch in ihrer 
demnächst erscheinenden Publikation mit 
dem Arbeitstitel „A Liberal Ritual – A Genea-
logy of the Exhibition Format and What Might 
Succeed It“.   Seite 20

 

Jochen Sander 
Die Pracht gotischer Hochaltäre wie dem der 
Klosterkirche Altenberg an der Lahn faszi-
niert Jochen Sander seit seiner Studienzeit. 

Seiner Leidenschaft für die Kunst des Mittel-
alters folgend, studierte er Kunstgeschichte, 
Christliche Archäologie und Geschichte in 
Bonn, Wien und Bochum, wo er mit einer Ar-
beit über den niederländischen Meister Hugo 
van der Goes promovierte. Bereits 1988 be-
gann seine Tätigkeit am Städel Museum in 
Frankfurt am Main. Nach seiner Habilitation 
an der Universität Freiburg im Jahr 2003 über 
Hans Holbein den Jüngeren wurde er 2007 
stellvertretender Direktor des Städel Muse-
ums sowie Leiter der Sammlung deutscher, 
holländischer und &ämischer Malerei vor 
1800. Von 2008 bis 2024 war er zudem Koope-
rationsprofessor am Kunstgeschichtlichen In-
stitut der Goethe-Universität Frankfurt. Als 
Sander 2016 für die Ausstellung „Schaufens-
ter des Himmels“ die seit 1925 im Städel Mu-
seum bewahrten Flügel des Altenberger Al-
tars erstmals wieder mit dem Schreinkasten 
und der Madonnen%gur als Leihgaben verei-
nen konnte, grenzte dies für ihn an ein kleines 
Wunder. Nun hat die Altenberger Madonna 
durch ihren Erwerb dauerhaft im Städel Mu-
seum ihren Platz gefunden.   Seite 62

 

Loel Zwecker 
Loel Zwecker ist als freier Autor und Redak-
teur tätig, unter anderem für die Zeitschrift 
Kulturaustausch des Instituts für Auslandsbe-
ziehungen (ifa) in Berlin und für die Süddeut-
sche Zeitung. Ansonsten schreibt er histori-
sche Sachbücher, zuletzt „Die Macht der 
Machtlosen. Eine Geschichte von unten“ 
(2024). Mit Picasso, um den es in seinem Bei-
trag für diese Ausgabe von Arsprototo geht, 
hat sich der promovierte Kunsthistoriker, der 
Dozent an der Ludwig-Maximilians-Univer-
sität in München war, erstmals eingehender 
beschäftigt, als er in Paris studierte. Damals 

recherchierte er im Archiv des Musée Natio-
nal Picasso über das politische Engagement 
des Spaniers im Frankreich der Nachkriegs-
zeit. Insofern war es für Zwecker ein span-
nender Perspektivwechsel, nun mit Blick auf 
das kubistische Gemälde „Femme au violon“ 
von 1911, das sich heute in der Pinakothek der 
Moderne in München be%ndet, zu fragen, in-
wiefern das Werk ein Kulturgut von nationa-
lem Rang in Deutschland ist.   Seite 56

 

Daniela Kummle 
Marcel Duchamp und sein Ein&uss auf die 
Kunst des 20. Jahrhunderts begleiten Daniela 
Kummle seit ihrer Studienzeit. Die stellver-
tretende Leiterin des Fachbereichs Kommu-
nikation und Medien der Kulturstiftung der 
Länder studierte im Magister Kulturwissen-
schaften an der Leuphana Universität Lüne-
burg mit Schwerpunkten in Kunst- und Bild-
wissenschaften sowie Kulturvermittlung. Ihr 
Interesse gilt besonders den historischen 
Avantgarden, konzeptuellen Kunstströmun-
gen und der Kunstfotogra%e. Nach beru&i-
chen Stationen im Hochschulbereich und in 
der Wissenschaftskommunikation wechselte 
sie 2023 zur Kulturstiftung der Länder. In Ars-
prototo schreibt sie am liebsten über die Ge-
schichten, Kontexte und Netzwerke, in denen 
Kunst Bedeutung gewinnt. Für diese Ausgabe 
besuchte sie die neu gestaltete Duchamp- 
Präsentation im Staatlichen Museum Schwe-
rin und ging der Frage nach, wie sich die 
Ideen eines der ein&ussreichsten Künstler des 
20. Jahrhunderts heute ausstellen und vermit-
teln lassen.   Seite 24

Liebe Leserinnen und Leser,

können Sie sich erinnern, wann Ihnen zum letzten Mal eine Aus-
stellung so richtig gut gefallen hat? Hat Sie ein Objekt beeindruckt 
oder eine neue Perspektive auf ein vertrautes Thema? Vielleicht 
war die Gestaltung besonders gelungen und die Art und Weise, 
wie Dinge miteinander in Beziehung gesetzt wurden?

Unter anderem um die Frage, was gute Ausstellungen aus-
macht, was sie ermöglicht und gelingen lässt, geht es in dieser 
Ausgabe von Arsprototo. Ich selbst bin immer wieder überrascht, 
wie viele unterschiedliche Möglichkeiten es gibt, Ausstellungen 
zu machen und wie oft ich anders hinausgehe als ich hineinge-
gangen bin – obwohl ich, wie Sie sich denken können, sehr viele 
zu sehen bekomme. 

Die Kulturstiftung der Länder fördert Ausstellungen dann, 
wenn von ihnen eine herausragende, überregionale Ausstrah-
lung zu erwarten ist. Damit meinen wir nicht unbedingt Block-
buster. Wichtig ist, dass das Projekt konzeptionell überzeugt, zur 
jeweiligen Institution und ihrer Sammlung passt und die Ver-
mittlung zeitgemäß konzipiert wird. Zu unseren Förderkriterien 
gehören eine hohe kunst- oder kulturhistorische Relevanz und 
die zu erwartende Wirkung wissenschaftlicher Begleitforschung. 
Wir fördern kleine und große Ausstellungen, die unser kulturel-
les Erbe neu, anders und nachhaltig erfahrbar und möglichst 
auch verständlich machen. 

Doch wer entscheidet eigentlich bei uns, was gefördert wer-
den soll? Anträge prüfen wir mit großer Sorgfalt und lassen sie von 
unabhängigen Fachgutachterinnen oder -gutachtern bewerten, 
bevor unser Kuratorium sie diskutiert. Das ist unser Fachgremium, 
in dem viele Perspektiven und langjährige Erfahrung aus Museen, 
Wissenschaft und Kulturmanagement zusammenkommen.

Freie Sicht

Editorial
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Am Ende entscheidet der Stiftungsrat über die Förderung einer 
Ausstellung – die Kulturministerinnen und -minister der Länder. 
Dieses Verfahren haben die 16 Länder in ihrer Kulturstiftung ge-
scha#en, um fachliche Begutachtung, unabhängige Beratung 
und demokratische Legitimation zu verbinden. Schließlich geht 
es um ö#entliche Gelder – bereitgestellt von allen, die in diesem 
Land Steuern zahlen.

Die Kulturstiftung der Länder ist bei alldem Ermöglicherin, 
sie bestimmt nicht die Inhalte von Ausstellungen. Was gezeigt, 
welche Fragen gestellt und welche Deutungen angeboten werden, 
liegt in der Verantwortung der Museen, Bibliotheken und Archive 
sowie ihrer Kuratorinnen und Kuratoren. Das ist keine Frage höf-
licher Zurückhaltung, sondern Ausdruck eines verfassungsrecht-
lichen Grundsatzes: Die Freiheit von Kunst und Wissenschaft 
setzt der Kulturpolitik und ö#entlichen Förderung klare Grenzen. 

Und das ist ein hohes Gut, denn nur so können sich Perspek-
tiven, Fragestellungen oder Formen entfalten, die über das Er-
wartbare hinausgehen und neue Impulse setzen. Genau diese 
Freiheit ermöglicht jene Ausstellungen, die Kolja Reichert (S. 48) 
als herausragend beschreibt: solche, die unsere Vorstellungen da-
von verändern, was eine Ausstellung leisten kann. Sie ermöglicht 
zugleich, auf gesellschaftliche Veränderungen und neue Formen 
kultureller Aufmerksamkeit zu reagieren, auf die Dorothea von 
Hantelmann (S. 20) hinweist. Und sie scha#t die Voraussetzungen 
für jenes Ausstellen, das Jochen Volz (S. 40) als Zuhören und Über-
setzen und das Einbeziehen neuer, anderer Stimmen versteht. 

Solche Ausstellungen können den Horizont dessen erwei-
tern, was eine Gesellschaft über sich selbst wissen, erinnern und 
diskutieren kann. Darin liegen Aufgabe und Legitimation ö#ent-
licher Kulturförderung in einem freiheitlichen Gemeinwesen: 
Sie ermöglicht ästhetische Erfahrung und neue Erkenntnisse, 
sie formuliert Maßstäbe für Qualität, ohne Inhalte und Ergeb-
nisse festzulegen. Sie hält den Raum o#en für das, was wir heute 
noch nicht kennen und morgen nicht mehr wegdenken können.

Ich wünsche Ihnen viel Vergnügen beim Lesen dieser Ars-
prototo-Ausgabe.

Ihre
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Dr. Christine Regus, Generalsekretärin der 
Kulturstiftung der Länder
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40 Ernesto Neto, Rauminstallation „Cura Bra Cura Té“ für 
das Octogon der Pinacoteca de São Paulo, 2019
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Bernhard Hoetger,  
Fécondité, 1. Fassung, 
1904, 46 × 36,5 × 22,5 cm; 
Paula Modersohn-Becker 
Museum, Bremen

Erwerbungen

Es sei sein „kostbarstes Werk“, der Bildhauer „habe 
das Äußerste erreicht“ für die Entwicklung der impres-
sionistischen Plastik, schwärmte der Rezensent 
Robert West über die Büste „Fécondité“ (1904) des 
deutschen Bildhauers Bernhard Hoetger (1874–1949). 
Kein narratives Beiwerk in der Darstellung der 
„Fruchtbarkeit“, nur die expressiven Oberflächen der 
Skulptur und die voluminös ausgreifende Form 
vermitteln das populäre Sujet. Später entstand eine 
überarbeitete Fassung „Fécondité II“, in der Hoetger 
französische Vorbilder hinter sich ließ und zu einer 
eigenen, mehr abstrahierenden Form fand. Damit gilt 
er als ein Wegbereiter für die eigenständige Entwick-
lung der deutschen Bildhauerkunst.

Hoetger reiste im Jahr 1900 zur Pariser Weltaus-
stellung und lebte anschließend, mit Unterbrechun-
gen, rund zehn Jahre in der Stadt, wo er u. a. im Salon 
d’Automne ausstellte. Seine Skulpturen standen 
zunächst unter dem Einfluss der Bildhauerei Auguste 
Rodins und des Jugendstils. 1903/04 verbrachte er 
einige Zeit in der Bretagne, wo er eine Reihe expressi-
verer Skulpturen schuf – der Beginn einer neuen 
Phase in seinem Werk. Von der „Fécondité“ existieren 
mindestens 27 Abgüsse. Im Paula Modersohn-Becker 
Museum in Bremen, das u. a. das Werk Bernhard 
 Hoetgers präsentiert, fehlten bisher Beispiele aus 
seiner frühen Pariser Zeit. Mit dem Ankauf der 
 „Fécondité“ schließt sich dort nun diese Lücke.

1904

Fruchtbarer 
Zuwachs

Erwerbung ⁄ Bremen
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Erwerbung ⁄  
Baden-Württemberg

Spätes 19. Jh.

Kabinett-
stück
Schlicht wollte König Wilhelm II. von Würt-
temberg (1838–1921) das Ambiente des 
frisch renovierten Wilhelmspalais halten – 
sein Rückzugsort vor dem Prunk des nahen 
Stuttgarter Residenzschlosses. Den doch 
ziemlich kuriosen Kasten, den ihm sein Onkel 
Karl vererbt hatte, nahm er dennoch mit in 
sein neues Domizil. Außen mit Mauresken 
geprägtes Leder und Messing-Zierbeschläge, 
innen, in Samt gekleidet, die filigrane Säulen-
architektur einer Ädikula aus geschwärztem 
Birnenholz. Der Kasten ruht auf einem 
gedrechselten Ebenholzunterbau. Auf den 
ersten Blick erinnert er an einen spanischen 
Vargueño – einen Reiseschreibtisch des  
17. Jahrhunderts. Doch der Schein trügt: 
Gefertigt um 1880 in Stuttgart, kombiniert 
das Möbelstück maurische Ornamentik mit 
der Tradition Augsburger Kabinettschränke, 
ohne konkreten Stilvorbildern zu folgen. Die 
renommiertesten Werkstätten der Württem-
bergischen Hauptstadt, damals ein interna-
tionales Zentrum der Möbelindustrie, beauf-
tragte man zur Anfertigung des luxuriösen 
Möbels. Auf große Reise ging es jedoch nie, 
denn der Kabinettschrank diente vor allem zur 
Aufbewahrung von Schmuck, Orden und 
Münzen – die sich in den zahlreichen Schub-
laden und Geheimfächern sicher verstauen 
ließen. Mit Förderung der Kulturstiftung der 
Länder ist das Möbelstück nun zurück im 
Wilhelmspalais, in dem heute das Stadt-
museum StadtPalais Stuttgart beheimatet ist.

Leder-Kabinettschrank, vor 1892, 136 × 74 × 60 cm; StadtPalais – Museum für Stuttgart

Hinter der Säulenfassade aus geschwärztem Birnenholz verbirgt der Kabinettschrank ein 
Geheimfach zur Aufbewahrung kostbarer Objekte

Das geprägte Leder und die Messingbeschläge verleihen dem Lederschrank einen 
maurisch- orientalischen Charakter
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Erwerbung ⁄ Baden-Württemberg

1930

Urbane Poesie
Der Stuttgarter Maler Reinhold 
Nägele (1884–1972) war ein  
präziser Beobachter, der in den 
1920er- und 1930er-Jahren die 
architektonischen und techni-
schen Entwicklungen seiner  
Heimatstadt bis ins kleinste Detail 
festhielt. Vorzugsweise begab er 
sich dafür auf erhöhten Posten. Für 
die abendlich beleuchtete König-
straße wählte er die Perspektive 
vom damals neu errichteten Turm 
des Hauptbahnhofs, die eine her-
vorragende Sicht auf die von Men-
schen und Autos im Miniatur-
format bevölkerte Innenstadt im 
Talkessel und die Hügel am Hori-
zont bietet. Das Gemälde konnte 
2025 mit Unterstützung der Kultur-
stiftung der Länder vom Kunst-
museum Stuttgart erworben wer-
den. Oben links im Bild ist der 1928 
erö#nete Tagblatt-Turm zu sehen. 
Das weltweit erste aus Sichtbeton 
errichtete Hochhaus muss auf 

Nägele eine große Faszination 
ausgeübt haben; es gibt mehrere 
Gemälde mit diesem Motiv und 
sogar eines von der Baustelle. 
Rechts ist am Hang die 1927 fertig-
gestellte Weissenhofsiedlung zu 
erahnen. Als begeisterter Chronist 
des modernen Städtebaus hat 
Nägele das Bauensemble nicht nur 
mehrfach gemalt, sondern spielte 
auch mit dem Gedanken, selbst 
dort hinzuziehen. Von seiner Hei-
mat musste der Künstler 1939 
gezwungenermaßen Abschied 
nehmen. Seine Ehefrau, die Ärztin 
Alice Nördlinger, wurde im National-
sozialismus als Jüdin verfolgt, er 
selbst erhielt ein Berufsverbot. Mit 
den zwei Söhnen gelangte das 
Paar über Umwege nach New York. 
Nach Alices Tod kehrte Reinhold 
Nägele schließlich 1963 nach 
Deutschland zurück und ließ sich 
in seinem Geburtsort Murrhardt 
nordöstlich von Stuttgart nieder.

Reinhold Nägele, Aussicht vom Bahnhofsturm auf die nächtliche 
Königstraße und Umgebung, 1930, 68 × 62 cm; Kunstmuseum Stuttgart

Reinhold Nägele, Königstraße in Stuttgart, 1932, 76 × 61 cm; 
Stadtarchiv Stuttgart (Leihgabe) 

Blick auf die Stuttgarter Königstraße, Fotografie von 1930



Erwerbung ⁄  
Bayern

um 1520

Allgäuer 
Andacht
Das Stadtmuseum Kaufbeuren 
erweitert seine Sammlung um 
zwei Lindenholzreliefs des Bild-
schnitzers Jörg Lederer (um 
1470–1550). Der vermutlich aus 
Füssen stammende Künstler 
prägte die spätgotische Figuren-
kunst im Allgäu und in Tirol an der 
Schwelle zur Renaissance. Ab 1507 
lebte er als Bürger in Kaufbeuren, 
wo er nicht nur als Stadtammann 
wirkte, sondern auch eine große 
Werkstatt mit mehreren Gesellen 
führte. Diese entwickelte sich zu 
einem der wichtigsten Produkti-
onszentren für Schnitzaltäre in 
Süddeutschland. Lederers Einfluss 
war überregional, da er Aufträge 
bis nach Südtirol lieferte.

Die beiden etwa 42 Zentimeter 
hohen Reliefs entstanden um 1520 
und gehörten ursprünglich zum 
Sockel eines Altars im Vinschgau. 
Sie stellen den Apostel Petrus und 
Maria Magdalena dar. Die Arbeiten 
sind als Hochreliefs ausgeführt, 
treten stark aus dem Hintergrund 
hervor und erzeugen eine große 
räumliche Tiefe. Sie veranschau-
lichen Lederers charakteristische 
Bildsprache: Die Figuren haben 
proportional kleine Köpfe und 
tragen Gewänder, die durch einen 
scharf gebrochenen, knittrigen 
Faltenwurf au#allen.

Mit Unterstützung der Kultur-
stiftung der Länder kehren nun die 
beiden regionalgeschichtlich 
bedeutsamen Zeugnisse, die zum 
kulturellen Erbe von Lederers 
Heimatstadt gehören, an ihren 
Ursprungsort zurück und stehen 
der Ö#entlichkeit und der For-
schung dauerhaft zur Verfügung.

Jörg Lederer, Frontal- und Seiten-
ansicht der Hochreliefs des Heiligen 
Petrus und der Heiligen Maria 
Magdalena, um 1520, 42 × 20 ×  
ca. 8 cm sowie 41 × 18 × ca. 5 cm; 
Stadtmuseum Kaufbeuren



16

Erwerbung ⁄ Baden-Württemberg

1968 –1973

Fernseh=Kunst
Ende der 1960er-Jahre konnte 
man Revolutionäres in deutschen 
Flimmerkisten sehen: Kunst! Die 
Sendungen LAND ART (1969) und 
IDENTIFICATIONS (1970) waren 
als sogenannte Fernsehausstel-
lungen extra für das populär 
gewordene Medium konzipiert 
worden. Auf 16-mm-Film gedreht, 
wurden unkommentierte Kunst-
werke der Avantgarde über die 
ARD ausgestrahlt. Das war damals 
spektakulär – und wäre es ver-
mutlich noch heute. Die Fernseh-
Kunst-Pioniere hießen Gerry 
Schum (1938–1973) und Ursula 
Wevers (*1943). Der Sender Freies 
Berlin und der Südwestfunk gaben 
dem jungen Paar eine Plattform 
für die Idee einer „Fernsehaus-
stellung“. Berühmte Künstler wie 
Joseph Beuys, Richard Serra oder 
Mario Merz ließen sich für die 
Sendungen filmen. In einem 
kurzen Zeitfenster wurden Bil-
dende Kunst und Massenmedium 
zu Komplizen. Das Künstlerpaar 

entdeckte nach dem Ausflug ins 
Fernsehen auch im Medium Video 
ein ästhetisches und kommunika-
tives Potential. Die international 
ausgerichtete „videogalerie 
schum“ erö#neten sie 1971, sie 
wurde ein elementarer Bestand-
teil der lebendigen Kunstszene 
Düsseldorfs. Gerry Schums Witwe 
Ursula Wevers, die über 40 Jahre 
u. a. als Professorin an der Bergi-
schen Universität Wuppertal 
ganze Generationen von Medien-
künstlerinnen und -künstlern 
prägte, übergab das umfangrei-
che und herausragend dokumen-
tierte Archiv der Zusammenarbeit 
nun dem ZKM – Zentrum für Kunst 
und Medien Karlsruhe, dem 
nationalen Kompetenzzentrum für 
elektronische und digitale Kunst.

11  Aus dem Archiv Gerry 
Schum und Ursula Wevers im 
Zentrum für Kunst und 
Medien Karlsruhe: 1-Zoll-
Open-Reel-Videobänder 

22  Bei den Dreharbeiten  
zu Ger van Elks Beitrag  
für IDENTIFICATIONS  
(II. Fernsehausstellung der 
Fernsehgalerie Gerry 
Schum), Schwarzweißfoto-
grafie von Ursula Wevers, 
1970, 45 × 65 cm

33  Bei den Dreharbeiten zu 
Mario Merz' Beitrag für 
IDENTIFICATIONS (II. Fern-
sehausstellung der Fernseh-
galerie Gerry Schum), 
Schwarzweißfotografie  
von Gerry Schum, 1970,  
45 × 65 cm 

44  Bei den Dreharbeiten in 
Hamburg zu Franz Erhard 
Walthers Beitrag für IDEN-
TIFICATIONS (II. Fernsehaus-
stellung der Fernsehgalerie 
Gerry Schum), Schwarzweiß-
fotografie von Gerry Schum, 
1970, 45 × 65 cm 

 
 
 

55  Bei den Dreharbeiten zu 
Jan Dibbets' „12 Hours Tide 
Object with Correction of 
Perspective“ (Beitrag zur 
Fernsehausstellung LAND 
ART, Fernsehgalerie Gerry 
Schum), Holländische Küste, 
Februar 1969, Schwarzweiß-
fotografie von Ursula 
Wevers, 1969, 26,9 × 40 cm

66  Plakat zur ersten Fern-
sehausstellung „Fernsehgale-
rie Berlin Gerry Schum. LAND 
ART“, 1969, 59 × 42 cm

77  Gerry Schum und Ulrich 
Rückriem bei den Dreharbei-
ten zu „Kreise“, Nörvenich, 
1971, Schwarzweißfotografie 
von Ursula Wevers, 1971, 26,7 
× 40 cm 

88  Gerry Schum und Ursula 
Wevers mit Gilbert & George 
bei der Erö$nung der 
Ausstellung „The Paintings“ 
von Gilbert & George im 
Kunstverein für die Rhein-
lande und Westfalen, Düssel-
dorf, 1971

Alle: Archiv Gerry Schum  
und Ursula Wevers,  
ZKM — Zentrum für Kunst  
und Medien Karlsruhe

1

2

4

6

3

5

7

8

Das Konvolut ist bis zum 10. 
Januar 2027 in der Ausstellung 
„Der Fernseher als Galerie: Das 
Archiv Gerry Schum und Ursula 
Wevers“ im ZKM zu sehen.
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Behind the Scenes: Aufbau des Textilraums in der 
Ausstellung „Kunst Hand Werk Brücke“ im Brücke-
Museum, Berlin (6.3.–21.6.2026). Zu sehen sind u.!a. 
Ernst Ludwig Kirchners zweiteiliger Bühnenvor-
hang für die Tänzerin Nina Hard (1921, je 300 × 275 
cm; Kirchner Museum Davos) sowie Lise Gujers 
Blumenvase mit Katze nach einer Arbeitsvorlage 
Kirchners (1935–38, 150 × 68,5 cm; Brücke- 
Museum, Karl und Emy Schmidt-Rottlu$ Stiftung)
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Als vor wenigen Wochen im Berliner Gropius Bau die Ausstel-
lung von Marina Abramović erö#net wurde, machten Bilder 
wartender Menschenschlangen, die sich durch mehrere Straßen 
zogen, die Runde. Die Sonderausstellung „Brancusi“ in der 
Neuen Nationalgalerie verzeichnet, Stand heute und zwei Mo-
nate nach ihrer Erö#nung, bereits 100.000 Besucherinnen und 
Besucher. Auch andernorts bewegen sich die Besucherzahlen 
von Museen und Kunstausstellungen nach den pandemiebe-
dingten Schwankungen wieder auf einem stabilen Niveau, wie 
Statistiken des Instituts für Museumsforschung zeigen. Mein 
Eindruck ist, dass die Lust auf verkörperte, O%ine-Kunsterfah-
rungen derzeit besonders groß ist. Vielleicht, weil der Winter 
lang war und alle zu viel Zeit vor Bildschirmen verbringen. Bud-
getkürzungen und Debatten um Kulturkämpfe zum Trotz begeg-
nen einem in Kunstmuseen und Ausstellungshäusern zahlreiche 
neugierige, interessierte und engagierte Besucherinnen und Be-
sucher. Alles gut also?

Es gibt auch gegenläu&ge Tendenzen. Ein bekannter Muse-
umsdirektor sagte neulich im Gespräch, „Kunst“ – und damit 
meinte er ein Verständnis von Hochkunst, wie es sich im 19. Jahr-
hundert herausgebildet und im 20. institutionalisiert hat – be-
fände sich heute in der Au'ösung. Tatsächlich ist auf unter-
schiedlichen Ebenen des Betriebs ein Problem- oder sogar 
Krisenbewusstsein spürbar. Die Herausforderungen, denen sich 
Kunstinstitutionen heute stellen müssen, sind erheblich. Im  
20. Jahrhundert war der Kunstbetrieb, allgemein gesprochen, eine 
vergleichsweise überschaubare und exklusive Angelegenheit. Es 
gab eine begrenzte Zahl an beteiligten Künstlerinnen und Künst-
lern, Kritikerinnen und Kritikern und Kuratorinnen und Kurato-
ren sowie ein interessiertes Bildungsbürgertum, das – in unter-
schiedlichem Maße – ein gemeinsames Wissen über 
kunstgeschichtliche Bezüge teilte. Heute hat die Idee eines Ka-
nons deutlich an Geltung verloren. Wir sind mit einer solchen 
Vielfalt an künstlerischen und kulturellen Informationen kon-
frontiert, dass sich diese kaum noch in einen allgemeinverbind-
lichen Kanon zusammenfassen lassen. In vielen Kunstausstellun-
gen begegnet uns ein touristisches, sozial und kulturell 
heterogenes Massenpublikum, bei dem sich gemeinsame Refe-
renzen nicht mehr ohne Weiteres voraussetzen lassen. Einige 
Kunstmuseen reagieren auf diesen Strukturwandel der Kunst 
und ihrer Ö#entlichkeit mit einer kritischen Re'exion des eige-
nen Selbstverständnisses. Dies zeigt sich in Symposien und Pu-
blikationen – vor allem aber im Experimentieren mit neuen Ver-
mittlungsformen: Für wen werden Ausstellungen gemacht? Wer 
fühlt sich repräsentiert? Wie lassen sich Sammlungen diversi&-
zieren und kuratorische Narrative pluralisieren? Viele erweitern 
ihr Programm um Workshops, Konzerte bis hin zu Yoga-Klassen, 
um die unterschiedlichen Publika anzusprechen. Viele dieser kol-
lektiven, auf Begegnung und Miteinander ausgerichteten Events, 
zu denen (a insbesondere die Ausstellungserö#nung zählt, sind 
sehr erfolgreich. Daraus ließe sich allerdings auch schließen, 
dass die bestehenden Ausstellungs- und Sammlungsformate als 

irgendwie unzureichend wahrgenommen werden, wenn es da-
rum geht, ein heterogenes Massenpublikum anzusprechen, zu 
erreichen und einzubinden. Wenn ich heute meinen aus aller 
Welt kommenden Studierenden vorschlage, Museen moderner 
Kunst zu besuchen, hält sich die Begeisterung (edenfalls – ver-
glichen mit der Reaktion vor 10 oder 15 Jahren – spürbar in Gren-
zen. „Der White Cube ist so 20. Jahrhundert“, sagen sie.  

Die gegenwärtige Situation von Kunstmuseen und Ausstel-
lungen der Gegenwart ist zugleich von Erfolg und Krisenaspek-
ten geprägt. Dies mag paradox erscheinen, erklärt sich (edoch 
ein Stück weit, wenn man den größeren gesellschaftlichen und 
historischen Zusammenhang betrachtet. Empirisch gesehen, ist 
der Erfolg von Kunstmuseen und -ausstellungen in der Moderne 
beachtlich: Um 1800 gab es in Europa nicht einmal ein Dutzend 
ö#entlicher Museen – heute existieren weltweit einer Schätzung 
der UNESCO zufolge etwa 104.000. Vor 20 Jahren lag diese Zahl 
übrigens noch bei circa 23.000. Gerade die letzten Jahrzehnte 
verzeichnen also einen nahezu explosionsartigen Anstieg. Ähn-
liches gilt für Biennalen und andere periodisch statt&ndende 
Kunstausstellungen. Lange Zeit war die 1895 gegründete Bien-
nale von Venedig die einzige regelmäßig statt&ndende Kunst-
ausstellung von internationalem Rang. Erst 1951 kam die Bien-
nale von São Paulo hinzu, 1959 folgte die Biennale von Paris. 
Heute existieren weltweit über 300 periodisch statt&ndende 
Großausstellungen – von Sydney bis Havanna, von Shanghai bis 
Istanbul, von Berlin bis Dakar –, (ede mit ihrer eigenen geopoli-
tischen Spezi&tät und Identität. 

Die Kunstwelt und ihre Institutionen wachsen weiterhin, 
nicht zuletzt, weil kulturelle Einrichtungen zu zentralen Stand-
ortfaktoren in der Entwicklung einer kreativen, wissensbasier-
ten Marktgesellschaft geworden sind. Dieses Wachstum spie-
gelt sich in Besucherzahlen, in der Zunahme von Ausstellungen 
und der Gründung neuer Kunstinstitutionen wider – sowohl in 
westlichen Ländern als auch in Regionen, in denen solche Ein-
richtungen zu Beginn des 21. Jahrhunderts kaum vorhanden wa-
ren, wie beispielsweise in China oder auf der Arabischen Halb-
insel. Gleichzeitig (edoch geht diese quantitative Expansion mit 
einer qualitativen Abwertung einher: Obwohl weltweit weiter-
hin Museen erö#net werden, die oft auch ein großes Publikum 
anziehen, wird es für diese immer schwieriger, ihre Leitfunk-
tion in der kulturellen ö#entlichen Sphäre zu behaupten. Woran 
liegt das? Verschiedene gesellschaftliche Entwicklungen spie-
len hier eine Rolle, die – teils von der Kunst mit angestoßen und 
von ihr begleitet, teils ihr aber auch fremd – es heute irgendwie 
zu integrieren gilt.

Zunächst einmal hat sich die gesellschaftliche Bedeutung 
von Kunst und Kreativität verändert. In seinem ein'ussreichen 
Buch „Die Er&ndung der Kreativität“ erkennt der Kultursozio-
loge Andreas Reckwitz ein Spezi&kum spätmoderner Gesell-
schaften darin, dass Kreativität zu einem zentralen Wert  
avanciert, der nahezu alle Lebensbereiche durchdringt: 
Arbeitspraktiken, Organisationen ebenso wie Freizeitformate 

Ausstellungen haben nichts von ihrer Anziehungskraft verloren: Lange Besucherschlangen 
warten vor der Marina Abramović-Ausstellung im Berliner Gropius Bau

Kunst  
ausstellen

Eine Standortbestimmung in 
Zeiten des Wandels

von Dorothea von Hantelmann

Thema Ausstellen
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ten mit einem ausgeprägten theoretisch-diskursiven Setzungs-
anspruch auf, und ihre Kuratorinnen und Kuratoren avancierten 
zu Public Intellectuals. Diese Phase scheint vorbei zu sein. Das 
Kunstfeld mitsamt seinen Institutionen nimmt in absoluten 
Zahlen gesehen weiterhin zu, doch parallel erfährt der Bereich 
der „Hochkunst“ eine relative Abwertung im Sinne eines Bedeu-
tungsverlustes. Denn wenn (eder angehalten ist, kreativ zu sein, 
verliert die Kunst ihre Sonderstellung. Wobei der Verlust an kul-
tureller Autorität und Setzungskraft auch damit zusammen-
hängt, dass parallel zur quantitiven Ausweitung des Kunstbe-
reichs das Spektrum populärer Kultur in noch weit stärkerem 
Maße expandiert ist. Durch das Internet und die sozialen Me-
dien – durch Posts, Videos, also die neuen ö#entlich sichtbaren 
medialen Kleinformate – kann heute (ede und (eder Kultur pro-
duzieren. Auch dieser explosionsartige Anstieg kultureller Äu-
ßerungen im Netz trägt dazu bei, dass einzelne hochkulturelle 
Produktionen – trotz des absoluten Zuwachses an Museen, Aus-
stellungen und Besucherzahlen – relativ an Bedeutung verlieren 
bzw. ihre Sonderstellung einbüßen.

Mit dem Internet als wesentlichem Ort der Produktion und 
Rezeption von Kultur hat sich zudem die Art und Weise der Ver-
ö#entlichung und Sichtbarmachung kultureller Äußerungen 
verändert. Der Kunstbereich wie er sich im 19. Jahrhundert he-
rausbildete und im 20. Jahrhundert etablierte, war klar hierar-
chisch organisiert: An der Basis stand eine breite Schicht von 
Künstlerinnen und Künstlern, die im Privaten kreativ tätig wa-
ren, ohne Anspruch auf oder Möglichkeit zur Sichtbarkeit. Eine 
Stufe darüber folgten (ene, die gelegentlich in kleineren Kunst-
vereinen ausstellten, vielleicht von einer kleinen Galerie vertre-
ten wurden und über die hin und wieder in lokalen Medien bzw. 
Kunstzeitschriften berichtet wurde. Noch weiter oben waren 
die(enigen positioniert, die in größeren, auch international be-
deutenden Ausstellungshäusern präsent waren und über die 
namhafte KritikerInnen oder KunsthistorikerInnen schrieben. 
Ein Platz an der Spitze dieser Pyramide war (enen Künstlern und 
Künstlerinnen vorbehalten, denen Einzelausstellungen in den 
großen Institutionen der Welt gewidmet wurden. Mit dieser hart 
erkämpften Position ging ein exklusiver Anspruch auf weitrei-
chende Sichtbarkeit, ö#entliche Aufmerksamkeit, eine tonange-
bende Rolle im Kunstdiskurs sowie ein Platz im Kanon der 
Kunstgeschichte einher. Eine Gerhard-Richter-Retrospektive im 
MoMA wäre ein typisches Beispiel dafür. Auch Ausstellungsfor-
mate selbst konnten einen solchen Sonderstatus beanspruchen. 
Eine Zeitlang galt die documenta als (ene Ausstellungsinstitu-
tion weltweit, die den Anspruch erhob, nicht nur alle fünf Jahre 
die wichtigsten Kunstwerke ihrer Zeit zu zeigen, sondern auch 
den (eweiligen „state of the arts“ oder mehr noch: den „state of 
thinking“ zu formulieren. 

Die Dynamik dieser ganzen Pyramide wurde von Gatekee-
pern reguliert, denen in diesem Modell eine zentrale und ver-
gleichsweise machtvolle Rolle zukam: KuratorInnen, KritikerIn-
nen, GaleristInnen sowie einzelne KunsthistorikerInnen, die 

keine Gatekeeper mehr passiert werden. Damit bricht die alte Py-
ramidenstruktur zwar nicht unmittelbar zusammen, doch ihre Ak-
teure, Mechanismen und Bedeutungsfunktionen verlieren zuneh-
mend an Relevanz. Das New Yorker MoMA erscheint heute 
nurmehr als eine Institution unter vielen anderen. Eine Ausstel-
lung dort übersetzt sich nicht mehr unmittelbar in Relevanz und 
Reichweite. Entsprechend besitzt es auch für Künstlerinnen und 
Künstler nicht mehr dieselbe Bedeutung, an diesen Orten aus-
zustellen. Das alte System der institutionalisierten Machtzentren 
der Kunst hat dadurch ein Stück weit an Wirksamkeit verloren. 
Damit fällt es Kunstinstitutionen zunehmend schwer, ihre dis-
kurs- und gesellschaftsprägende Rolle zu behaupten.

Ein weiterer Faktor schließlich ist der allgemeine Wettbe-
werb um Aufmerksamkeit. Während im pyramidalen Modell der 
tradierten „Hochkultur“ die Gatekeeper anhand qualitativer Kri-
terien entschieden, was Ö#entlichkeit erlangte, folgt ein Großteil 
kultureller Produktion heute den quantitativen Logiken der Auf-
merksamkeitsökonomie. Im neuen, auf digitalen Plattformen 
basierenden Modell bemessen sich „Relevanz“, Erfolg und kul-
turelle Bedeutung zunächst vor allem quantitativ – über Likes, 
Views oder Streams. Der Druck dieser Aufmerksamkeitsökono-
mie ist kein kunstspezi&sches, sondern ein allgemeines gesell-
schaftliches und ökonomisches Phänomen. Er betri#t alle gesell-
schaftlichen Bereiche und Akteure – unabhängig von ihrer 
politischen Ausrichtung. Wo immer mehr Akteurinnen und Ak-
teure um die Aufmerksamkeit eines Publikums konkurrieren, 
geht es in erster Linie darum, Sichtbarkeit zu erzeugen. Alles, was 
Sichtbarkeit beansprucht, muss sich bis zu einem gewissen Grad 
diesem Diktat der Aufmerksamkeitsgenerierung beugen. Die 
enorme Ausweitung kultureller Produktion führt zwangsläu&g zu 
einem Wettbewerb um Aufmerksamkeit, der auch vor der Kunst 
nicht haltmacht. Unter den Bedingungen begrenzter Aufmerk-
samkeit werden Inhalte vereinfacht, verdichtet und zugespitzt, 
um überhaupt noch wahrgenommen zu werden. Dies entspricht 
(edoch nicht unbedingt dem genuinen Modus der Kunst, der eher 
von Vielschichtigkeit und Ambiguität geprägt ist, als von schnel-
ler Konsumierbarkeit. Auch daraus speist sich ein Teil des Drucks, 
unter dem das Format der Ausstellung heute steht.

Gleichzeitig – und damit kehren wir zur eingangs erwähn-
ten, derzeit spürbaren Lust auf Museums- und Ausstellungsbe-
suche zurück – könnte gerade in dieser Situation eine Chance 
liegen: die eigene Kernkompetenz neu zu entdecken und dem 
Ausstellungsformat dadurch neue Relevanz zu verleihen. Als Ort 
verkörperter, nicht bildschirmgebundener Erfahrungen ermög-
licht die Ausstellung eine Form entschleunigter Wahrnehmung, 
die O#enheit und Komplexität zulässt, ohne unmittelbar zur Er-
klärung oder Positionierung drängen zu müssen. Erfolg und Kri-
sensymptome widersprechen sich daher nicht. Beide sind Aus-
druck eines kulturellen Formats, das sich stets entlang 
gesellschaftlicher Bewegungen verändert hat und sich auch 
heute erneut transformiert. Welche Gestalt es künftig anneh-
men wird, bleibt eine o#ene und spannende Frage.      

Die Biennale in Venedig war lange Zeit die einzige bedeutende 
internationale Kunstausstellung. Plakat der 3. Biennale von 1899

Als Ort verkörperter, nicht 
bildschirmgebundener  

Erfahrungen ermöglicht die 
 Ausstellung eine Form ent-

schleunigter Wahrnehmung

mitunter sogar KünstlerInnen in den Kanon hinein- oder heraus-
zuschreiben konnten. Relevanz und Erfolg bemaßen sich in die-
sem alten Modell an einem schillernden „Qualitätsbegri#“. Es 
handelte sich um einen leistungsbezogenen Wettstreit, der sich 
daran entschied, möglichst viele und möglichst hochrangige Ga-
tekeeper zu passieren – von der Aufnahme an einer Kunsthoch-
schule bis hin zum Senior Curator eines (ener „legacy art muse-
ums“ an der Spitze der Pyramide. Diese durch die Gatekeeper 
legitimierten Auswahlprozesse sollten Qualität garantieren – 
oder zumindest eine Form von „Qualitätskonsens“ erzeugen –, 
der sich wiederum unmittelbar in quantitativer Sichtbarkeit nie-
derschlagen sollte. „Relevanz“ entstand aus diesem Zusammen-
spiel von Qualität und Quantität, wobei Letztere stets von Ers-
terer abhängig blieb. 

Dieses Modell besteht weiterhin und entfaltet nach wie vor 
seine Begehrlichkeiten. Zugleich verliert es (edoch an Bedeutung, 
weil sich im 21. Jahrhundert parallel ein anderes, quantitativ weit-
aus größeres und damit gesellschaftlich wirkmächtigeres Modell 
herausgebildet hat, in dessen Zentrum das Internet und die sozia-
len Medien stehen. Der entscheidende Unterschied liegt darin, 
dass durch das Internet und die sozialen Medien der Zugang zur 
Ö#entlichkeit nicht länger exklusiv und von Gatekeepern gesteu-
ert ist. Im Netz kann heute grundsätzlich (ede und (eder verö#ent-
lichen und sich am kulturellen Austausch beteiligen. Es müssen 

Arsprototo  1  ⁄  2026

und die private Lebensführung. Kreativität ist für viele Men-
schen eine erstrebenswerte Eigenschaft, in vielen Berufen ein 
erwartetes Talent und sogar zur Norm für Selbstverwirklichung 
geworden. Auch ökonomisch betrachtet, lässt sich Kreativität 
inzwischen als ein zentraler Produktionsfaktor einordnen, der 
wirtschaftliches Wachstum anregt. Zugleich rücken die ästhe-
tisch-kreativen Aspekte der meisten Güter immer stärker in 
den Vordergrund, für deren Entwurf, Vermarktung und Kon-
sum es wiederum spezi&sche Formen der ästhetischen Kom-
petenz bedarf. Diese mag der homo faber der klassischen Indus-
triegesellschaft im Einzelfall besessen haben, (edoch war sie 
für seine Tätigkeit nicht gefragt. Im Regime des kulturell- 
kognitiven Kapitalismus werden diese Kompetenzen nun zu 
einem konstitutiven ökonomischen und damit auch gesell-
schaftlichen Faktor. 

Was bedeutet es für die Kunst, wenn die Orientierung am 
Kreativen nicht mehr außergewöhnlich, sondern systemisch 
und damit konstituierend für das gesellschaftliche Gefüge ge-
worden ist? Wenn der Künstler nicht mehr die Ausnahme dar-
stellt? Wenn das Ästhetische allgegenwärtig und zu einer Grund-
voraussetzung der Ökonomie wird, verliert die klassische 
Trennung an Plausibilität: hier die Industriegesellschaft mit ih-
rem Fokus auf Rationalität, dort die Kunst als antagonistische 
Sphäre des Sinnlichen, der Ästhetik, des Widerspruchs und der 
Kritik. Vom Ideal individueller Selbstrealisierung durch Kreati-
vität bis hin zu der Ausrichtung neuerer Ökonomien auf das Äs-
thetische ist der Kunstbereich Reckwitz zufolge für die spätmo-
derne Gesellschaft sogar modellhaft geworden. 

In diesem historischen Entwicklungsprozess erfährt der Be-
reich der Kunst zunächst eine deutliche Aufwertung. Als ich in 
den 1990er-Jahren in den Kunstbetrieb kam, war diese Aufwer-
tung der Kunst und das damit verbundene Selbstbewusstsein 
ihrer Akteurinnen und Akteure allgegenwärtig. Eine Zeit lang 
nahm die Bildende Kunst innerhalb der Ökologie ö#entlicher 
Meinungsbildung die Rolle einer Leitkultur ein. Große Museen 
wie das MoMA in New York fungierten als mit kultureller Auto-
rität ausgestattete Tempel, internationale Künstlerinnen und 
Künstler wurden gefeiert, Ausstellungen wie die documenta tra-
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Paris – New York –  
Schwerin

Ein wichtiger Teil des Werks des „Urvaters der Konzept-
kunst“ Marcel Duchamp befindet sich in der Landes-

hauptstadt Mecklenburg-Vorpommerns und wird dort 
nach dem Museumsumbau neu präsentiert

von Daniela Kummle

Marcel Duchamp, Roché, 1917, 22,5 × 12,7 cm; Staatliches  
Museum Schwerin

Der neugestaltete Marcel-Duchamp-Raum im Staatlichen  
Museum Schwerin mit Irving Penns Fotografie von Marcel  
Duchamp in New York am 30. April 1949
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Marcel Duchamp (1887–1968) war nie in Schwerin. Doch dort, in 
dem 1882 im Stil des Historismus fertiggestellten Bau gegenüber 
dem Schloss, be&nden sich heute über 90 Werke des Künstlers, 
der die Kunst des 20. Jahrhunderts so nachhaltig geprägt hat wie 
kaum ein anderer. Das Staatliche Museum Schwerin, das ur-
sprünglich für die Sammlung holländischer und 'ämischer 
Meister des Großherzogs Friedrich Franz II. von Mecklenburg-
Schwerin (1823–1883) errichtet wurde, ist seit 2024 als Teil des 
Residenzensembles Schwerin UNESCO)Weltkulturerbe. Dass 
das hochherrschaftliche Haus heute auch eine wichtige Adresse 
für die Avantgarde ist, ist der ehemaligen Direktorin Kornelia 
von Berswordt-Wallrabe zu verdanken. 1997 nutzte sie die Gele-
genheit, die Duchamp-Sammlung des belgischen Galeristen 
und Kunsthändlers Ronny van de Velde (*1953) zu erwerben. Vor 
ihrem Eintritt in den Ruhestand sorgte sie noch für die Grün-
dung des Duchamp-Forschungszentrums, das sich seit 2009 der 
Erforschung der Sammlung widmet, u. a. ein Symposium zu Du-
champ als Er&nder der Gegenwartskunst veranstaltete und mit 
Stipendien den Nachwuchs gefördert hat, zwei Schriftenreihen 
herausgibt und Anlaufstelle für Duchamp-Forscherinnen und 

-Forscher aus aller Welt ist.
Nach einer vier(ährigen Umbauphase präsentiert sich das 

Museum seit Oktober 2025 grundlegend neu. Es wurde großer 
Wert darauf gelegt, die historische Innenarchitektur möglichst 
authentisch wiederherzustellen: Einbauten wurden entfernt, 
der Marmorboden aus der DDR)Zeit ist einem Betonboden mit 
Ornamentbändern gewichen. Das Depot ist umgezogen – in den 
2026 erö#neten, etwa drei Fußballfelder großen Gebäudekom-
plex, in dem die Bestände mehrerer Landeseinrichtungen Platz 
&nden. Damit stehen im Erdgeschoss 400 Quadratmeter mehr 
Ausstellungs'äche für Moderne und Gegenwart zur Verfügung. 
Erstmals in der Museumsgeschichte wird die Nachkriegskunst 
aus beiden deutschen Staaten gemeinsam gezeigt; hier tre#en 
die West-Künstler Sigmar Polke und Günther Uecker auf Corne-
lia Schleime und Wolfgang Mattheuer aus der DDR. Auch der 
Raum für Duchamp wurde neu konzipiert.

„Marcel Duchamp als Impulsgeber für das 20. Jahrhundert“ 
steht über dem Einführungstext. „Uns ging es erst einmal darum, 
die Kernideen von Duchamp sichtbar zu machen. Dass (eder ver-
steht, warum man ihn für den Kunsterneuerer und den Revolutio-
när des 20. Jahrhunderts hält“, sagt Kuratorin Kerstin Krautwig, 
die seit 2022 das Duchamp-Forschungszentrum und die Samm-
lung betreut. Marcel Duchamp ist der Prototyp dessen, was man 
einen „Artist’s Artist“ nennt: Sein Werk ist für ein breites Publi-
kum schwer zugänglich, weil es sich visuell allein nicht erfassen 
lässt. Stattdessen war er wegweisend für seine Zeitgenossen 

Florine Stettheimer, La Fête à Duchamp, 1917, 88,9 × 115,5 cm; 
Privatsammlung. Szenen der Feier des 30. Geburtstags von Marcel 
Duchamp: Gemeinsam mit dem Dada-Künstler Francis Picabia tri"t 
Duchamp in dessen Sportwagen bei der Party ein (o. l.). Über die 
lange Tafel hinweg prosten sich Duchamp (links) und Florine 
Stettheimer (rechts) zu
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ebenso wie für nachfolgende Künstlergenerationen. Als extrem 
gut vernetzter Einzelkämpfer bewegte er sich zwischen den 
Avantgarden und war ihnen dabei wohl stets einen Schritt voraus. 
Die kubistische Malerei gab er schnell auf, für die Dada-Bewegung 
war er Schlüssel&gur, assoziiert war er mit dem Surrealismus. 
„Duchamp macht Kunst über Kunst und das macht es schwierig, 
sie zu vermitteln. Aber natürlich kann man auch die komplexeste 
Kunst unseren Besucherinnen und Besuchern erklären, das ist un-
sere Aufgabe und darauf haben wir uns zur Wiedererö#nung kon-
zentriert“, so Krautwig. Duchamp stellte grundlegend in Frage, 
was ein Kunstwerk ist, die Idee war für ihn wichtiger als das sicht-
bare Werk. Der Konzeptkünstler Joseph Kosuth (*1945) spitzte es 
1969 zu: „All art (after Duchamp) is conceptual.“ 

Bei der Präsentation des Schweriner Duchamp-Bestands hat 
sich die Kuratorin gegen den White Cube entschieden, den typi-
schen weißen, quasi-sakralen Raum, der seit der Moderne die 

„erhabene“ Kunst dem möglichst ehrfürchtigen Publikum dar-
bietet. Stattdessen schlängeln sich dunkelgraue Wände durch 
die Ausstellung, hinter (eder Kurve wartet ein weiteres, mit Spot-
light in Szene gesetztes Kunstwerk auf seine Entdeckung. Die 
Innenarchitektur erinnert eher an ein historisches oder natur-
kundliches Museum. Die Wände bestehen aus Modulen, die im-
mer wieder neu arrangiert werden können. Statt einer Dauer-
ausstellung, die irgendwann (eder gesehen hat, den es 
interessiert, bekommt das Publikum in der 'exiblen Samm-
lungspräsentation (edes Jahr andere Exponate vermittelt.

An einer Station sind vier Blätter Papier zu sehen, die mit 
scheinbar zufälligen oder abstrakten Linien versehen sind. Be-
tätigt man einen Lichtschalter, lassen sich dort plötzlich die 
Namen von Personen aus Duchamps New Yorker Freundes-
kreis lesen: Carlo (Carl Van Vechten), Fania (Marino# ), 
(Francis) Picabia und (Henri-Pierre) Roché. Die Zeichnung für 
Roché (1879–1959), enger Freund des Künstlers und Autor der 
Romanvorlage von François Tru#auts Film „Jules und Jim“, 
wurde 2024 mit Unterstützung der Kulturstiftung der Länder 
erworben. Weltweit sind bisher keine weiteren Arbeiten dieser 
Art bekannt. Die Blätter sind auf Vorder- und Rückseite so ge-
staltet, dass sich die Namen erst im Zusammenspiel der Linien 
vor einer Lichtquelle o#enbaren. Diese Pointe des Künstlers 
stellt für die Kuratorin eine Herausforderung dar: Denn Papier 
ist lichtemp&ndlich. Üblicherweise werden Papierarbeiten in 
Museen immer nur wenige Monate gezeigt, danach müssen sie 
abgedunkelt im Depot eine Ruhepause einlegen, um Alte-
rungsprozesse wie Vergilbung oder Verblassung aufzuhalten. 
Die eigens für Schwerin entwickelte Station könnte Schule ma-
chen, wenn es darum geht, Ausstellen und Vermitteln mit dem 
Anspruch des Bewahrens zu vereinbaren. Die Beleuchtung er-
folgt über LEDs, deren Lichttemperatur und -intensität mit-
hilfe einer App fein(ustiert werden können. Schaltet man das 
Licht ein, erlischt es automatisch nach einer Minute. Ansons-
ten ist der Raum in ein Dämmerlicht von 50 Lux getaucht. Der 
Wandtext bringt die Blätter mit Duchamps theoretischem Kon-

strukt des Inframince („Infradünn“) in Zusammenhang. „Das 
Inframince ist ein Unterschied, oder vielmehr eine Di#erenz-
beziehung, die nicht messbar ist“, hielt er in seinen Notizen 
fest. Als Beispiel nennt er Tabakrauch, dessen Geruch sich mit 
dem des ihn ausatmenden Mundes vermischt. Hier ist es der 
Moment des Sichtbarwerdens der Namen. Wie das funktio-
niert, können die Besucherinnen und Besucher an einer Mit-
machstation erproben: Stifte, Buchstabenschablonen und 
Transparentpapier laden dazu ein, an einem Leuchttisch selbst 
doppelseitige Schrift bilder zu entwerfen.

Für die ersten zwölf Monate ist der Raum in drei Themen ge-
gliedert, die unterschiedliche Anknüpfungspunkte zu Duchamps 
Werk anbieten und sich an der Rezeption in Deutschland, den 
USA und Frankreich orientieren: „Was macht ein Kunstwerk aus?“, 
„Was ist ein Readymade?“ und „Sprache als unsichtbare Farbe“.

In Deutschland werde Duchamp vor allem in Bezug zur Nach-
kriegsavantgarde betrachtet, erläutert Krautwig. Nach der Zäsur 
des Nationalsozialismus, der die Moderne als „entartet“ di#a-
miert hatte, strebten Künstlerinnen und Künstler nach einer ra-
dikalen Erneuerung. In der noch (ungen Bundesrepublik war es 
vor allem die Fluxus-Bewegung, die sich ab den 1960er-Jahren 
im Rückgri# auf Dada und Duchamp gegen einen traditionellen 
Werkbegri# wandte, die Idee ins Zentrum stellte und ihren Aus-
druck in Performances, das Publikum einbeziehenden Aktionen 
oder der Verwendung von Alltagsgegenständen und -materia-
lien fand. In der aktuellen Duchamp-Präsentation werden daher 
neben seinen Werken auch solche aus der Fluxus-Sammlung des 
Ehepaars Kelter gezeigt, die 2023 mit Unterstützung der Kultur-
stiftung der Länder angekauft wurde. 

Die Entwicklung der amerikanischen Kunst beein'usste Du-
champ vor allem mit seinen sogenannten Readymades. Unab-
hängig von ästhetischen Kriterien wählte er Alltagsgegenstände 
aus und erklärte sie zu Kunstwerken. 1917 reichte er für die Aus-
stellung der Society of Independent Artists in New York ein Uri-
nal ein, dem er den Titel „Fountain“ gab. Da er selbst Mitglied im 
Komitee der Vereinigung war und sich nicht zu erkennen geben 
wollte, signierte er die Arbeit mit einem Pseudonym – „R. Mutt“. 

Es gab keine Jury, theoretisch hätte (eder, der die Teilnahme-
gebühr bezahlte, ausstellen dürfen. „Fountain“ wurde zwar nicht 
o*ziell abgelehnt, aber in einem unzugänglichen Bereich plat-
ziert und damit dem Publikum vorenthalten. Das Ob(ekt sei 
keine Kunst und moralisch anstößig, lautete das mehrheitliche 
Urteil der Verantwortlichen. Zur Ikone der modernen Kunst 
wurde es trotzdem: Alfred Stieglitz (1864–1946), Pionier der 
Kunstfotogra&e und erster Galerist der europäischen Avantgarde 
in Amerika, lichtete das Urinal für die Dada-Zeitschrift „The 
Blind Man“ ab. Der begleitende Kommentar, bei dem vermutet 
wird, Duchamp habe daran mitgewirkt, sollte für dessen Kunst-
verständnis und die ihm nachfolgende Konzeptkunst program-
matisch werden: „Whether Mr. Mutt with his own hands made 
the fountain or not has no importance. He CHOSE it“, heißt es 
darin. Auch bei der amerikanischen Pop Art, die sich ab den 
1960er-Jahren die Massen- und Konsumkultur zu eigen machte, 
ist dieser Ein'uss erkennbar. Statt der originären Schöpfung des 
Malers wurden Comics oder Suppendosen zur Kunst erhoben.

In Schwerin gibt es zwar kein Urinal, dafür aber eine Schnee-
schaufel zu sehen. „In Advance of the Broken Arm“ ist die Arbeit 
betitelt. „Readymades sind immer ein Thema“, erzählt die Mu-
seumspädagogin Birgit Baumgart, denn einer Schulklasse könne 

Marcel Duchamp, Ko"er mit Miniaturreproduktionen seiner Schlüs-
selwerke: Die Edition trägt den Titel „De ou par Marcel Duchamp 
ou Rrose Sélavy / La Boîte-en-Valise [Von oder durch Marcel 
Duchamp oder Rrose Sélavy/ Die Schachtel im Ko"er]“, konzipiert 
1935–41, zusammengestellt in Paris 1966, aus der Serie F, 80 
Teile; Staatliches Museum Schwerin. In der Mitte ist eine Miniatur 
des „Großen Glases“ zu sehen
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dass sie stattdessen als Einladungskarten hätten dienen können. 
Es scheint, als habe Duchamp hier, wie so oft, der Nachwelt – ab-
sichtlich oder unabsichtlich – ein Rätsel aufgegeben.

Am Ende des Rundgangs durch den Schweriner Duchamp-
Raum steht ein Exemplar der als Edition erschienenen roten 
„Schachtel im Ko#er“. In dem tragbaren „Ko#ermuseum“ be&n-
den sich Miniaturen von Duchamps Arbeiten, darunter sein 
Hauptwerk „La mariée mise à nu par ses célibataires, même“ 
(„Die Braut von ihren Junggesellen nackt entblößt, sogar“, Phi-
ladelphia Museum of Art), auch bekannt als „Großes Glas“, Du-
champs enigmatische Darstellung von Liebe und Begehren, die 
an eine Maschine erinnert. Datiert hat der Künstler die Arbeit 
mit „1915 bis 1923“ und sie als „endgültig unvollendet“ bezeich-
net. Nachdem das Glas beschädigt worden war, reparierte er es 
1936 und erklärte die Brüche kurzum zum Teil des Werks. Noch 
mehr Stunden mit dem „Großen Glas“ verbracht haben wohl nur 
die unzähligen Kunstwissenschaftlerinnen und -wissenschaftler, 
die sich seit Jahrzehnten mit seiner Interpretation beschäftigen. 

„Das Interessante bei Duchamp ist, er hat eine Idee und die 
taucht dann nach zehn, nach zwanzig, nach dreißig Jahren wie-
der auf – und zwar immer mit einer neuen Fragestellung“, sagt 
Krautwig. „Und diese Querbezüge im Werk selbst sichtbar zu 

machen, das ist unser Ziel.“ Nach der überblickshaften Präsen-
tation der Duchamp-Sammlung zur Wiedererö#nung kann sich 
die Kuratorin vorstellen, als nächstes eine Ausstellung zum 

„Großen Glas“ zu zeigen.
In Schwerin lässt sich in Echtzeit beobachten, was im Rest 

der deutschen Museumslandschaft zwar immer wieder diskutiert 
wird, angesichts knapper Kassen aber wie eine Utopie erscheint: 
Ein freier Eintritt sorgt für ein volles Haus. Ermöglicht wird das 
für vier Jahre durch das Land Mecklenburg-Vorpommern und die 
Hamburger Dorit & Alexander Otto Stiftung, die auch im Schul-
terschluss den Umbau des Staatlichen Museums &nanziert ha-
ben. „Es kommen mehr und es kommen andere Leute“, freut sich 
Kerstin Krautwig. Im Vergleich zum Herbst 2019, also vor der 
Pandemie und vor dem Umbau, sind es tatsächlich drei- bis vier-
mal so viele Besucherinnen und Besucher pro Monat.   

sie immer nur wenige Werke vermitteln. Baumgart arbeitet auch 
viel mit Menschen mit Behinderungen und erlebt dabei so man-
che Überraschung: Eine Gruppe aus einer Werkstatt für Men-
schen mit Lernschwierigkeiten habe ihr zu den Readymades 

„Löcher in den Bauch gefragt“. Sie habe sich zunächst gewun-
dert, aber „die Leute staunen eben, wenn ihnen alltägliche Ge-
brauchsgegenstände auf einmal im Museum begegnen.“ Auch 
sei eine Schneeschaufel blinden Personen weitaus einfacher mit 
Worten zu beschreiben als ein komplexes Gemälde. Duchamp 
selbst wollte die Kunst „in den Dienst des Geistes stellen“, denn 
er lehnte eine Malerei ab, die „sich nur an das Auge richtet“.

In Duchamps Herkunftsland Frankreich hingegen beschäf-
tige sich die Forschung vor allem mit den sprachlichen Aspekten 
und Wortspielen in seinem Werk, erzählt Kerstin Krautwig. Zwar 
verbrachte der als Sohn eines Notars in der Normandie geborene 
Künstler einen Großteil seines Lebens in den USA und nahm 
1955 auch die Staatsbürgerschaft an, blieb bei seinen Werktiteln 
und Schriften aber überwiegend bei der französischen Sprache. 
Im Falle der vier Duchamps Freunden gewidmeten Zeichnun-
gen wird die Sprache ganz unmittelbarer zur „unsichtbaren 
Farbe“. Das Gesamtbild ergibt sich erst im Gegenlicht. Krautwig 
ordnet die Arbeiten in die Tradition dadaistischer Sprach-
porträts ein, wie sie auch bei Duchamps Künstlerfreund Francis 
Picabia (1879–1953) zu &nden sind. Außer bei Roché seien die 
Namen immer im oberen Drittel angeordnet, also da, wo bei ei-
nem klassischen Porträt der Kopf sei. 

Die Zeichnungen sind bislang kaum erforscht. Kerstin 
Krautwig hat die (üngste Erwerbung zum Anlass genommen, 
weiter zu recherchieren. Ihre für 2026 angekündigte Publikation 
sorgt schon (etzt für Anfragen, denn es kursiert seit Jahrzehnten 
die Theorie, dass die in New York entstandenen Blätter Platz-
karten zur Feier von Duchamps 30. Geburtstag seien. Die inter-
nationale Duchamp-Forschung ist uneinig. 

Marcel Duchamp erreichte am 15. Juni 1915 den Hafen von 
Manhattan. Desillusioniert angesichts des Krieges und Paris 
überdrüssig, hatte er sich entschlossen zu gehen, auch weil er 
das Glück hatte, dass man ihn aus gesundheitlichen Gründen 
nicht zum Militärdienst einzog. In New York eilte ihm sein Ruhm 
bereits voraus. Für die Armory Show, die die europäische Avant-
garde erstmals dem amerikanischen Publikum präsentierte und 
heute als Meilenstein der Kunstgeschichte gilt, hatte er 1913 das 
Gemälde „Akt, eine Treppe herabsteigend Nr. 2“(1912, Philadel-
phia Museum of Art) eingereicht und damit einen Skandal pro-
voziert. Was heute niemanden mehr irritiert, war für die Pariser 
Kubistenkollegen ein A#ront gegen ihre Kunstau#assung. Die 

Darstellung von Bewegung, die sie an die Ästhetik der technik-
begeisterten Futuristen aus Italien erinnerte, widersprach ihrem 
Verständnis von Form. Vulgär, geradezu lächerlich erschien ih-
nen der Titel, denn ein Akt sollte ruhen, keinesfalls „herabstei-
gen“. Sie forderten ihn auf, das Werk aus der Ausstellung zurück-
zuziehen. Der Disput führte zu Duchamps Bruch mit der Gruppe 
und zum Bruch mit der Malerei überhaupt. In New York war man 
indes neugierig auf den Künstler-Rebellen. Duchamp fand rasch 
Anschluss an die Kunstszene und traf einige Freunde aus Paris 
wieder. In (enen Jahren 'ohen viele Künstler und Künstlerinnen 
vor den Schrecken des Ersten Weltkriegs und fanden in New 
York Zu'ucht. Diese Avantgarde traf sich regelmäßig bei den 
Stettheimer-Schwestern: Dieses in vielerlei Hinsicht außerge-
wöhnliche Trio residierte gemeinsam mit der Mutter in einer 
Wohnung in der Upper West Side, wo die unverheirateten Frauen 
mittleren Alters eine Salonkultur nach europäischer Tradition 
p'egten und die (unge internationale Kunstszene um sich schar-
ten. Selbst deutsch-(üdischer Herkunft, waren auch sie gerade 
erst nach einigen Jahren in Europa in die USA zurückgekehrt –
die (üngste, Henrietta „Ettie“ (1875–1955), die zu Duchamps en-
ger Freundin werden sollte, mit einem Doktortitel in Philoso-
phie von der Universität Freiburg. Die älteste Schwester Carrie 
(1867–1944) war die Hausherrin und betätigte sich neben ihrer 
Rolle als Salonnière auch kreativ. Ihr über zwei Jahrzehnte liebe-
voll ausgestattetes Puppenhaus steht heute als kurioses Zeugnis 
der Avantgardeszene im Museum of the City of New York. Man 
kann darin zahlreiche Werke ihrer Künstlerfreunde entdecken, 
die sie eigens für die Gastgeberin im Miniaturformat schufen; 
Duchamp steuerte seinen herabsteigenden Akt bei. Die mittlere 
Schwester Florine (1871–1944) war die „Hofmalerin der Avant-
garde“ – so nennt sie der Kunst- und Kulturhistoriker Steven 
Watson (*1947). In ihren naiv anmutenden Gemälden verewigte 
sie die Zusammenkünfte im Hause Stettheimer – so auch (ene 
Feier, die die „Stetties“ zu Marcel Duchamps 30. Geburtstag am 
28. Juli 1917 ausgerichtet hatten. 

Heute ist einigermaßen sicher belegt, wer damals dabei war: 
Zu den etwa ein Dutzend Gästen gehörten neben Van Vechten, 
Marino#, Picabia und Roché auch der Kunstkritiker Leo Stein 
(der gemeinsam mit seiner berühmteren Schwester Gertrude 
Stein zu den frühen Sammlern der Avantgarde zählte), der Broad-
way-Autor Avery Hopwood und der Kubist Albert Gleizes. Des-
halb sind Zweifel an der Platzkarten-Hypothese angebracht: 
Wäre es nicht unhö'ich, gar absurd gewesen, wenn Duchamp die 
anderen Anwesenden nicht ebenfalls mit Tischkarten bedacht 
hätte? Außer den vier Schweriner Zeichnungen sind bisher keine 
weiteren wieder aufgetaucht, auch auf Florine Stettheimers de-
tailreich komponiertem Gemälde „La Fête à Duchamp“ sind sie 
nicht auszumachen. Keine der Schwestern hat in ihrem Tagebuch 
etwas dazu vermerkt. Ungewöhnlich ist, dass die Zeichnungen 
mit „Marcel Duchamp 30 ans“, nicht etwa mit einem Datum sig-
niert sind. Obwohl die Blätter dem amerikanischen Brie#ormat 
entsprechen, enthalten sie doch zu wenige Informationen, als 

Staatliches Museum Schwerin
Alter Garten 3, 19055 Schwerin
www.museum-schwerin.de

Präsentation der Zeichnungen von Marcel Duchamp für Personen aus 
seinem Freundeskreis, v. l. n. r.: Carlo, Fania, Picabia, Roché, 
1917; Staatliches Museum Schwerin. Die Zeichnungen sind dem 
Fotograf und Autor Carl Van Vechten (1880–1964), der Schauspiele-
rin Fania Marino" (1890–1971), dem Maler und Schriftsteller 
Francis Picabia (hier fehlt die untere Hälfte des Blattes) und dem 
Schriftsteller Henri-Pierre Roché gewidmet

Im Interview auf MAKURA, dem Portal 
für kulturelle Bildung und Teilhabe der 
Kulturstiftung der Länder, spricht Birgit 
Baumgart über die Kunstvermittlung im 
Staatlichen Museum Schwerin.
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Kongeniale  
Kooperationen

Wie macht man ein Netzwerk sichtbar? Ein kooperatives Ausstellungs-
projekt zur Zusammenarbeit von Max Slevogt und dem Verleger  

Bruno Cassirer, zu dem sogar eine Briefedition gehört, setzt Maßstäbe
von Oliver Jungen

11   Max Slevogt, Porträt des Verlegers Bruno Cassirer, 1911,  
41 × 31,5 cm; Staatliche Museen zu Berlin, Nationalgalerie

22   Brief von Bruno Cassirer an Max Slevogt vom 13.10.1924, 
28,8 × 22,4 cm; Pfälzische Landesbibliothek Speyer

33   Max Slevogt, Titelbild der Zeitschrift „Kunst und Künstler“, 
verwendet von 1910 bis 1931, hier: Heft 9, 1926; Landes-
museum Mainz

44   Max Slevogt, Selbstbildnis auf der Terrasse von Neukastel, 
1918/19, 95,5 × 75,5 cm; Saarlandmuseum – Moderne  
Galerie, Saarbrücken 

55   Postkarte von Max Slevogt an Bruno Cassirer vom 
18.11.1911, die Zeichnung zeigt Bruno Cassirer hinter 
seinem Schreibtisch, Slevogt davor auf Knien; Saarland-
museum – Moderne Galerie, Saarbrücken
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Im Sommer 1931 gehen gekränkte Briefe 
hin und her zwischen der Bruno Cassirer 
Verlagsbuchhandlung und dem Atelier 
des impressionistischen Malers und Gra-
&kers Max Slevogt (1868–1932). Der Ver-
leger bedauert, dass der Künstler ihm aus 
dem Weg gehe, sogar eine Einladung zur 
Hochzeit von Cassirers Tochter habe Sle-
vogt abgelehnt mit allgemeinem Hinweis 
auf sein „Einsamkeitsbedürfnis“. Der 
konkrete Anlass für das Zerwürfnis, das 
sogar eine (uristische Komponente hatte, 
war Slevogts Enttäuschung über den Ver-
kauf ausgerechnet des Hauptwerks der 
drei Jahrzehnte währenden, hochproduk-
tiven Zusammenarbeit mit dem Berliner 
Kunstbuchverleger: der mehr als 500 Il-
lustrationen umfassenden Sammler-Aus-
gabe von Goethes „Faust II“ aus dem Jahr 
1927. Dabei hatte Slevogt, wie eine Ab-
rechnung vom Juli 1927 belegt, dafür über 
dreißigtausend Mark erhalten; freilich 
steckten in dem Pro(ekt auch drei Jahre 
mühevoller Arbeit. Dass Cassirer nicht 
gleich die komplette Au'age druckte, wie 
Slevogt monierte, lag daran, dass der 
Markt für teure Originalgra&k sich verän-
dert hatte. „Das ist aber doch gewiß nicht 
meine Schuld“, schreibt der Verleger. Er 
vermutet zudem tieferliegende Gründe 
für die Abwendung des Künstlers, der in-
zwischen die meiste Zeit auf seinem pa-
radiesischen Pfälzer Landgut verbringt, 
nicht mehr in Berlin, das im Gri# der neu-
sachlichen Moderne ist. Es scheine bei 
Slevogt, den Cassirer als Vertreter „der 
deutschen Kunst der älteren Generation“ 
bezeichnet, der Eindruck vorzuherrschen, 

„daß ich nicht mehr mit meiner ganzen 
Überzeugung hinter Ihnen stehe“. Unter 
Beschwörung der alten Freundschaft 
(„ein unersetzliches Plus in meinem Le-
ben“) streicht er sodann heraus, dass (ust 
das Gegenteil zutre#e und „gerade der 
Faust der Stolz meines Verlages ist“.

Selbst unter Streitbedingungen zu ei-
ner solchen Volte bereit zu sein, sagt viel 
aus über das psychologische und rhetori-
sche Feingefühl Bruno Cassirers (1872–
1941). Und Slevogt ist nicht ganz unemp-
fänglich. Zwar immer noch beleidigt, 
macht er im Oktober – es ist der letzte er-

haltene Brief an Cassirer – einen kleinen 
Schritt auf seinen Verleger zu: „Im übrigen 
ho#e ich, von Ihnen und Ihrer Familie Gu-
tes zu hören.“ In Bezug auf die Verwertung 
des „Faust“, den Slevogt „das gemein-
same Resultat [von] fast 30 Jahre[n] Pio-
nierarbeit“ nennt, wird noch eine Weile 
gestritten, bis der für beide Seiten belas-
tende Streit im Januar 1932, ein halbes Jahr 
vor Slevogts Tod, beigelegt werden kann.

Nicht der Dissens ist bemerkenswert, 
der drohte in Geschäftsbeziehungen im-
mer, wie Cassirer nur zu gut wusste; die 
Beendigung desselben ist das eigentliche 
Ereignis. Die Mischung aus Klartext, Be-
sonnenheit, Treue und weitreichender 
Rücksichtnahme, das war die Zauberfor-
mel, mit der es Bruno Cassirer gelang, 
den sprunghaften, impulsiven, vor Krea-
tivität sprühenden Künstler Max Slevogt 
(ahrzehntelang an den eigenen Verlag zu 
binden. Das konnte nur funktionieren, 
weil die beiden Männer sich charakterlich 
ideal ergänzten. Seinem wichtigsten 
Zeichner räumte der Verleger völlige 
Themen- und Gestaltungsfreiheit ein. 
Dieser einzigartigen Kollaboration von 
zwei für die Berliner Kunst- und Verlags-
landschaft in der späten Kaiserzeit und in 
der Weimarer Republik prägenden Per-
sönlichkeiten sind knapp fünfzig Illustra-
tionspro(ekte zu verdanken, die die Gat-
tung des illustrierten Kunstbuchs auf ein 
neues Niveau hoben.

Wie diese Geschäftsfreundschaft mit 
Blick auf Kunstmarkt und Umsatz aber 
genau aussah, wie eng Slevogt und sein 
Verleger künstlerisch zusammenarbeite-
ten (viele Gestaltungsvorschläge kamen 
von Cassirer), wie hoch die gegenseitige 
Wertschätzung war und wie groß manche 
Kränkung – etwa dadurch, dass Slevogt 
weiterhin auch mit Bruno Cassirers  
Cousin Paul (1871–1926) in Geschäfts-
beziehung stand, dem Kunsthändler und 
Verleger, mit dem sich Bruno 1901 über-
worfen hatte –, das alles lässt sich erst 
(etzt wirklich ermessen. Die Grundlage 
dafür bildet die Erschließung des schrift-
lichen Nachlasses von Max Slevogt, der 
im Jahr 2011 mit Hilfe der Kulturstiftung 
der Länder durch das Landesbibliotheks-

zentrum Rheinland-Pfalz erworben wer-
den konnte.

Anhand der Briefe lässt sich nach-
vollziehen, wie Slevogt, geboren im baye-
rischen Landshut und aufgewachsen als 
Sohn einer früh verwitweten Mutter in 
Würzburg, zum Teil des hochagilen Berli-
ner Netzwerks aus Künstlern (allen voran 
das Impressionisten-Trio Lovis Corinth, 
Max Liebermann und Max Slevogt), 
Kunsthändlern, Verlegern und Kritikern 
wurde. Schon dass er nach einem Male-
rei-Studium in München und ersten dor-
tigen Erfolgen im Jahr 1901 nach Berlin 
übersiedelte, hatte viel mit dem energi-
schen Werben der damals noch gemein-
sam als Händler, Verleger und Sekretäre 
der 1898 gegründeten Berliner Secession 
agierenden Cassirers zu tun. Paul Cassi-
rer wurde schließlich zu seinem wichtigs-
ten Galeristen, Bruno Cassirer zu seinem 
wichtigsten Verleger. Wie Corinth und 
Liebermann trat Slevogt der Berliner Se-
cession bei und machte sich einen Namen 
durch einen lebhaften, persönlichen Stil. 
Viele Zeitgenossen nahmen ihn vor allem 
als Zeichner wahr, als „König der Illus-
trationen“. In der Pfalz, die er seit der 
Kindheit kannte, kaufte Slevogt 1914 das 
Landgut Neukastel bei Landau, kehrte 
Berlin aber keineswegs den Rücken, son-
dern wurde im selben Jahr Mitglied der 
Akademie der Bildenden Künste, wo er ab 
1917 ein Meisteratelier leitete.

Wie kann all dies für die Ö#entlich-
keit sichtbar gemacht werden? Wie stellt 
man ein Netzwerk aus? In geradezu vor-
bildlicher Weise demonstriert dies eine 
kooperative Initiative unter der Feder-
führung des Landesmuseums Mainz, an 
der drei einander ideal ergänzende Insti-
tutionen mit bedeutenden Slevogt-Be-
ständen beteiligt sind. Das Landesmu-
seum Mainz (Max Slevogt-Galerie) ist 
bereits seit 1971 im Besitz von 121 direkt 
von den Erben Slevogts erworbenen Ge-
mälden, wobei dieser Kernbestand durch 
Zukäufe über die Jahre erweitert wurde. 
In diesem Zusammenhang entscheidend 
ist (edoch der Ankauf des gra&schen 
Nachlasses (das ehemalige Slevogt-Ar-
chiv Neukastel: rund 2.000 Handzeich-

onswerken – aus drei verschiedenen Per-
spektiven ein. Dabei werden großenteils 
unterschiedliche Exponate gezeigt. Die 
Stationen in Mainz und Saarbrücken wur-
den von der Kulturstiftung der Länder ge-
fördert. In einem gemeinsamen Katalog 
werden die Ergebnisse in zahlreichen 
Aufsätzen und einem breiten Bildteil um-
fassend dokumentiert, ergänzt um ein 
erstmals vollständiges, auch gra&sche 
Einzelblätter dokumentierendes Ver-
zeichnis der gemeinsamen Pro(ekte von 
Slevogt und Cassirer. Innovativ ist es, 
dass zum Gesamtpro(ekt auch die Auf-
arbeitung und Edition der erwähnten 
Korrespondenz gehört.

nungen und 4.000 Druckgra&ken) im 
Jahr 2014 durch das Land Rheinland-
Pfalz mit Unterstützung auch der Kultur-
stiftung der Länder. Das zweite Museum 
mit großen Slevogt-Beständen ist seit der 
Übernahme der Sammlung Franz Josef 
Kohl-Weigand im Jahr 1982 die Moderne 
Galerie des Saarlandmuseums in Saar-
brücken. Neben 54 Gemälden sind hier 
etwa 2.800 Arbeiten auf Papier vorhanden. 
Ebenfalls beteiligt ist das erwähnte Lan-
desbibliothekszentrum Rheinland-Pfalz 
mit der Pfälzischen Landesbibliothek in 
Speyer. Die Zusammenarbeit der Institu-
tionen ist über eine Reihe von Ausstellun-
gen (2014, 2018, 2021) hinweg gewachsen. 

Zu dem am Landesmuseum Mainz ange-
siedelten Max Slevogt Forschungszen-
trum gehört außerdem noch das Institut 
für Kunstgeschichte und Musikwissen-
schaft der Johannes Gutenberg-Univer-
sität Mainz. Am gegenwärtigen Pro(ekt ist 
die Universität (edoch nicht beteiligt.

Nicht eine, sondern gleich drei auf-
einanderfolgende Ausstellungen im Lan-
desmuseum Mainz (Kuratorin Karoline 
Feulner), im Saarlandmuseum Saar-
brücken (Kuratorin Eva Wolf ) und in der 
Berliner Liebermann-Villa am Wannsee 
(Kuratorin Viktoria Bernadette Krieger) 
kreisen das Thema – die gemeinsame 

„Pionierarbeit“ an neuartigen Illustrati-

11   Brief von Max Slevogt an Bruno Cassirer vom 18.8.1924, die 
Randzeichnung zeigt den von einer Faust verfolgten Slevogt, 
14 × 9 cm; Saarlandmuseum – Moderne Galerie, Saarbrücken

22   Brief von Bruno Cassirer an Max Slevogt vom Juli 1931; 
Pfälzische Landesbibliothek Speyer 

33   Emil Orlik, Slevogt unterzeichnet die letzten Probedrucke 
des Faust II, aus Kunst und Künstler, Heft 9, 1926; Landes-
museum Mainz
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11   Max Slevogt, Der Hauptmann spricht zu den Räubern, 
Vorzeichnung für das orientalische Märchen „Ali Baba und 
die vierzig Räuber“, um 1898−1903; Saarlandmuseum –  
Moderne Galerie, Saarbrücken 

22   Max Slevogt, Layoutbuch zu „Ali Baba und die vierzig 
Räuber“, um 1903, 30,5 × 21 cm; Landesmuseum Mainz 

33   Max Slevogt, Cover der Erstausgabe des Märchenbuchs „Ali 
Baba und die vierzig Räuber“, 1903; Landesmuseum Mainz 

44   Max Slevogt, Ali Baba findet in der Höhle die gevierteilte 
Leiche seines Bruders, um 1898−1903, 30,3 × 20,8 cm; 
Saarlandmuseum – Moderne Galerie, Saarbrücken
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neue Erkenntnisse hätten sich aufgrund 
der ausführlichen Verständigungen über 
das Ökonomische ergeben. So sei zuvor 
nicht klar gewesen, wie geschickt Slevogt 
beide Werkbereiche – Gemälde und 
Druckgra&k – zu vermarkten wusste. Zu 
seinen lukrativsten Aufträgen gehörten 
die großen Porträtgemälde, die nicht erst 
auf Ausstellungen mussten. Da wurden 
auf einen Schlag mehrere Tausend Mark 
verdient. Daneben aber gab es das konti-
nuierliche Einkommen durch die Gra&ken 
für Cassirer. Ohne auf den Pfennig genau 
nachgerechnet zu haben, würde Feulner 
sagen, dass sich Slevogts Einkünfte auf 
beide Bereiche etwa gleich verteilten.

Deutlich geworden sei dem Team 
aber auch, welch ein genialer Geschäfts-
mann Cassirer war. Mit gra&schen Einzel-
blättern testete er häu&g den Markt, bevor 
er ein ganzes Buch herausbrachte. Die 
Idee, neben der Buchausgabe mit einge-
druckten Originalen noch viel hochwerti-
gere Mappenausgaben mit einzeln sig-
nierten Blättern anzubieten (teils ohne 
Text), sei damals höchst innovativ gewe-
sen. Beim „Faust II“ gab es ebenfalls eine 
nummerierte Buchausgabe in rotem Leder 
für stattliche 1.400 Mark, damals fast ein 
durchschnittliches Monatseinkommen, 
und daneben eine Einzelblattausgabe auf 
edelstem Chinapapier im Schmuckkasten 
für 3.600 Mark (die Ausstellung zeigt das 
originale Verkaufsprospekt). Auch was 
schließlich zum Bruch führte, Cassirers 
Entscheidung, unter veränderten Markt-
bedingungen nur zu drucken, wofür es ei-
nen Abnehmer gab, sei als Vorwegnahme 
des Print-on-Demand-Verfahrens eigent-
lich sehr modern gewesen.

Von dieser doppelten Modernität, 
künstlerisch und verlegerisch, handeln 
die drei Ausstellungen in Mainz, Saarbrü-
cken und Berlin. Von Ideenskizzen und 
Klebelayouts über Lithogra&esteine und 
Drucke in diversen Zuständen bis zum 
fertigen Exemplar wird der aufwendige 
Produktionsprozess der Kunstbücher er-
klärt. Faszinierend sind aber nicht zuletzt 
die aufregenden Illustrationen selbst. All 
das lässt sich auch weiterhin nachvollzie-
hen in den begleitenden Publikationen. 

In allen drei Ausstellungen wird der Bo-
gen geschlagen von der ersten Kunst-
buch-Zusammenarbeit im Jahr 1903, der 
Buchausgabe „Ali Baba und die vierzig 
Räuber“ mit 42 „Improvisationen“ Sle-
vogts, über diverse Bände zu Märchen, 
Mythen und Abenteuern bis hin zum 
künstlerischen und gestalterischen Hö-
hepunkt der Kooperation, dem voluminö-
sen „Faust II“ (1927). In Mainz bildeten 
die teils humorvollen Märchenillustratio-
nen einen der Schwerpunkte, ebenso die 
Werke rund um den Trabrennsport, eine 
gemeinsame Leidenschaft von Cassirer 
und Slevogt. Das Romanische Café in 
Berlin, in dem Slevogt regelrecht Hof 
hielt, wurde als VR)Rekonstruktion vor-
gestellt. In Saarbrücken stehen die düste-
ren Seiten des Werks ein wenig mehr im 
Vordergrund, denn harmlos waren Sle-
vogts Illustrationen keineswegs. Die Be-
bilderung der bluttriefenden Autobiogra-
phie des Bildhauers Benvenuto Cellini in 
der Goethe-Übersetzung etwa zeigt 
Kämpfe in voller Brutalität. Durch den 
skizzenhaften Stil entsteht der Eindruck 
eines Schnappschusses, dem alle verfäl-
schende Idealisierung fehlt. Wie sehr sich 
auch Slevogts Märchenillustrationen von 
den idyllischen Bebilderungen im Stil des 
19. Jahrhunderts unterscheiden (Ludwig 
Richter, Ernst Kreidolf ), kann in Saarbrü-
cken direkt verglichen werden. Die Lie-
bermann-Villa zeigt als Partnerinstitu-
tion ebenfalls zahlreiche Illustrationen 
Slevogts aus dem Cassirer-Verlag, rückt 
daneben aber die Verbindung von Kunst 
und Unternehmertum in den Mittelpunkt. 
Auch die Beziehung Slevogts und Cassi-
rers zu Liebermann ist in dieser Schau 
von besonderem Interesse.

Alle drei Ausstellungen arbeiten da-
mit weiter an der Neu(ustierung des Blicks 
auf Max Slevogt. In der zweiten Hälfte des 
20. Jahrhunderts wurde er vor allem als 
Maler geschätzt, genauer: als Pfälzer Ma-
ler. Das mag auch der Grund dafür sein, 
dass seine Prominenz ein wenig hinter der 
Corinths und Liebermanns zurückblieb. 
Doch bei allem Stolz der Pfalz auf Slevogt 
lag sein Wirkungszentrum klar in Berlin, 
das führt der Ausstellungsreigen ebenso 

Schatten, Träume und düstere Visionen 
die Gra&ken.“ Slevogt habe übrigens stän-
dig gezeichnet: in Skizzenbüchern, auf 
Rückseiten von Theaterkarten oder am 
Rand von Briefen. „Man kann wohl sagen: 
Slevogt hat in Bildern gedacht.“ Die Spon-
taneität seines schnellen Strichs habe er 
sich auch in den Illustrationen für Cassi-
rers Kunstbücher bewahrt. Freilich sei 
zeichnerische Genialität nur die eine Seite. 
Um Wirkung zu entfalten, brauche es im-
mer auch die Transmission in den Kunst-
markt: „Ein Künstler muss im Gespräch 
sein, und das konnte Cassirer gewährleis-
ten.“ Er brachte mit großer Konstanz ein 
gra&sches Werk Slevogts nach dem ande-
ren heraus und erregte damit Aufmerk-
samkeit. Dazu diente ihm nicht zuletzt die 
ab 1902 im eigenen Verlag erscheinende 
Zeitschrift „Kunst und Künstler“, ein 
wichtiges Periodikum für die neue Kunst. 
Dort erschien 1924 auch Slevogts Illustra-
tions-Manifest „Pro domo“, das zuvor be-
reits im „Almanach 1920“ des Verlags er-
schienen war und auch in den Briefen 
(1919) zu &nden ist. Slevogt wendet sich 
darin gegen die Au#assung einer dienen-
den Funktion der Zeichnung. Sie müsse 

„aus dem Prokustesbette des Buches be-
freit werden“. Statt simpler Veranschauli-
chung soll die Illustration eine der Litera-
tur mindestens ebenbürtige künstlerische 
Ausdrucksform sein: „Auch ein Michel-
angelo wäre als Illustrator nicht zu groß.“ 
Die Art, wie Cassirer Slevogts Zeichnun-
gen ins Layout einplante, nämlich niemals 
dienend, sondern den Text rahmend, 
überwuchernd und mitunter zurückdrän-
gend, trug dieser Au#assung Rechnung.

Bei der Aufarbeitung der kongenialen 
Zusammenarbeit von Slevogt und Cassirer 
hätten sich die Partner ideal ergänzt, er-
zählt Feulner. Sie selbst ordnete etwa die 
in der Korrespondenz erwähnten Ge-
mälde zu. Der Germanist und Historiker 
Armin Schlechter, Leiter der Abteilung 
Sammlungen im Landesbibliothekszen-
trum, brachte seine Netzwerkperspektive 
ein. Die von der Provenienzforschung und 
Archivarbeit kommende Eva Wolf wiede-
rum sei die einzige Person, die Slevogts 
chaotisches Sütterlin lesen könne. Viele 

Landesmuseum Mainz
Große Bleiche 49–51, 55116 Mainz
www.landesmuseum-mainz.de

Auf zu neuen Werken! Max Slevogt und  
sein Verleger Bruno Cassirer
Saarlandmuseum – Moderne Galerie,  
Saarbrücken
Bismarckstraße 11–15, 66111 Saarbrücken
bis 5.7.2026
www.kulturbesitz.de

Liebermann-Villa am Wannsee 
Colomierstraße 3, 14109 Berlin
3.10.2026–18.1.2027
www.liebermann-villa.de

nachdrücklich vor Augen wie die noch 
wichtigere Erkenntnis, dass sich die Inno-
vationskraft dieses Impressionisten ganz 
besonders in den fantasievollen und mit-
unter satirischen Zeichnungen zeigt. 

„Das immense gra&sche Werk Sle-
vogts ist meiner Meinung nach unbedingt 
gleichbedeutend mit dem malerischen“, 
sagt Karoline Feulner, bei der alle Fäden 
des Forschungszentrums zusammenlau-
fen. Seit dem Jahr 2013 ist sie als Leiterin 
der Gemälde- und Skulpturenabteilung 
am Landesmuseum Mainz tätig, arbeitet 
an einem Werkverzeichnis der mehr als 
1.300 Gemälde Slevogts und ist seit dem 
Ankauf des gra&schen Nachlasses im Jahr 
2014 auch mit dessen Erforschung und 
Präsentation befasst. Aus Kapazitäts-
gründen habe man sich für eine sukzes-
sive Aufarbeitung des großen Slevogt-Be-
stands in Einzelpro(ekten entschieden. 
Mit der Slevogt-Cassirer-Kooperation 
wurde nun einer der herausragenden 
Werkkomplexe wissenschaftlich er-

schlossen. Zahlreiche Skizzen und Vor-
zeichnungen konnten dabei erstmals 
identi&ziert und den Buchpro(ekten zu-
geordnet werden. Dass die Gra&ken im 
Nachlass in verschiedenen Bearbeitungs-
stufen vorhanden sind, von Probeabzü-
gen und Blindbänden bis zu Autoren-
exemplaren, erlaubt neue Einblicke in 
den komplexen Herstellungsprozess der 
Bände, bei denen die verschiedenen 
Druckvorgänge für den Text und die Illus-
trationen aufeinander abgestimmt wer-
den mussten. Das führte zu zahlreichen 
Korrekturen. Schwere Lithogra&esteine 
wurden übers Land geschickt, vieles mit 
der Handpresse eingedruckt. Die &nalen 
Drucke mussten einzeln geprüft werden; 
zuletzt war (edes Buch, bei Mappenwer-
ken (edes Blatt zu signieren.

Man müsse die Zeichnungen als „et-
was ganz Eigenständiges“ sehen, sagt 
Feulner, nicht als Vorstufen, sondern als 
eigene Ausdrucksweise: „Für Pfälzer 
Landschaften waren Gemälde ideal, für 

Neue Pro(ekte sind bereits angedacht. 
Dabei geht der Blick Feulners vor allem 
auf das Jahr 2032, das hundertste Todes-
(ahr Slevogts, das sich anbiete für eine 
weitere große Slevogt-Ausstellung – mög-
lichst im nun bewährten Kooperations-
verbund.   
Oliver Jungen ist Kulturjournalist in 
Köln und schreibt u. a. für die  
Frankfurter  Allgemeine Zeitung und den 
Deutschlandfunk.

Auf zu neuen 
Werken! Max 
Slevogt und sein 
Verleger Bruno 
Cassirer, hg. von der 
Generaldirektion 
Kulturelles Erbe 
Rheinland-Pfalz 
unter der Redaktion 
von Karoline Feul-
ner, Deutscher 
Kunstverlag, 256 S., 
50 Euro

Auf zu neuen 
Werken! Der Brief-
wechsel zwischen 
Max Slevogt und 
seinem Verleger 
Bruno Cassirer 
1899–1932, hg. von 
der Generaldirek-
tion Kulturelles Erbe 
Rheinland-Pfalz 
unter der Redaktion 
von Eva Wolf und 
Armin Schlechter, 
Deutscher Kunst-
verlag, 300 S., 
94!Euro

Max Slevogt, Buchcover von „Die Eroberung Mexikos von 
Ferdinand Cortez“, 1918, 28,5 × 22 cm; Landesmuseum Mainz

Zum schriftlichen Nachlass Max 
Slevogts in der Pfälzischen Landes-
bibliothek ist ein Band der Schriftenreihe 
PATRIMONIA der Kulturstiftung der 
Länder erschienen, 118 Seiten, 21 Euro

Erfahren Sie mehr über die Ausstellung 
im Podcast „Ausstellungstipps der 
Kulturstiftung der Länder“. Den Podcast 
der Kulturstiftung der Länder können Sie 
auf allen einschlägigen Podcast-Platt-
formen und auf YouTube abonnieren. 
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dern das Publikum zu einer aktiven Auseinandersetzung einla-
den. Die Ausstellung wird dadurch nicht länger zu einem Raum 
der Behauptung von Gewissheiten, sondern zu einem Feld von 
Möglichkeiten – einem Territorium, in dem multiple Lesarten ne-
beneinander bestehen und sich gegenseitig herausfordern.

Ein weiterer grundlegender Aspekt ist die Beziehung zum 
Publikum. Sichtbar zu machen bedeutet auch, zugänglich zu 
machen. Dies reduziert sich nicht auf physische oder pädagogi-
sche Zugänglichkeit, sondern umfasst ebenso die Frage, wie 
unterschiedliche Publika sich in den präsentierten Werken und 
Geschichten wieder&nden können. Wenn Besucher:innen sich 
durch eine Ausstellung gespiegelt, irritiert oder herausgefordert 
fühlen, entsteht eine Beziehung, die über reine Kontemplation 
hinausgeht und sich einer wirklichen Erfahrung annähert.

Schließlich ist es wichtig, anzuerkennen, dass Sichtbarkeit 
auch Verantwortung bedeutet. Wenn wir Künstler:innen in den 
institutionellen Raum bringen, tragen wir zur Konstruktion ih-
rer Lau+ahn und zur Zirkulation ihrer Werke bei. Dies verlangt 
ein Engagement für die Integrität ihrer Praxis und für die Weise, 
in der diese präsentiert und kontextualisiert wird.

Ausstellungen zu machen ist daher eine Praxis der Fürsorge 
und des Zuhörens. Es bedeutet, Bedingungen dafür zu scha#en, 
dass Künstler:innen in ihrer Pluralität existieren können und 
dass ihre Arbeiten Resonanz in der Welt &nden. Es geht weniger 
darum, Werke zu beleuchten, als vielmehr darum, Wege zu er-
ö#nen – Wege, die Geschichten, Wissensformen und Sensibilitä-
ten miteinander verbinden und den Horizont dessen erweitern, 
was gesehen, gesagt und imaginiert werden kann.

In den vergangenen Jahren hat die Pinacoteca de São Paulo 
einen tiefgreifenden Prozess der Revision ihrer Sammlungs-
politik, Sammlungspraxis und ihrer Formen ö#entlicher Prä-
sentation durchlaufen. Das Museum wird dabei nicht länger als 
ein Ort der Bestätigung eindeutiger Narrative verstanden, son-
dern als ein Organismus in permanenter Transformation, 
durchlässig für die Dringlichkeiten der Gegenwart und für die 
Erinnerungskon'ikte, die die brasilianische Gesellschaft prä-
gen. Dieser Wandel bedeutete eine Verschiebung weg von einer 
Kunstgeschichte, die auf hegemonialen Zentren und rigiden Ka-
tegorien beruhte, hin zu einem relationaleren Ansatz, der unter-
schiedliche Zeitläufte, Territorien, Kosmologien und soziale Er-
fahrungen aufnehmen kann.

Die Erweiterung der Sammlung erfolgte in den letzten Jahr-
zehnten nicht nur quantitativ, sondern vor allem konzeptionell. 
Wir begannen, indigene, afrobrasilianische, sogenannte arte 
popular und zeitgenössische Produktionen konsequenter ein-
zubeziehen, die historisch am Rand institutioneller Sammlun-
gen verblieben waren, und erkannten dabei an, dass die Idee 
des kulturellen Erbes fortlaufend neu verhandelt werden muss. 
Es geht nicht allein darum, Lücken zu schließen, sondern viel-
mehr darum, (ene Kriterien zu hinterfragen, die über lange Zeit 
bestimmten, was bewahrt, gezeigt und erforscht werden sollte. 
In diesem Sinne wird die Sammlung nicht länger als ein &xes 

Im Zeichen  
des Zuhörens

Der international erfahrene 
Kurator und Museumsdirektor 

Jochen Volz plädiert dafür, 
„Ausstellen“ als eine 

verantwortungsvolle und 
vielstimmige Praxis  

einer pluralen Gesellschaft  
zu verstehen

Ensemble exemplarischer Werke verstanden, sondern als ein 
lebendiges Feld von Beziehungen, Spannungen und Möglich-
keiten des Zuhörens.

Dieser Wandel wirkt sich auch unmittelbar auf die Weise 
aus, wie die Sammlung dem Publikum präsentiert wird. Die 
Dauerausstellungen der Pinacoteca privilegieren heute weni-
ger lineare, sondern eher experimentellere Annäherungen, in-
dem sie Dialoge zwischen unterschiedlichen historischen Pe-
rioden, Sprachen und kulturellen Kontexten ermöglichen. 
Anstatt ein kontinuierliches und totalisierendes chronologi-
sches Narrativ brasilianischer Kunst zu bekräftigen, versuchen 
wir Räume des Zusammenlebens zwischen Werken zu schaf-
fen, die Reibungen, Gegensätze und geteilte Imaginationen 
sichtbar machen. Die Sammlung fungiert dadurch nicht länger 
als Illustration einer bereits bekannten Geschichte, sondern 
wird zu einem kritischen Instrument der Re'exion über das 
Land, seine sozialen Strukturen sowie seine Prozesse von Aus-
schluss und Zugehörigkeit.

Gleichzeitig ho#en wir, dass diese Veränderungen nicht nur 
den Inhalt des Museums betre#en, sondern die Institutions-
struktur selbst. Die Sammlungspolitik zu überdenken bedeutet 
auch, Formen des Erwerbs, der Forschung, der Konservierung 
und der Vermittlung neu zu betrachten und den Austausch mit 
Künstler:innen, Forscher:innen, Gemeinschaften und unter-
schiedlichen Publika zu erweitern. Die Pinacoteca versucht sich 
zunehmend als ein Raum kultureller Begegnung und Vermitt-
lung zu behaupten, in dem die Komplexität brasilianischer Er-
fahrungen ohne die Notwendigkeit versöhnender Synthesen 
hervortreten kann.

In diesem Prozess nimmt das Museum die Unabgeschlos-
senheit als konstitutive Bedingung an. Eine Sammlung ist kein 
transparenter Spiegel der Geschichte, sondern eine situierte 
Konstruktion, geprägt von Entscheidungen, Abwesenheiten 

und Kon'ikten. Diese Schichten sichtbar zu machen, gehört 
heute vielleicht zu den wichtigsten Aufgaben kultureller Institu-
tionen: nicht stabile Gewissheiten über die Vergangenheit an-
zubieten, sondern Möglichkeiten dafür zu erö#nen, dass neue 
Lesarten und Formen der Zugehörigkeit kontinuierlich entste-
hen können. Nur so wird es möglich sein, sich die Zukunft einer 
pluralen Gesellschaft vorzustellen.

Ein besonders bedeutendes Beispiel dieser institutionellen 
Transformation ist das Pro(ekt zur Erarbeitung kommentierter 
Wandtexte für Werke indigener Künstler:innen in der Ausstel-
lung der Sammlung der Pinacoteca. Es geht dabei um weit mehr 
als die bloße Erweiterung der Präsenz dieser Produktionen in 
den Räumen des Museums; sondern vielmehr darum, anzuer-
kennen, dass Inklusion sich nicht auf den Akt beschränken darf, 
zuvor abwesende Werke ö#entlich zu zeigen. Sie bedeutet auch, 
interpretative Autorität zu teilen und Raum dafür zu scha#en, 
dass indigene Künstler:innen und Forscher:innen aktiv an der 
Konstruktion (ener Diskurse teilnehmen, die das Museum durch-
ziehen. Diese Texte sind Vermittlungsinstrumente, die historisch 
verfestigte Perspektiven verschieben können, indem sie Erzäh-
lungen in der ersten Person, kosmologische Referenzen, territo-
riale Erinnerungen und Wissensformen einbeziehen, die sich 
häu&g den traditionellen Rahmen westlicher Kunstgeschichte 
entziehen. Indem unterschiedliche Stimmen innerhalb der In-
stitution koexistieren können, versucht die Pinacoteca, die Er-
fahrung der Sammlung selbst in einen Raum des Zuhörens und 
der kulturellen Verhandlung zu transformieren – einen Raum, in 
dem das Museum nicht länger nur über andere spricht, sondern 
beginnt, tatsächlich mit ihnen zu sprechen.   
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Eine Ausstellung zu organisieren bedeutet vor allem, eine ö#ent-
liche Verantwortung zu übernehmen: nämlich Begegnungen 
zwischen Werken, Künstler:innen und unterschiedlichen Pu-
blika zu vermitteln. Im Laufe meiner beru'ichen Lau+ahn habe 
ich das Ausstellen nicht als einen Akt kuratorischer Autorität ver-
standen, sondern als eine fortwährende Praxis des Zuhörens, 
Übersetzens und der Erweiterung von Stimmen.

Historisch gesehen haben Museen und Kunstinstitutionen 
häu&g als Filter fungiert, die hegemoniale Narrative verstärkten 
und dabei Praktiken, Territorien und Sub(ekte ausschlossen. 
Heute erscheint es dringend notwendig, diese Mechanismen 
neu zu denken. Eine Ausstellung sollte die Künstler:innen nicht 
unter einem übermäßig selbstreferenziellen kuratorischen 
Konzept verschwinden lassen, sondern Bedingungen scha#en, 
unter denen sich ihre Forschung und Praxis mit Klarheit, Kom-
plexität und Kraft entfalten können. Das bedeutet, Methoden 
zu überdenken, Sichtbarkeiten neu zu verteilen und anzuerken-
nen, dass (edes Werk einen Kontext in sich trägt, der nicht neu-
tralisiert werden kann.

Sichtbarkeit zu scha#en bedeutet nicht lediglich, mehr 
Werke zu zeigen oder die Zahl der ausgestellten Künstler:innen 
zu erhöhen. Es geht vielmehr darum, nachhaltige Strukturen der 
Sichtbarkeit aufzubauen, die Produktionszeiten, kulturelle Be-
sonderheiten und unterschiedliche Wissensformen respektieren. 
Es bedeutet ebenso, sicherzustellen, dass historisch margina-
lisierte Künstler:innen nicht nur als Ausnahme erscheinen, son-
dern als konstitutiver Bestandteil des institutionellen Diskurses.

In diesem Prozess übernimmt das Kuratieren eine Rolle kri-
tischer Vermittlung. Ihre Aufgabe besteht darin, o#ene Narrative 
zu scha#en, die die Bedeutung der Werke nicht abschließen, son-

Jochen Volz (*1971 in Braunschweig) ist ein deutscher Kunsthistoriker, 
Ausstellungsmacher und eine der prägendsten kuratorischen Stimmen 
an der Schnittstelle zwischen der europäischen und lateinamerika-
nischen Kunstwelt. Seit 2017 leitet er als Generaldirektor die Pinaco-
teca de São Paulo, das älteste und eines der bedeutenden Kunst-
museen Brasiliens. Nach dem Studium der Kunstgeschichte begann er 
seine Laufbahn Anfang der 2000er-Jahre am Portikus in Frankfurt am 
Main (2001–2004). Bereits 2004 zog es ihn nach Brasilien. Dort war  
er als künstlerischer Direktor maßgeblich am Aufbau des Instituto 
Inhotim (2004–2013) beteiligt, das sich unter seiner Mitwirkung zu 
einem der spektakulärsten Zentren für zeitgenössische Kunst und 
Botanik weltweit entwickelte. Im Anschluss wechselte er nach London, 
wo er von 2012 bis 2015 als Head of Programmes an den Serpentine 
Galleries wirkte. Gemeinsam mit Daniel Birnbaum war Volz 2009 
Co-Kurator von „Fare Mondi“, der internationalen Ausstellung der 
53. Biennale di Venezia. 2016 kuratierte Volz „Incerteza Viva“, die 
32. Biennale von São Paulo, die für ihren visionären Fokus auf 
Ökologie und indigene Perspektiven weltweit gefeiert wurde. Im Jahr 
2017 war er Kurator des brasilianischen Pavillons der 57. Biennale  
di Venezia, wo er „Cinthia Marcelle – Hunting Ground“ präsentierte. 
Volz war Teil der Findungskommission der Documenta 15. 2017 wurde 
Volz von Independent Curators International, New York, mit dem  
Agnes Gund Curatorial Award ausgezeichnet. 

Pinacoteca do Estado de São Paulo
Praça da Luz, 2 – Luz, São Paulo – SP
01120-010, Brasilien
pinacoteca.org.br
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Blick in die Ausstellung 
„Schi"swelten – Der 
Ozean und wir“ im Deut-
schen Schi"fahrtsmuseum 
in Bremerhaven
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Auch Besucherzahlen sind ein Faktor und die Art und Weise, wie 
sich das Haus im Diskurs verhält, welche Themen man setzt. 
Heute ist es auch ein Erfolg, wenn man besonders nachhaltig 
agiert hat. Unser Hobby ist es, auf die Dachböden der Museen 
zu klettern und zu gucken, was es da noch gibt. Also Re-Use, alte 
Dinge einfach weiter zu benutzen, durch kleine Maßnahmen zu 
verändern, zu integrieren. Unsere Schlüsselfrage ist auch immer 
die der Reduktion. Die größte Nachhaltigkeit sehe ich darin, 
dass man nichts Über'üssiges baut. Deswegen arbeiten wir 
schon länger mit sehr leichten Materialien.

Wo haben Sie es als Szenografen leichter: in weißen  
Museumsräumen oder in verwinkelten Gebäuden mit  
historischer Aura? 
Beeck: Unsere Strategie ist, dass wir nie gegen Räume arbeiten, 
sondern, dass wir uns bestmöglich adaptieren. Der White Cube 
ist uns da genauso recht wie aktuell das Goethe-Wohnhaus in 
Weimar, wo man sich nur mit feinen Eingri#en hineinfräsen darf. 
Ziel ist, dass die Dimensionen von Goethes Leben, Wirken, Ar-
beiten, Sammeln, Schreiben, Feste feiern, also all das, was in 
diesem Haushalt gelebt wurde, wieder lesbarer wird. In der letz-
ten musealen Fassung war es das Staging eines Wohnhauses, wo 
man sich (e nach Vorbildung mit eigener Fantasie das Leben 
Goethes vorstellen konnte. Unsere Aufgabe ist es nun, die ande-
ren Dimensionen wieder in das Haus hineinzubringen und in 
sehr unterschiedlichen Räumen die Sammlung wieder auszu-
stellen, aber auch Goethes Strategien der Repräsentation zu zei-
gen: mit Dinners im Gelben Saal, den Musiksoirées im Juno-
Zimmer und dem Netzwerk, mit dem er korrespondiert hat – als 
Ergänzung der Ausstattung des Hauses, die mehr über Goethe 
erklärt. Das ist eine di*zile Aufgabe am lebendigen Denkmal. 

Wie wichtig ist die Architektur eines Museums generell? 
Weitz: Ein Museum ist ein Ort, den wir, egal in welcher Ausfor-
mung, extrem ernst nehmen. Zum Beispiel den temporären Sitz 
der Deutschen Kinemathek im E)Werk in Berlin-Mitte. Im Film-
haus am Potsdamer Platz war das eine Transformation von lauter 
kleinen Zimmerchen. Nun sind wir plötzlich in einer historischen 
Halle aus den 1920er-Jahren, die voller Substruktionen, Tragwer-
ken, Kränen und sonstigen Spuren ist. Wir haben diesen Pitch 
auch deshalb gewonnen, weil wir mit dem vorhandenen Gefüge 
arbeiten. Insofern ist ein starker Raum immer ein guter Raum. 
Das wird oft von Seiten der Museen gar nicht so betrachtet. Beim 
Libeskind-Bau des Jüdischen Museums hieß es immer: Das Zick-
zack ist eigentlich unbespielbar. Wir mit unserer Leidenschaft für 
komplexe Räume haben dann die Aufgabe zu zeigen, dass es total 
gut bespielbar ist. Eine andere Frage bei der Qualität von Archi-
tekturen ist: Wie sehr ö#nen oder verschließen sie sich? Wir alle 
kennen das Desaster des Berliner Kulturforums, wo man nie 
weiß, wo man hinlaufen soll. Da hat die Mies-Glashalle der 
Neuen Nationalgalerie eine ganz andere Geste. Die heutige Auf-
gabe von Museen ist, o#en zu sein und alle einzuladen. 

In Ihre mit dem German Design Award 2026 ausgezeich-
nete Ausstellung des Deutschen Schi$fahrtsmuseums 
Bremerhaven haben Sie die abstrakte Installation eines 
Forschungsschi$s eingebaut, inszenieren aber auch tra-
ditionelle maritime Objekte wie ein Segelschi$modell 
oder ein Pottwal-Skelett. Womit kommen die Besuchen-
den besser klar? 
Beeck: In Bremerhaven gibt es ein sehr heterogenes Publikum. 
Da sind zum einen die Schi#sauskenner. Denen würde das Herz 
brechen, wenn bestimmte Segelschi#modelle nicht in ihrem Mu-
seum sind. Das Deutsche Schi#fahrtsmuseum hat uns aber mit 
dem überkuppelnden Thema „Der Ozean und wir“ betraut, also 
mit einer gesellschafts- und kulturpolitischen Ausstellung, die 
sich grundsätzlich mit dem Meer und dessen Erschließung und 
auch Zerstörung auseinandersetzt. Deshalb ist die Ausstellung 
von der Forschungsinstallation bis zu dem Segelschi#ob(ekt sehr 
breit gefächert. Zu den Schi#senthusiasten gesellt sich die zweite 
Gruppe, die Touristen, die an der Nordsee Urlaub machen. Das 
sind oft die, die sich stark für die Forschung interessieren und 
gerne auf die Installation gehen, wo man an Hands-on-Stationen 
in die Tiefen der Polarforschung eindringen oder sich darüber 
informieren kann, wie ein Forschungsschi# arbeitet. 

Die Jury des German Design Awards attestiert Ihnen ein 
„harmonisch integriertes Leitsystem“. Wie funktioniert 
das? 
Weitz: Es ist kein Schilderwald, wie man ihn auf Bahnhöfen sieht. 
Wir haben das ganze Gebäude zu einer großen, sich verbinden-
den Fläche gemacht, in der die Besucher frei sind. Die einzelnen 
Themenbereiche sind so signi&kant unterschiedlich, dass die  
Adressierung klar ist. Dafür gibt es im ersten Terrain ein ganz 
großes Modell, über das ich mich orientieren kann. Das ist in-
klusiv und für alle Besucher geeignet. Hier erkenne ich schnell 
über die Struktur der Ausstellungsszenogra&e, dass es vier ver-
schiedene Teile gibt. Wenn ich in der „Werft“ bin, ist das Licht-
system Teil der Inszenierung: Riesige leuchtende Schriften in ros-
tigem Metall gliedern die Abläufe. Es wird viel Sozialgeschichte 
vermittelt – das funktioniert ganz anders als die Forschungs-
schi#sinstallation, die als Raumob(ekt zweigeschossig die Haupt-
halle bespielt. Das Leitsystem arbeitet auch stark über Material-
familien – Rostmetall, Stahlseile bei der „Werft“. Die „Physik“ ist 
orange wie ein Energiestrahl. Der „Umweltteil“ ist ein Unterwas-
serszenario. Alles ist bläulich, durchsichtig, in Bewegung. „For-
schung“ besteht aus Hightech-Materialien, Kunststo#en und 
Aluminium im Gegensatz zum rostigen Metall der „Werft“.

In der Brancusi-Schau der Neuen Nationalgalerie schir-
men Sie die Kunst fast abweisend vom Foyer durch ein 
eingebautes Halbrund ab.
Weitz: Ganz und gar nicht. Der Mies van der Rohe-Bau selbst de-
&niert eine Foyerzone, die durch die hölzernen Garderoben-Ein-
bauten gesetzt wird. Darin gibt es eine Lücke, die man als o#en 

Innenansichten aus einem Berufsfeld, das zwar meist im 
Hintergrund arbeitet, aber großen Einfluss auf den Erfolg 

von Ausstellungen hat: ein Gespräch mit den Museums-
Szenografen Detlef Weitz und Sonja Beeck

von Gunda Bartels

Arsprototo: Herr Weitz, Sie haben das Szenografiebüro 
chezweitz 2002 gegründet. Hand aufs Herz: Welche Aus-
stellungsgestaltung ist Ihnen seither misslungen? 
Detlev Weitz (lacht): Wenn man ehrlich ist, dann merkt man, 
dass man nicht für (edes Ausstellungsthema der richtige Szeno-
graf ist. Wir haben große Leidenschaften für historische The-
men, deutsche Geschichte, die Vergangenheitsbewältigung, 
aber auch für Kunst und für queere Themen. Wenn wir ein Pro-
(ekt übernehmen, sind wir aber dafür verantwortlich, dass es 
gelingt. Was wir schon öfter getan haben in unserer Lau+ahn ist 
wirklich, uns ganz bewusst gegen Pro(ekte zu entscheiden. Be-
reiche wie Messen und Image-Schauen sind nicht unsere Sache. 

Welches Ihrer Ausstellungsdesigns halten Sie für beson-
ders gelungen? 
Son(a Beeck: Das Jüdische Museum hier in Berlin ist ein Flagg-
schi# der Museumskultur, weil es auf besondere Art und Weise 
das ausnutzt, was Ausstellungen tun können, nämlich im Raum, 
mit Ob(ekten, in der Bewegung ganz andere Zugänge zu bauen 
und dadurch eine valide Alternative zu Texten entstehen zu las-
sen. 2.000 Jahre (üdische Geschichte kann man sich auch per 
Lektüre erschließen, aber die Sinnlichkeit und die Möglichkeit, 
sie in einer Ausstellung an ein breites und internationales Pub-
likum zu bringen, ist dort didaktisch hervorragend und szeno-
gra&sch zugänglich gelungen.

Was ist im Sinne Ihrer Auftraggeber eine geglückte Schau?
Weitz: Da gibt es verschiedene Parameter. Sehr wichtig ist heute 
die Erschließung neuer Besuchergruppen. Alle Häuser träumen 
davon, sich stärker zu ö#nen. Sie wünschen sich ein diverseres 
Publikum, wollen (unge Leute anziehen und wenn das gelingt, ist 
es ein Erfolg. Manchmal sind es innerhalb einer Ausstellung ein-
zelne Räume, die das tun. Bei der Homosexualitäten-Ausstel-
lung im Deutschen Historischen Museum und im LWL)Museum, 
da gab es am Ende den „What’s Next?“-Raum. Er war wie eine 
Lounge eingerichtet mit Zeichnungen eines Künstlers und  
Videos. Die Leute sind teils über eine Stunde dortgeblieben. Das 
war für das Museum der Hit.

Thema Ausstellen

Die Architekten Detlef Weitz, 59, und Sonja 
Beeck, 60, leiten das Berliner Büro für Szeno-
grafie chezweitz. Detlef Weitz hat es 2002 
gegründet, Sonja Beeck kam 2013 hinzu. Anders 
als andere Büros in der deutschen Szenografie-
Szene, die rund ein Dutzend Top-Büros umfasst, 
ist chezweitz nur im Kulturbereich unterwegs. 
Das Büro gestaltet zehn bis zwölf Ausstellungen 
pro Jahr und arbeitet auch international.

Das Berufsbild des Szenografen für Aus-
stellungen gibt es in Deutschland erst seit gut 
zwanzig Jahren. Er geht auf den französischen 
Architekten François Confino zurück, der die 
Expo in Hannover im Jahr 2000 als Themenpark 
gestaltete. Szenografen übersetzen Ausstel-
lungsthemen in räumliche Gestaltung, im Zusam-
menspiel von Architektur, Exponaten, Grafik, 
Kunst und Medien.
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nen akademische Sprache ab. Komplexe Sachverhalte können 
auch anders sehr gut ausgedrückt werden. Umgekehrt gespro-
chen sind wir immer etwas enttäuscht, wenn erst zum Schluss 
einer Konzeption die Vermittlungsebene entwickelt wird. Das 
gelingt viel besser, wenn von Beginn an der Anspruch besteht, 
dass man sich Inhalte auf vielfältigere Weise als nur lesend er-
schließen kann.
Weitz: Die Digitalmedien bieten Vorteile, was Vielsprachigkeit 
angeht, da bekommt man den passenden Audioguide und braucht 
keine Textwüste an die Wand zu kleben. Wichtig sind auch die 
partizipativen Mitmach-Möglichkeiten, die oft schon bei der Er-
stellung der Ausstellung anfangen. Museen suchen Exponate 
durch Dialogformate. Das sind wichtige Schritte der Veränderung. 

Sie sagen, dass Sie mit Ausstellungsdesign Haltung zei-
gen wollen. Wie greift das bei Ihrem Projekt im Sowjeti-
schen Speziallager der Gedenkstätte Buchenwald? 
Weitz: Gedenkstätten stehen gerade vor großen Herausforde-
rungen und werden oft angegri#en. Die Besucher agieren heute 
anders in den Gedenkstätten. Oft herrscht Voraussetzungslosig-
keit, also man weiß eigentlich nichts, aber es gibt auch o#ensiv 
geäußerte Polemiken. Insofern müssen Ausstellungen (etzt an-
ders funktionieren. Hier unternehmen wir den Versuch, in einer 
Gedenkstätte einen anderen Typus zu entwickeln, der stärker in 
die Vermittlung und in den Dialog mit den Besuchern geht. 

Wie funktioniert dieser Dialog?  
Weitz: Allein dadurch, eine ganz grundsätzliche Frage nach 
Recht und Unrecht zu stellen, oder zu fragen: Waren die Inhaf-
tierten alle Nazis? Wie geht man mit der Isolationshaft um, die 
dort durchgeführt und von der DDR komplett unter Verschluss 
gehalten wurde? Die Aufarbeitung begann erst 1989. Da ist die 
Gedenkstätte dann bewundernswert o#ensiv in die wissen-
schaftliche Erforschung gegangen. Wir müssen nun den Mut 
haben, die genannten Fragen zu stellen. Es reicht nicht mehr aus, 
alles, was man gefunden und erforscht hat, auszustellen. Es ist 
für die Demokratiefähigkeit heute wichtig, den Unterschied zu 
sehen, wie politische Systeme wirken, wie Recht und Unrecht 
formuliert wird, welche Auswirkungen Rechtslosigkeit hat. Das 
ist enorm komplex für einen Entwurfsprozess.

In ethnologischen Sammlungen müssen Objekte heute 
kontextualisiert werden. Das haben Sie auch im Humboldt 
Forum gemacht, wo Sie Dinge aus dem Palast der Repu-
blik über das Haus verteilt haben. Wie gehen Sie mit his-
torisch sensiblen Objekten um? 
Weitz: In das Humboldt Forum so eine interventionistische Stre-
cke zu legen, die egal wo man sich au,ält, immer sagt, was vor-
her hier war, ist klug. Die Leute, die sich darauf einlassen, haben 
großen Spaß. Was das Ausstellen von sensiblen Materialien an-
geht – Antisemitika etwa oder Fälschungen, die entlarvt worden 
sind – da ist der Diskurs riesig. 

betrachten oder sie füllen kann. Was Sie im Foyer als verschlie-
ßend beschreiben, hat die Wirkung eines Theatervorhangs. Das 
macht neugierig. Da steht groß „Brancusi“ drauf. Es hat eine un-
gewöhnliche Form, fast wie ein Ei. Man ist ein bisschen irritiert, 
geht die Rundung entlang in die Ausstellungslandschaft, begeg-
net Brancusis Biogra&e und in der Mitte des Eis steht seine Werk-
statt. Das ist eine große theatralische Geste, die mit Hineinfüh-
ren zu tun hat, nicht mit Zumachen. 

Das Leitsystem dort sind die Themengruppen der Skulptu-
ren: Tiere, Köpfe, Porträts, oft kombiniert mit Filmen. Die Sze-
nogra&e selbst ist horizontal konzipiert. Wir haben wenig Wände, 
außergewöhnlich für die Neue Nationalgalerie, die sonst gern 
hohe Wände baut. Wir versuchen, die Skulpturen zu starken 
Playern im Mies-Bau zu machen, sie bilden die allseitig wirksa-
men Vertikalen in der horizontalen Raumkonzeption. Die Skulp-
turen stehen zudem im Dialog mit den Materialien des Baus, mit 
dem Marmor, dem Granit, der dunklen Decke, den Vorhängen.

Welche Konzessionen mussten Sie gegenüber Kuratoren 
und Haus machen? 
Weitz: Es gibt immer die restauratorischen Forderungen. Ein 
Künstler wie Brancusi wird fast nie ausgeliehen. Das ist seit 
50-Jahren die erste Ausstellung außerhalb Frankreichs. Um über-
haupt die Exponate zu kriegen, muss man alle Leihgeberanfor-
derungen erfüllen. Das ist Teil unserer Arbeit, darüber verhan-
deln aber in der Regel die Häuser. Licht war eins der Themen. 
Sicherheitsvorschriften wie Gri#schutz erledigen wir in diesem 
Fall durch den Entwurf, weil wir große Flächen haben, auf denen 
die Skulpturen stehen und (ede weit genug vom Publikum weg ist. 
Das ist eine sehr einfache Methode, Sicherheit zu scha#en, die oft 
unterschätzt wird. Viele Leute bauen regelrechte Kunstgefäng-
nisse. Das versuchen wir zu verhindern. Die Ob(ekte müssen 
möglichst frei bleiben. Wenn Leihgeber es vorschreiben, dann 
muss eine Haube drüber, da braucht man nicht zu diskutieren. 

Welche Wege der Kommunikation mit den Besuchenden 
funktionieren Ihrer Erfahrung nach? 
Beeck: Man muss Vertrauen haben in die Aura der gezeigten Ob-
(ekte. Das ist zunächst die allererste Ansprache. Auf der klassi-
schen Textebene werden auch andere Ansprachen immer wich-
tiger wie die Einfache Sprache. Die ist etwa im Deutschen 
Historischen Museum oder in der Topographie des Terrors 
längst Standard. Viele wollen nicht mehr so viel lesen oder leh-

Die heutige Aufgabe von 
Museen ist, o#en zu sein 
und alle einzuladen

Beeck: Soll man religiöse oder spirituelle Ob(ekte, die eigentlich 
nicht zum Anschauen und Ausstellen gedacht sind, überdecken 
oder gar nicht zeigen? Wenn doch, wie? Das sind klassische Fra-
gen beim Ausstellen von Ethnogra&ka.
Weitz: Darf man Bilder von Opfern ausstellen? Es gibt mittler-
weile Diskurse über Retraumatisierung durch Ausstellungen. 
Die sehen wir mit Skepsis, weil ich nicht glaube, dass es mit pau-
schalen Verboten getan ist. Im Konzentrationslager Sachsen-
hausen haben wir eine Ausstellung über russische Kriegs-
gefangene gemacht, in der wir ein Fotokonvolut von 65 Bildern 
Überlebender so in den Raum installiert haben, dass man vor 
den Menschen stand. Aber diese Menschen wollten nicht so fo-
togra&ert werden, es war Propagandamaterial. Gleichzeitig ha-

ben die Gefangenen selbst die Fotos gerettet, um ein Dokument 
zu haben. Darüber hat sich eine Debatte entwickelt. Dennoch 
haben die meisten Besucher es so empfunden, dass man den 
Leuten die Würde zurückgegeben hat. Es ist leicht, zu sagen, so-
was darf man nicht zeigen, aber eigentlich muss man überlegen: 
Für wen sind diese Tabus gemacht? 

Sie sagen, dass Originale immer mehr Aura haben als  
digitale Surrogate. Glauben Sie das angesichts des  
Vormarschs von KI immer noch? 
Weitz: Das glaube ich mehr denn (e. Bei unserem Pro(ekt im 
Wien Museum etwa gab es zuerst einen digitalen Überfokus. 
Letztlich hat sich das Haus recht spät dazu entschieden, das al-
les zu streichen und sich zum Beispiel in der Halle vor allem auf 
die Wirkmächtigkeit der Exponate zu verlassen, darunter große 
Ob(ekte wie den Donnerbrunnen, das Waldheim-Pferd, den 
Praterwal und die Lueger-Kutsche. Jetzt ist das Haus in Kom-
bination mit einer guten Vermittlungsarbeit sehr erfolgreich. In 
mediena*nen Ausstellungen sind digitale Mittel wunderbar, 
aber der Kern des Museums sind nach wie vor Sammlungen und 
Ob(ekte.

Welche Rolle spielt KI in der Szenografie?
Beeck: Wie in anderen Gestaltungsbereichen kann man mit KI 
bei Visualisierungen, Bildmanipulationen und Bildau+auten 
viel ausprobieren. Sie taugt in der visuellen Kommunikation als 
e*zientes Werkzeug. 
Weitz: Wenn wir mit Kuratoren im Dialog stehen, ist es oftmals 
ein Nebensatz oder ein Detail, das im Nachhall ganz besonders 
wichtig wird. Das zu bemerken, daraus ein neues Gefüge zu er-
scha#en – das kann KI nicht. Auch beim Ausstellen von Origina-
len sind die Auswirkungen nicht so groß. 
Beeck: Ich kann mir gut vorstellen, dass man in Zukunft einen 
KI)Begleiter als „Personal Guide“ auf einem Rundgang durch 
ein Kunstmuseum hat. Der antwortet dann auf die Frage, wer 
zum Beispiel die Frau im blauen Kleid auf einem Bild ist: „Ma-
ria“. In Sachen Vermittlung wird KI eine riesige Rolle spielen.

Sie arbeiten international: Kennen ausländische Museen 
innovativere Konzepte als deutsche? 
Beeck: Was die Ausstellungspraxis angeht, muss man sich in 
Deutschland nicht schämen, da gibt es viel Engagement, Expe-
riment und Know-how. Was uns besorgt, ist die Zeit, die es dau-
ert, bis Vorhaben in den Häusern überhaupt ins Leben kommen. 
Auf der Hochbau-Seite der musealen Entwicklungen hat man 
das Gefühl, dass die Prozesse unfassbar komplex, langsam und 
teuer sind. Da blickt man neidisch in die Niederlande, wo in ei-
ner ganz anderen Geschwindigkeit Museen mit aktuellen The-
men, zum Beispiel ein Migrationsmuseum oder das geplante Sla-
very-Museum, entstehen. Die Architekturen scheinen frischer 
und sind markante Zeichen in der Stadtlandschaft.   
Gunda Bartels ist Kulturredakteurin beim Berliner Tagesspiegel.

In der Ausstellung 
„Brancusi“ in der Neuen 
Nationalgalerie, Berlin, 
2026 mit u. a. Constantin 
Brancusi, Le coq, 1935, 
18 × 13 cm, und  
Constantin Brancusi, 
Phoque II, 1943, 110,5 × 
121,5 × 34 cm; beide 
Centre Pompidou, Paris
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Gelungene Ausstellungen von weniger gelungenen zu unter-
scheiden, gehörte während meiner Zeit als hauptberu'icher 
Kunstkritiker zu den Quellen meines Glücks und meines Ein-
kommens. Seit ich Kurator bin, ist auch das Herstellen gelunge-
ner Ausstellungen hinzugekommen. Woran das Gelingen einer 
Ausstellung zu messen sei, darüber nachzudenken bin ich hier 
erstmals eingeladen. Danke für die Gelegenheit. Lassen Sie 
mich sehen, ob es mir gelingen sollte, allgemeingültige Kriterien 
aufzudecken, die über die naheliegenden hinausgehen. Ich 
denke, es wird nicht leicht. Denn, so die erste These: Gelungene 
Ausstellungen bringen, wie auch gelungene Kunstwerke, die Kri-
terien ihres Gelingens zu einem guten Teil selbst mit hervor. 
Deshalb lässt sich ihr Gelingen nur anhand konkreter Beispiele 
messen. Ich habe dafür drei Ausstellungen gewählt, die bei Er-
scheinen dieses Essays noch zu sehen sind:

—       „Helter Skelter“ in der Fondazione Prada in Venedig, in der 
Kuratorin Nancy Spector die Werke von Richard Prince und 
Arthur Jafa in Dialog bringt (bis 23. November 2026)

—       Grant Mooneys Einzelausstellung „sum“ im Museum Abtei-
berg in Mönchengladbach, die zugleich eine Gruppenausstel-
lung ist, kuratiert von Alke Heykes (bis 20. September 2026)

—       den Deutschen Pavillon auf der Kunstbiennale von Venedig 
2026 mit Werken von Henrike Naumann und Sung Tieu, ku-
ratiert von Kathleen Reinhardt (bis 22. November 2026)

Keines der Werke in diesen Ausstellungen ist älter als von 1962, 
alle sind Beiträge zum Diskurs der sogenannten zeitgenössi-
schen Kunst. Es ist keine historische Ausstellung dabei und 
keine Einzelausstellung im engen Sinne. Bei historischen Aus-
stellungen liegen viele Kriterien auf der Hand: Ist die Ausstel-
lung vollständig? Blendet sie gewisse Aspekte (eines Lebens-
werks, einer Bewegung, einer Tendenz) aus? Wenn Werke 
erstmals ausgestellt werden, eigens für den Ort entstehen oder 
verwegene Nachbarschaften eingehen, sind die Einsätze höher. 
So ho#e ich, am Beispiel dreier (e aus eigenen Gründen beson-
derer Ausstellungen zu Kriterien zu gelangen, die ebenso für his-
torische und Einzelausstellungen gelten können.

Im von der Fondazione Prada bespielten Palazzo Ca' Corner 
della Regina hat Nancy Spector die Spannung eines sich über 16 
Räume in zwei Etagen entfaltenden Schusswa#en-Duells entfes-
selt. Je für sich sind die grellwachen Fotogra&en und Skulpturen 

nung der Werke. Zwar werden die Räume von schlüssigen aka-
demischen Wandtexten begleitet. Doch nie werden hier ein 
Konzept oder eine Lesweise auferlegt. Dies wäre ein Kriterium 
für eine gelungene Ausstellung: Sie lässt nicht nur die Werke sel-
ber sprechen. Sie lässt sie miteinander sprechen – und mit allen 
Werken, die nicht da sind, allen, die (e gemacht wurden, und al-
len, die noch gemacht werden werden. Wie sie das macht, das 
ist von Fall zu Fall zu beweisen.

Wie aber lässt man Werke sprechen? Durch das Herstellen 
von Nachbarschaften und Verhältnissen – Verhältnissen, die sich 
der Fassbarkeit durch Sprache entziehen. Denn Kunst, darin liegt 
ein Grund ihrer Unverzichtbarkeit, ist nicht auf Sprache reduzier-
bar.2 Nur Ausstellungen, welche die Eigenlogiken der Werke über 
die Sprache der Wissenschaft stellen, können gelingen.

Auch der Ausstellung des gelernten Silberschmieds Grant 
Mooney im Museum Abteiberg gelingen solch überraschende 
Gespräche zwischen Werken, in diesem Fall von 17 Künstlerin-
nen und Künstlern dreier Generationen. Nur sechs sind Moo-
neys eigene. Ein frühes spätsurrealistisches Wandob(ekt von Ro-
bert Morris aus der Museumssammlung, in dem der gipsene 
Negativabdruck einer zeigenden Hand gerahmt an einer Feder-
waage hängt, wird zum Gesprächspartner von Mooneys delika-
ten Assemblagen aus geklopftem und gefaltetem Silber und wei-
teren Materialien. Joseph Beuys' Honigpumpen-Ableger „Aus 
dem Maschinenraum“ tri#t auf von Mooney präparierte Alu-
miniumabgüsse von drei Meter langen Rotorblättern mit präpa-
rierten Motoren von Industrieventilatoren. 

So überlagert Mooney Beuys' alchimistischen Kunstbegri# 
mit seinem eigenen, der ebenfalls den Blick vom Einzelob(ekt 
auf Materialprozesse und Infrastrukturen verlegt: vom Metall-
schmieden bis zum Wetter, das durch seine mit Winona Sloane 
Odette konzipierte Windharfe auf dem Museumsgiebel in Klang 
und ein Live-Video übersetzt wird.

Mooney tri#t die Älteren nicht nur im Interesse an o#enen 
Prozessen als künstlerisches Material. Zwischen Hanne Darbo-
vens Zahlenreihen, Olga Balemas PVC)Matten, in denen Mate-
rialien zergehen, und Wisrah C. V. da R. Celestinos Kanistern, die 
Wasser vom Gewicht des eigenen Körpers enthalten, wird qua 
weitgehender Abwesenheit (eder Figuration der Körper selbst 
zum Thema, seine Versehrtheit, sein Fehlen, seine Konditio-
niertheit durch gebaute Räume und technische Infrastrukturen.

Neben den Rotorblättern ist eine lange Wand freigelassen bis 
auf den weit nach links gerückten „Fettwinkel“ von Beuys, eine sich 
gegen den rechten Winkel stemmende Raute aus Gips und Fett vor 
galvanisiertem Metall. Diese fast leere Wand gehört zu den Gesten, 
welche die Ausstellung zusammenhalten. Denn wie bei einem 
Werk kommt es bei einer Ausstellung entscheidend darauf an, was 
man nicht macht. Zum Beispiel: nicht die Wand vollhängen.

Die besondere Bescha#enheit von Werken gerade dadurch 
hervorzukehren, dass man sie nicht als singulär präsentiert, son-
dern mit anderen kollidieren lässt, hat mich immer fasziniert, und 
dieses Interesse prägt auch meine Gruppenausstellungen, von 

„Produktion“ (2015 in der Galerie nächst St. Stephan Rosemarie 
Schwarzwälder)3, „Alles auf einmal. Die Postmoderne, 1967–
1992“ (2023 in der Bundeskunsthalle, mit Eva Kraus) und „Grund 
und Boden. Wie wir miteinander leben“ (2025 im K21 Kunst-
sammlung Nordrhein-Westfalen). Wenn solche Kollisionen miss-
lingen, hängen die Werke stumm da, weil sie einander weniger zu 
sagen haben als es an der Ober'äche schien. Wenn sie gelingen, 
tre#en sie einander in ihrer Tiefenstruktur, auf Code-Ebene. Sie 
treten aus den &xierenden Zuschreibungen der Rezeption und be-
haupten sich in Begegnungen mit o#enem Ausgang. Jedes Detail 
sitzt dann unter Spannung, und alles steht auf dem Spiel.

Im Deutschen Pavillon hält Kuratorin Kathleen Reinhardt die 
Werke von Sung Tieu und der kürzlich verstorbenen Henrike Nau-
mann säuberlich getrennt: Naumann ist die zentrale Halle über-
lassen, Sung Tieu die Fassade und die Nebenhallen. Und doch ge-
hen die Bezüge über die oft erwähnte ostdeutsche Herkunft der 
drei Beteiligten hinaus. Tieus Indienstnahme des Minimalismus 
für die Belichtung systemischer Gewalt und Naumanns Maxima-
lismus, der Radikalisierung anhand real existierender Innenein-
richtungen untersucht, tre#en sich in vielen Belangen: in der Ge-
nauigkeit der historischen Recherche; in der Würdigung des 
Einzelfalls, seien es Menschen oder die Dinge, mit denen sie sich 
umgeben, oder auch (eder der vier mal vier Zentimeter kleinen drei 
Millionen Mosaiksteine, mit denen Sung Tieu die Fassade beklei-
det und noch die Gra*ti auf dem Plattenbau ihrer Kindheit model-
liert hat. Die Werke tre#en sich in einem unerschrockenen Realis-
mus, in dem das Erstarken des Rechtsradikalismus konstatiert 
wird und das, was in einem Wandtext neue „Vorkriegszeit“ genannt 
ist; und im Verzicht auf Generalisierungen, etwa auch der Kunst als 
überlegener moralischer Instanz. Im feinen Raumgeben für beide 
Werke lässt Kuratorin Kathleen Reinhardt eine neue Sensibilität 
auftreten: eine Sensibilität der Hochau'ösung; eine Granulation 
von Abstraktion ins (e Konkrete, ein Zurücknehmen des Selbst und 
des utopischen Programms zugunsten unbedingter Aufmerksam-
keit, unbedingten Beiwohnens, unbedingter Fürsorge.

Gute Ausstellungen zeigen, wie es weiter geht. Herausra-
gende Ausstellungen markieren einen Paradigmenwechsel, 
nach dem es kein Zurück mehr gibt. Sie verschieben die Krite-
rien für das Gelingen für immer. Damit wir sie erkennen, müs-
sen wir über Kriterien streiten.   
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Kolja Reichert ist leitender Kurator am 
K21 der Kunstsammlung Nordrhein-West-
falen. Zuvor war er Kurator für Diskurs an 
der Bundeskunsthalle in Bonn und Redak-
teur für Kunst der Frankfurter Allgemei-
nen Sonntagszeitung. Von 2023 bis 2026 
leitete der die deutsche Sektion des 
Internationalen Kunstkritikerverbands 
AICA. Er ist Autor der Bücher „Kann ich 
das auch? 50 Fragen an die Kunst“ (Klett 
Cotta) und „Krypto-Kunst: NFTs und 
Digitales Eigentum“ (Wagenbach). 

Was ist eine gute  
Ausstellung?

Eine Kriteriensuche anhand 
von drei aktuellen Beispielen

von Kolja Reichert

von Richard Prince und Arthur Jafa von einer Schockwirkung, der 
man sich schwer entziehen kann. Beider Werke beruhen auf der 
Aneignung und Bearbeitung existierender Bilder. Richard Prince 
hat in den 1980er-Jahren in scheinbar unbeteiligter Coolness Me-
dienbilder nach Kategorien sortiert neu abfotogra&ert. Seine 

„Bitches and Bastards“ (1985–1986), „Criminals and Celebrities“ 
(1986) und Fotogra&en der Sonne in „Two or Three Worlds“ 
(1986) tre#en auf eine wandfüllende Pro(ektion von Arthur Jafas 
Film „SLOPEX“ (2022), in dem gleichfalls Medienbilder von Kri-
minellen, Popstars und der Sonne aufeinanderfolgen. „SLOPEX“ 
ist eine verlangsamte Version von Jafas vielgezeigtem, 841 Bilder 
aus 100 Jahren Mediengeschichte umfassenden Film „APEX“ 
(2013). Jafa hat hier also seine Cut-Up-Technik auf sein eigenes 
Werk angewandt. Der hypnotische Soundtrack des Detroiter 
Techno-Pioniers Robert Hood füllt die Hallen mit minimalen Va-
riationen eines Loops. Die Repetition betont akustisch das Bra-
chiale, latent Traumatische des Schnitts, der das formale Grund-
prinzip beider Werke darstellt: die Plötzlichkeit des Kamerabildes, 
die Plötzlichkeit der Reproduktion, die Plötzlichkeit der Enteig-
nung und Aneignung wie des Kontextwechsels – und die Gewalt 
in dieser Plötzlichkeit, welche in Jafas Motiven aus der Jim-Crow-
Zeit mit ihrer strikten Segregation und aus der Bürgerrechtsbe-
wegung mit der Todesgefahr verknüpft wird, in der Schwarze US-
Bürgerinnen und -Bürger lebten und leben.

In diesem Duell gewinnen beide: Jafas Werk erhält den 
kunsthistorischen Sockel des von Prince mitgeprägten Erbes der 
Appropriation Art.1 Und Princes Werk wird in seiner sozialen Po-
sitioniertheit scharf gestellt.

Denn in der Gegenüberstellung werden grundlegende Un-
terschiede schlagartig konkret. Der Reiz von Richard Princes 
Werk besteht in der Anmaßung der Extraktion: zwischen Be-
trachtenden und Medienbilder schiebt sich ein Künstler, der die 
Verfügungsmacht der Massenmedien für sich als Einzelmensch 
beansprucht. Jafas Kombinationen von Lynchmorden, Schwar-
zen Popstars und Sportlern oder Kinomomenten wie aus „Alien“ 
fügen dem Reiz der Dekontextualisierung den der Rekontextua-
lisierung hinzu. Seine Werke legen strukturelle rassistische Ge-
walt o#en und handeln immer auch von den Lücken, die Ver-
storbene hinterlassen. Princes Kunst wird unmittelbar als weiße 
erkennbar: Er nimmt. Jafas Kunst wird als Schwarze erkennbar: 
Er nimmt und widmet um, denkt dabei aber immer andere mit, 
Lebende wie Tote. Das Frappierende ist, dass diese Erkenntnis 
nicht von einer kuratorischen Autorität verordnet wird, sondern 
schlicht auf der Hand liegt. Sie entsteht allein aus der Anord-

1      Der Begri" wurde 1977 von Douglas Crimp für seine Ausstellung 
„Pictures“ im New Yorker Artists Space mit Werken von Sherrie 
Levine, Jack Goldstein, Phillip Smith, Troy Brauntuch und Robert 
Longo geprägt.

2      In einer Zeit, in der KI(Systeme den Blick auf die Materialität von 
Sprache richten, lässt sich sogar darüber streiten, inwiefern 
überhaupt Sprache auf Sprache reduzierbar ist

3      In „Produktion“ war Renzo Martens Film „Enjoy Poverty (Episode 3)“ 
2008 über die Ausbeutung von Armut im Kongo auf ein aus rosa 
Dämmsto"platte gefrästes „R“ (2015) von Heinrich Dunst projiziert. 
Aus Harun Farockis „Nicht löschbares Feuer“ (1969) war die letzte, 
formal abweichende, Sequenz herausgelöst und lief im Loop.
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„Das Kulturerbe 
gehört uns allen“

Was sind die Aufgaben und Herausforderungen in der 
 Arbeit der Kulturstiftung der Länder? Die Generalsekretärin 

Dr. Christine Regus im Gespräch

bei grundsätzlich nicht allein, sondern 
mit vielen Kooperationspartnern und 
Mitförderern. Und wir haben einen enga-
gierten Freundeskreis, was sehr wertvoll 
ist, da Kulturförderung in der Gesell-
schaft verankert sein sollte.

In der Stiftungssatzung ist der Zweck 
definiert als „Förderung und Bewah-
rung von Kunst und Kultur nationalen 
Ranges“. Blickt man auf die Förde-
rungen, stellt man jedoch fest, dass 
damit nicht etwa nur „deutsche“ 
Kunst und Kultur gemeint ist. 
Ja, das sehen Sie ganz richtig. Kunst- und 
Kulturgeschichte ist (a ohnehin immer 
eine Geschichte der kulturellen Ver'ech-
tung. Mit „Kunst und Kultur nationalen 
Ranges“ ist nicht „deutsche Kunst und 
Kultur“ im Sinne der Herkunft gemeint. 
Gemeint sind Kunstwerke oder Kultur-
güter, die für unser kulturelles Erbe in 

Dr. Christine Regus, Generalsekretärin der Kulturstiftung der Länder

Arsprototo: Liebe Frau Dr. Regus, vor 
einem Jahr wurden Sie zur General-
sekretärin der Kulturstiftung der 
Länder berufen und am 1. November 
2025 haben Sie Ihr Amt angetreten. 
Was hat Sie seither überrascht und 
was haben Sie gelernt?
Christine Regus: Was mich schon mal 
nicht überrascht hat: Dass in der Stiftung 
ein hochkompetentes, sehr engagiertes 
Team arbeitet, das mit großer Leiden-
schaft für unser Kunst- und Kulturerbe im 
Einsatz ist. Denn ich kenne die Stiftung 
schon lange, aus diversen Zusammenhän-
gen. Ich lerne aber trotzdem (eden Tag viel 
Neues. Zu den schönsten und vielleicht 
auch ein bisschen überraschenden Lern-
erfahrungen zählt, wie gut die Länder zu-
sammenarbeiten. Man stellt sich föderale 
Zusammenarbeit (a etwas umständlich 
vor. Ich erlebe eine große Diskussions-
freude, viel Fachkompetenz, aber vor al-
lem auch den Willen, e#ektiv zusammen-
zuarbeiten und die Dinge schnell vorwärts 
zu bringen. Unser oberstes Entschei-
dungsgremium ist der Stiftungsrat, der 
aus den Kulturministerinnen und Kultur-
ministern der 16 Länder besteht.

Sie tragen die Amtsbezeichnung Ge-
neralsekretärin. Das ist eine Bezeich-
nung, die man üblicherweise eher 
aus dem Bereich internationaler Or-

ganisationen, der NATO oder den UN, 
kennt. Können Sie uns erklären: Was 
macht denn eine Generalsekretärin 
der Kulturstiftung der Länder?
Generalsekretärin heißt, dass ich zusam-
men mit dem stellvertretenden General-
sekretär die Geschäftsführung der Stif-
tung verantworte. Wir vertreten als 
Vorstand die Stiftung nach innen und nach 
außen und sind dafür verantwortlich, dass 
der Stiftungszweck mit den Mitteln, die 
die Länder einzahlen, erfüllt wird. Dazu 
gehört meines Erachtens – und das ist ein 
großer Teil meiner Arbeit – dass wir die 
Stiftung nicht einfach nur verwalten, son-
dern kontinuierlich weiterentwickeln. Sie 
soll zeitgemäß aufgestellt sein, sodass un-
ser Geld wirklich in den Bedarf 'ießt, den 
die kulturgutbewahrenden Einrichtungen 
haben. Wichtig ist mir eine resiliente Stif-
tung, damit sie auch in Zukunft ihren 
Zweck angemessen erfüllen kann. Denn 
der ist auf Dauer ausgerichtet. Es ist eine 
Generationenaufgabe, Kulturerbe zu be-
wahren und zu vermitteln.

Um das genauer zu verstehen: Was 
macht eigentlich die Kulturstiftung 
der Länder? Angesichts der ver-
schiedenen Förderlinien ist das für 
Außenstehende oft gar nicht so ein-
fach zu erfassen.
Die Kulturstiftung der Länder ist die ein-

zige gemeinsame Fördereinrichtung der 
16 Länder. Sie fördert Pro(ekte und Ini-
tiativen, die gesamtstaatlich, also über 
die Grenzen der Bundesländer hinweg, 
bedeutsam sind. Der Fokus liegt dabei auf 
dem materiellen, mobilen Kulturerbe – 
das war der Stifterwille vor fast 40 Jahren 
und so ist es bis heute. Ganz konkret heißt 
das, dass unsere Stiftung insbesondere 
Museen, Bibliotheken und Archive dabei 
unterstützt, Kunst- und Kulturgüter für 
die Ö#entlichkeit zu erwerben, zu be-
wahren und zu vermitteln – und zwar sol-
che, die für die Geschichte oder das kul-
turelle Selbstverständnis der Menschen 
in Deutschland eine herausragende Be-
deutung haben. In der Satzung heißt es: 

„von nationalem Rang“. Wir haben aber 
auch gezielte, befristete Förderpro-
gramme, die Impulse setzen sollen oder 
auf einen aktuellen Bedarf reagieren. Ein 
Beispiel ist unser Aktionsfonds der Not-
fallallianz Kultur, bei dem Kulturgut be-
wahrende Einrichtungen Gelder für Not-
fallvorsorge beantragen können. Aber 
noch ein weiterer Bereich prägt unsere 
Arbeit: In der Satzung ist die Aufgabe ver-
ankert, dass die Länder in kulturpoliti-
schen Belangen mit gesamtstaatlicher 
Bedeutung unterstützt werden sollen. 
Daher waren Koordinations- und Bera-
tungsaufgaben schon immer in unserer 
Stiftungsarbeit präsent. Wir arbeiten da-

Deutschland von herausragender, nicht 
nur regionaler Bedeutung sind. Dazu 
können auch immer Werke aus anderen 
Ländern oder kulturellen Kontexten ge-
hören, wenn sie für unsere Sammlungen, 
die hiesige Kunst- und Kulturgeschichte 
oder das kulturelle Leben besonders re-
levant sind. Lassen Sie mich das an einem 
Beispiel aus diesem Heft verdeutlichen: 
Die Stiftung hat 2024 die Bayerischen 
Staatsgemäldesammlungen bei der Er-
werbung des Gemäldes „Femme au violon“ 
von Pablo Picasso unterstützt. Picasso war 
Spanier, das Werk entstand in Frankreich. 
Man kann sich also fragen: Was ist daran 
nationales Kulturerbe? Die Antwort ist: 
Das Werk gelangte bereits ein Jahr nach 
seiner Entstehung über den in Paris an-
sässigen deutschen Kunsthändler Daniel-
Henry Kahnweiler nach Deutschland und 
blieb hier. Es war 1912 in der legendären 
Sonderbund-Ausstellung in Köln zu se-

hen und 1913 in der ersten internationa-
len Picasso-Retrospektive in München. 
Das Werk prägte Künstlerinnen und 
Künstler in Deutschland sehr nachhaltig 
in ihrem Scha#en. Es ist damit von großer 
Bedeutung für die Kunst-, Ausstellungs- 
und Sammlungsgeschichte in Deutsch-
land. 

Wie haben sich die Rolle und die Tätig-
keit der Kulturstiftung der Länder in 
den vergangenen Jahren verändert?
Es gab bei uns neben der klassischen För-
derung schon immer Koordinationsauf-
gaben, zum Beispiel das Auswahlverfah-
ren für die Kulturhauptstadt Europas, 
oder eigene Pro(ekte, etwa im Bereich der 
kulturellen Bildung wie „Kinder zum 
Olymp“. Auch bei kulturpolitischen Fra-
gestellungen im Umgang mit Sammlun-
gen waren wir früh aktiv, so mit der Ar-
beitsstelle Provenienzforschung, aus der 

Aktuelles
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das Deutsche Zentrum Kulturgutverluste 
hervorging, oder bei der Koordinierungs-
stelle zum Erhalt schriftlichen Kulturguts. 
Seit der Gründung der Kulturminister-
konferenz im Jahr 2018 hat mein Vorgän-
ger Markus Hilgert die Stiftung in diesem 
Bereich erfolgreich weiterentwickelt, ein 
Beispiel ist die Kontaktstelle für Kultur-
güter und menschliche Überreste aus ko-
lonialen Kontexten. Hier werden wir uns 
auch weiter engagieren, denn die He-
rausforderungen im zeitgemäßen Um-
gang mit unserem Kulturerbe sind (a 
nicht weniger geworden: Wir reden über 
kulturelle Bildung und Teilhabe in einer 
hoch diversi&zierten Gesellschaft, über 
Katastrophenschutz für Kulturgut, kom-
plexe und sensible Fragen rund um 
Sammlungsgut aus Unrechtskontexten 
und nicht zuletzt die weiterhin hoch dy-
namische digitale Transformation. 

Knapper werdende ö$entliche Haus-
halte bedrohen vielerorts die Kultur-
etats, die Steuereinnahmen schrump-
fen. Wie beobachten Sie das aus Sicht 
der Kulturstiftung?
Mit Sorge. Viele Kulturministerinnen und 
-minister mussten (a bereits emp&ndlich 
kürzen. Kultur ist überwiegend eine frei-
willige Aufgabe der Kommunen, und 85 
Prozent der Städte rechnen damit, dass 
für 2026 kein ausgeglichener Haushalt 
mehr aufgestellt werden kann. Für die 
Museen, Bibliotheken und Archive ist die 
Situation sehr anspruchsvoll: Der admi-
nistrative Aufwand steigt, hinzu kommen 
In'ation, höhere Löhne und Energiekos-
ten. Die Fixkosten wachsen also immer 
weiter, während die 'exiblen Mittel für 
Pro(ekte schrumpfen. Viele Einrichtun-
gen stehen zusätzlich Herausforderungen 
durch Investitionsstaus und komplexe 
Baupro(ekte. Ich sehe aber auch Positives: 
Alle setzen sich mittlerweile sehr ernst-
haft mit der Frage der Nachhaltigkeit aus-
einander, rücken und arbeiten zusammen. 

Wie kann die Kulturstiftung der Län-
der mit ihren Förderungen in dieser 
zugespitzten Situation stabilisierend 
wirken?

Wir konnten noch nie Haushaltslöcher 
schließen, und das ist auch nicht unsere 
Aufgabe. Wir stehen aber im intensiven 
Austausch mit den Kulturinstitutionen 
über ihre Bedarfe. Die Museen überlegen, 
inwieweit sie sich große Blockbuster-Aus-
stellungen oder internationalen Leihver-
kehr im großen Stil noch leisten wollen 
und können. Das führt bei uns wiederum 
zu Überlegungen, die Förderung anzupas-
sen, etwa neben Wechselausstellungen 
künftig auch stärker die Arbeit mit den 
Dauerausstellungen zu unterstützen. Zu-
dem fördern wir gezielt länder- und insti-
tutionenübergreifende Kooperationen 
und Erwerbungen, bei denen sich zwei 
oder drei Einrichtungen zusammenschlie-
ßen, um gemeinsam etwas für die Nach-
welt zu sichern. Mit Programmen wie 
„PRISMA“ unterstützen wir Museen zu-
dem dabei, sich besser zu vernetzen, viel-
fältiger zu werden und Teilhabe zu ermög-
lichen. Wir begreifen uns als Fürsprecherin 
des kulturellen Erbes. Wir wollen vermit-
teln, dass es uns allen gehört und wie wich-
tig die Auseinandersetzung damit ist, um 
etwas über unser Gewordensein und un-
seren Platz in der Welt zu erfahren.

In Deutschland liegt die Kulturhoheit 
bei den Ländern, gleichzeitig greift 
der Bund mit wachsenden Etats zu-
nehmend strukturierend ein. Wo 
knirscht es im Föderalismus und wo 
läuft die Kooperation vorbildlich?
Die Kulturhoheit der Länder beschreibt 
mittlerweile nur noch einen Teil der Rea-
lität. Die Ländergemeinschaft arbeitet an 
vielen Stellen sehr konstruktiv mit dem 
Bund zusammen. Wir gelten selbst als er-
folgreiches Beispiel für diesen kooperati-
ven Föderalismus, die Kontaktstelle für 
Kulturgüter und menschliche Überreste 
aus kolonialen Kontexten wird beispiels-
weise vom Beauftragten der Bundes-
regierung für Kultur und Medien und 
dem Auswärtigen Amt hälftig mit&nan-
ziert. Das gibt es auch oft bei Erwerbun-
gen: Die Länder bündeln ihre Ressourcen 
bei uns, Bundesmittel kommen hinzu und 
nationales Kulturgut wird gemeinsam ge-
sichert. Auch beim Programm „Kultur-

gemeinschaften“ während der Corona-
Krise oder Institutionen wie dem 
Deutschen Zentrum Kulturgutverluste 
wird deutlich, dass größere Aufgaben oft 
besser gemeinsam bewältigt werden kön-
nen. Sicher, die Strukturen sind komplex 
und es gilt immer, die Interessen und 
Kompetenzen auszubalancieren. Des-
halb ist mir wichtig zu betonen: Die Kul-
turhoheit der Länder ist eine Lehre aus 
der deutschen Geschichte. Es ist ein ho-
hes Gut, dass Kulturpolitik in Deutsch-
land auf Vielfalt und demokratischen 
Aushandlungsprozessen beruht.

Ein Dauerthema ist die überbor-
dende Bürokratie. Wie stellen Sie 
sicher, dass Förderprozesse für die 
Einrichtungen trotzdem agil und zu-
gänglich bleiben?
Als privatrechtliche Stiftung sind wir deut-
lich unbürokratischer als Ministerien oder 
Behörden. Wir agieren trotzdem mit Steu-
ermitteln und unterliegen gesetzlichen 
Vorgaben, weshalb wir im Fördergeschäft 
größte Sorgfalt walten lassen müssen. 
Formale und inhaltliche Prüfungen an-
hand unserer Förderrichtlinien, externe 
Gutachten und die Empfehlungen unse-
res sorgfältig abwägenden Kuratoriums 
sind die Grundlage von Förderentschei-
dungen. Das müssen und wollen wir so 
machen, um unserer Verantwortung ge-
genüber der Gesellschaft gerecht zu wer-
den. Wir schauen aber ganz genau hin, 
wie wir Abläufe durch serviceorientierte 
Technik, gute Beratung und die Optimie-
rung unserer Verfahren vereinfachen kön-
nen und tun dies auch fortwährend.

Kulturelles Erbe spricht selten für 
sich selbst. Welche neuen Wege 
müssen in der Kulturvermittlung ge-
gangen werden, um das Publikum 
aktiver mitgestalten zu lassen?
Museen sind nicht nur Orte der Wissens-
vermittlung und kulturellen Bildung, son-
dern auch Orte der Begegnung und des 
gesellschaftlichen Dialogs. Um relevant 
zu bleiben, müssen sie unterschiedliche 
Lebensrealitäten und Rezeptionsge-
wohnheiten ernst nehmen, sodass sich 

Menschen mit ihren Erfahrungen dort 
wieder&nden. Es passiert in der Szene be-
reits sehr viel, es gibt wunderbare Ver-
mittlungs- und Outreach-Pro(ekte, die 
natürlich noch ausgebaut werden können. 
Die meisten Häuser haben aber längst er-
kannt, dass wissenschaftliche Fachlich-
keit und ein hoher Qualitätsanspruch 
nicht im Widerspruch zu einer echten Of-
fenheit für unterschiedliche Menschen 
stehen. Unser Programm „PRISMA“ geht 
genau dieser Frage nach: Wie können wir 
heterogene Gruppen einbinden und be-
geistern? In meinem Verständnis gehört 
unser Kulturerbe allen, und daher muss 
auch allen der Zugang gewährt werden. 
Zeitgemäße, gelungene Ausstellungen 
verbinden Fachexpertise oft mit partizi-
pativen Ansätzen und denken Digitalität, 
Gestaltung und Kommunikation als kon-
stitutiv von Anfang an mit.

Die Depots der Museen platzen vie-
lerorts aus allen Nähten. Gleichzeitig 
entsteht permanent neue, digitale 
oder hybride Kultur. Was müssen und 
sollen wir heute bewahren, um künf-
tigen Generationen ein vielstimmi-
ges Bild unserer Zeit zu hinterlassen?
Die vollen Depots sind ein Relikt aus ver-
gangenen Zeiten, in denen (ede Schen-
kung angenommen und beim Sammeln 
auf Quantität gesetzt wurde. Heute setzt 
kein Haus mehr auf schiere Fülle; statt-
dessen verfügen die Institutionen über 
ausgefeilte Sammlungskonzeptionen, fo-
kussieren sich auf Qualität und haben 
spezielle Sammlungspro&le. Unsere För-
derung wird niemals dazu führen, dass 
die Häuser weiter überquellen. Es ist aber 
richtig: Neben den klassischen Ob(ekten 
rücken ephemere Kunstformen, digitale 
Zeugnisse und bislang wenig berücksich-
tigte Perspektiven zunehmend in den 
Blick. Ziel beim Sammeln kann nicht Voll-
ständigkeit sein, sondern es wird immer 
eine bewusst getro#ene Auswahl sein. 
Wir vertrauen darauf, dass die Häuser ge-
nau wissen, was sie benötigen, um auch 
künftigen Generationen ein aussagekräf-
tiges und vielstimmiges Bild von unserer 
Zeit zu vermitteln und wir sehen nicht zu-

letzt an der Antragslage, wie sich der Ka-
non stetig erweitert. Ob wir eine Erwer-
bung fördern, entscheidet am Ende die 
Frage, ob sie ins Haus passt, plausibel be-
gründet und qualitativ überzeugend ist.

Wie muss man angesichts eines his-
torisch eher westlich und eurozen-
tristisch geprägten Kanons an die 
Bewertung herantreten, was „natio-
nal wertvolles Kulturgut“ ist?
Der Kanon war noch nie etwas Starres, er 
hat sich schon immer verändert. Jede Ge-
neration stellt andere Fragen an die Kunst- 
und Kulturgeschichte, neue wissenschaft-
liche Erkenntnisse erweitern den Blick. Es 
ist notwendig, dass bestehende Samm-
lungen und Erzählungen immer wieder 
überprüft werden. Es geht dabei nicht da-
rum, einen Kanon durch einen anderen zu 
ersetzen, sondern darum, ihn um andere 
Perspektiven zu ergänzen, um unser Ver-
ständnis zu vertiefen. Die Frage lautet 
nicht, was verschwinden soll, sondern wie 
die Sammlungen sich so weiterentwickeln 
lassen, dass sie die Vielfalt historischer 
und kultureller Erfahrungen umfassend 
widerspiegeln.

Wo stehen die deutschen Museen 
heute beim Thema Provenienzfor-
schung und dem Umgang mit 
Sammlungsgut aus kolonialen Kon-
texten, und welche Rolle übernimmt 
die Stiftung?
Bei der direkten Finanzierung von Prove-
nienzforschung haben wir keine Rolle, 
das macht das Deutsche Zentrum Kultur-
gutverluste in Magdeburg. Aber wir set-
zen Provenienzforschung bei unseren Er-
werbungsförderungen zwingend voraus. 
Die deutschen Museen haben in den ver-
gangenen Jahren in dem Feld große Fort-
schritte gemacht. Die Auseinanderset-
zung mit Beständen, die im Kontext von 
Unrecht in die Sammlungen gekommen 
sind, vor allem der NS)Zeit, aber auch der 
Sow(etischen Besatzungszone und der 
DDR sowie der Kolonialzeit – steht fest 
auf der Agenda. Gleichzeitig ist klar, dass 
dies eine Daueraufgabe ist. Unsere Rolle 
besteht vor allem in der Koordination und 

Vernetzung: Mit der Kontaktstelle für 
Kulturgüter und menschliche Überreste 
aus kolonialen Kontexten bieten wir 
Menschen aus den Herkunftsgesellschaf-
ten eine erste Anlaufstelle. Solche Pro-
zesse gelingen nur in partnerschaft-
lichem Miteinander.

Denken wir zum Abschluss in einer 
Perspektive von zehn Jahren. Wo soll 
die Kulturstiftung der Länder dann 
stehen?
Mein Ziel ist, dass die Kulturstiftung der 
Länder in zehn Jahren organisatorisch,  
&nanziell und strategisch so aufgestellt 
ist, dass sie ihren Stiftungszweck weiter-
hin optimal erfüllt. Dieser lautet: Kunst 
und Kulturgut von nationaler Bedeutung 
zu bewahren und zu vermitteln sowie die 
sammlungsführenden Institutionen und 
die Länder dabei bestmöglich zu unter-
stützen. Wir kennen viele Herausforde-
rungen, die auf uns zukommen werden. 
Aber angesichts unserer dynamischen 
Zeit viele auch noch nicht. Ich habe den 
Anspruch, die Stiftung agil und &t dafür 
zu machen, auf neue Entwicklungen 
kompetent und 'exibel zu reagieren.

Liebe Frau Regus, vielen Dank für 
das Gespräch!   
Das Interview führten Hans-Georg Moek, 
Leiter des Fachbereichs Kommunikation 
und Medien, und Johannes Fellmann, 
 Redakteur von Arsprototo.

Hören Sie das Interview 
mit Dr. Christine Regus 
in voller Länge.
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D!ese Uhr !st e!nes der wen!gen, s!cher 
Ma!nzer Kunsthandwerkern zuzuschre!-
benden Objekte aus den letzten Jahren des 
Kurstaats !n der e!nst!gen Res!denzstadt 
Ma!nz. Se!ner Ersche!nung nach mag man 
es !n d!e Nachfolge der Neuw!eder Roent-
gen-Werkstatt stellen, d!e auch #ür den 
Ma!nzer Hof Möbel l!eferte (heute !m 
Schloss Ascha$enburg). Der Qual!tät und 
dem St!l der berühmten Uhren-Möbel von 
Dav!d Roentgen und Peter K!nz!ng kommt 
d!eses Ma!nzer Stück ganz nah.

D!e Uhr besteht aus e!nem hohen 
Kasten und dem aufgesetzten e!gent-
l!chen Uhrgehäuse m!t dem Z!$erblatt. 
Im Inneren w!rd d!e Mechan!k n!cht nur 
vom e!gentl!chen Uhrwerk angetr!eben, 
sondern auch durch e!n von e!ner Walze 
gesteuertes Mus!kwerk, das aus e!nem 
m!t Hämmerchen geschlagenen Sa!ten-
!nstrument und e!ner kle!nen Orgel m!t 
38 Holzpfe!fen besteht.

Während das Räderwerk durch d!e 
S!gnatur P!erre Schm!d(t) s!cher zuzu-
we!sen !st, konnte b!slang ke!ne Werk-
statt #ür das exqu!s!te Gehäuse benannt 
werden. Das Zusammensp!el von Maha-
gon! und Mess!ng !st e!nerse!ts ze!t-
typ!sch, er!nnert aber an den prägenden 
E!n&uss der Roentgen-Werkstatt auf 
v!ele jüngere Kunstschre!ner. H!er !st an 
den aus R!ga stammenden Johann Kroll 
zu denken, der 1779 se!ne Ausb!ldung !n 
Neuw!ed abschloss und anschl!eßend 
e!ne e!gene Werkstatt !n Ma!nz #ührte. 

Für das Landesmuseum Ma!nz !st 
d!ese Uhr also auch als Möbel von ganz 
besonderem Interesse. Se!t dem ausge-
henden 17. Jahrhundert b!ldete s!ch h!er 
e!ne über Generat!onen blühende Hand-
werkskunst !nsbesondere auf dem Ge-
b!et der Kunstschre!nere! heraus. Soge-
nannte Ma!nzer Cantourgen, aufwend!ge 

Helfen Sie mit!
Wem die Stunde schlägt Das Landesmuseum 

Mainz möchte eine 
historische Standuhr 
mit Musikspielwerk 
restaurieren

Pierre (Peter) Schmid(t), Standuhr mit Musik-
spielwerk, verschiedene Hölzer (Korpus 

Mahagoni-Furnier) und Metalle; Saitenwerk 
Holz und Metall; Flötenwerk Holz, Leder, 

Metall, Mainz, um 1790. Höhe: 223 cm, Breite: 
75 cm, Tiefe: 39 cm. Signatur auf dem Uhrwerk: 

„Pierre Schmid / Mayence N° 110“

Landesmuseum Mainz, GDKE
Große Bleiche 49 !51, 55116 Mainz
Telefon: 06131 2857 ! 0
www.landesmuseum-mainz.de

Wir bitten Sie, liebe Leserin und lieber Leser, 
um Unterstützung für das Landesmuseum 
Mainz. Spenden Sie für die Restaurierung der 
historischen Standuhr mit Musikspielwerk 
und überweisen Sie unter dem Stichwort 

„Musikspieluhr“ auf das Konto des Museums. 
Überweisungsträger finden Sie im Heft nach 
der Seite 114. Wünschen Sie eine Spenden-
bescheinigung, dann wenden Sie sich bitte 
direkt an das Museum. Vielen Dank!

Das gut erhaltene Gehäuse ist ein Muster-
beispiel für das hohe Niveau der Mainzer 

Kunstschreinerei Ende des 18. Jahrhunderts. 
Appliken aus vergoldetem Messing setzen 

Akzente auf dem Mahagoni-Furnier

Schre!bschränke m!t ra'n!ertem Innen-
leben, s!nd b!s heute der Inbegr!$ spät-
barocker Luxusmöbel.

Nachdem d!e museumse!gene Samm-
lung der barocken Möbel !m Zwe!ten 
Weltkr!eg verloren g!ng, konnten Ende 
des 20. Jahrhunderts durch d!e Unterstüt-
zung der Kulturst!ftung der Länder zwe! 
bedeutende Vertreter d!eser Gattung aus 
der Hochze!t des Rokokos #ür Ma!nz er-
worben werden.

D!e Uhr von P!erre Schm!d (und  
Johann Kroll?) als e!n Musterbe!sp!el 
klass!z!st!scher Kunstschre!nere! belegt 
den St!lwandel vom Rokoko zum Klass!-
z!smus, der s!ch !n Ma!nz erst se!t den 
späten 1760er-Jahren abze!chnet, aufs 
Beste. In der Schausammlung des Lan-
desmuseums Ma!nz schl!eßt das Stück an 
e!ne Standuhr des Ma!nzer Me!sters Lud-
w!g D!etler von etwa 1760 an und we!st 

auf e!ne m!t „Mayence 1836“ beze!ch-
nete b!ederme!erl!che Uhr m!t Sp!elwerk 
voraus. Solche techn!sch aufwend!gen 
Bodenstanduhren, d!e schon zu !hrer 
Entstehungsze!t sehr teuer gewesen s!nd, 
müssen e!ne große Fasz!nat!on auf e!ne 
Gesellschaft ausgeübt haben, d!e auf 
Neuhe!ten !m Bere!ch der Mechan!k und 
Phys!k geradezu versessen war. 

Der Zustand der e!nzelnen Te!le (Ge-
häuse, Z!$erblatt, Uhrwerk, Walze, Sa!-
tenwerk, Orgelwerk) !st gut, aber nach e!-
ner begonnenen Zerlegung wurden d!e 
e!nzelnen Te!le aus konservato r!schen 
Gründen getrennt vone!nander depon!ert.

D!e zu tre$enden Maßnahmen s!nd: 
Instandsetzung des Uhrwerks und der 
Mus!kwerke, Zusammenbau der Te!le, 
Re!n!gung und gegebenenfalls Fest!gung 
des Furn!ers. D!e Herausforderung be-
steht dabe!, w!e schon zur Entstehungs-
ze!t, !m Zusammensp!el der versch!ede-
nen Gewerke.

L!ebe Leser!nnen und Leser von Ars-
prototo, w!r b!tten S!e herzl!ch um Ihre 
Unterstützung, durch d!e über d!e W!eder-
gew!nnung h!naus e!n lebend!ges Stück 
Mus!kgesch!chte w!eder erlebbar gemacht 
w!rd, denn !m Untersch!ed zu etl!chen ver-
gle!chbaren Objekten haben s!ch h!er so-
wohl d!e Walze w!e eben auch das Sa!ten-
werk samt dem Orgelwerk erhalten. 
Welche Mus!k zu hören se!n w!rd – Mozart 
etwa konzert!erte 1790 zum zwe!ten Mal 
!n Ma!nz und das Theater sp!elte se!ne und 
Glucks Opern –, das w!rd e!ne m!t Span-
nung erwartete Überraschung se!n.   
Gernot Frankhäuser ist Museologe im 
 Landesmuseum Mainz.

Helfen Sie mit ⁄ Rheinland-Pfalz
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Als vom 1. Oktober b!s 8. November 1912 !m Par!ser Herbstsalon, 
der großen jährl!chen Schau, !m Grand Pala!s kub!st!sche Werke 
geze!gt werden, reag!eren Te!le der Kr!t!k heft!g: D!ese Kunst se! 

„ant!-nat!onal“, he!ßt es. Von e!ner „corporat!on judéo-alle-
mande“ !st sogar d!e Rede, e!ner „jüd!sch-deutschen Zunft“, d!e 
den französ!schen Ge!st schwächen wolle. Dass derart über mo-
derne Kunst fabul!ert w!rd, hat m!t der aufgeladenen St!mmung 
zwe! Jahre vor dem Ersten Weltkr!eg zu tun, aber auch m!t der 
älteren französ!schen Trad!t!on, ästhet!sche Vorstellungen recht 
d!rekt m!t pol!t!schen zu verb!nden. 

Anders läuft es be! der großen Ausstellung !n Deutschland, 
d!e be!nahe ze!tgle!ch m!t dem Par!ser Salon statt(ndet: In der 

„Sonderbund“-Schau !n Köln vom 25. Ma! b!s 30. September 1912 
s!nd mehrere hundert Werke von Cézanne über Kand!nsky b!s 
Georges Braque und Pablo P!casso zu sehen. Dank der Präsen-
tat!on (ndet moderne Kunst !n Deutschland bre!tere Anerken-
nung. Zu den spektakuläreren Exponaten zählt P!cassos kub!st!-
sches „Femme au v!olon“ von 1911, das heute !n der P!nakothek 

der Moderne !n München hängt. Das B!ld wurde dann, erklärt 
Ol!ver Kase, Sammlungsd!rektor des Museums, auf der Home-
page des Hauses, „1913 erstmals !n München !n der weltwe!t ers-
ten P!casso-Retrospekt!ve !n der ‚Modernen Galer!e He!nr!ch 
Thannhauser’ geze!gt. Damals sorgte d!e Ausstellung #ür großes 
Aufsehen und trug maßgebl!ch zur Erfolgsgesch!chte des fran-
zös!schen Kub!smus !n Deutschland be!“.

D!e „Femme au v!olon“ sollte ble!ben. Zunächst kauft das B!ld 
der Münsteraner Sammler Franz Kluxen, von !hm ersteht es der !n 
Hamburg ansäss!ge Max Leon Flemm!ng, und 1927 erw!rbt es der 
Krefelder Se!denfabr!kant Hermann Lange. Aus dessen Erbfolge ge-
langt es 1994 als Le!hgabe !n d!e Neue Nat!onalgaler!e !n Berl!n und 
2014 !n d!e P!nakothek der Moderne !n München. Wegen se!ner 
Sammlungs- und Ausstellungsh!stor!e und da es s!ch um e!n zentra-
les Werk des analyt!schen Kub!smus handelt, hat d!e Kulturst!ftung 
der Länder das B!ld 2024 als #ür d!e deutsche Kultur besonders w!ch-
t!g und bewahrungswürd!g e!ngestuft und den Ankauf #ür d!e Baye-
r!schen Staatsgemäldesammlungen m!t 1.350.000 Euro unterstützt.  

Picasso  
und die  

Deutschen 
Das kubistische Gemälde „Femme au violon“ 

von Pablo Picasso bleibt in  
München: ein Werk nationalen Ranges?

von Loel Zwecker

Erwerbung ⁄ Bayern
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M!t „Guern!ca“ macht s!ch der Künstler – gegen den W!llen des 
Franco-Reg!mes – zum span!schen Kulturgut. Doch se!nen 
höchsten Bekannthe!tsgrad erlangt P!casso ab 1944 nach der L!-
bérat!on von der deutschen Besatzung !n se!ner Wahlhe!mat 
Frankre!ch. Dort w!rd er wegen Kontakten zu Rés!stance-M!tgl!e-
dern w!e Albert Camus und Paul Eluard zum Fre!he!tskämpfer 
st!l!s!ert. Dazu tragen Anekdoten w!e folgende be!, d!e über !hn 
kurs!eren: Als während der Okkupat!on deutsche O'z!ere P!cas-
sos Atel!er !n der Rue des Grands-August!ns Nr. 7 !n Par!s betre-
ten, droht dem Maler Gefahr. Schl!eßl!ch verdächt!gen d!e Naz!s 
den „entarteten“ Künstler, den W!derstand zu unterstützen. D!e 
Soldaten schauen s!ch um. Dabe! #ällt e!nem e!ne Reprodukt!on 
von „Guern!ca“ auf. Der O'z!er deutet darauf und fragt P!casso: 
„Haben S!e das gemacht?“ „Ne!n“, antwortet der, „das waren S!e.“ 

Schlagfert!g bewe!st P!casso, während er e!nen kub!st!schen 
Perspekt!venwechsel e!nfordert, Tapferke!t vor dem Fe!nd. Dass 
solche Anekdoten e!ne bre!tere Ö$entl!chke!t erre!chen, ver-
dankt s!ch e!nem besonderen Umstand: Ab 1944 w!rd Genosse 
P!casso von der KPF, der größten Parte! Frankre!chs, d!e wegen 
des kommun!st!schen Engagements !n der Rés!stance hohes An-
sehen gen!eßt, zum Symbol der Fre!he!t aufgebaut. D!e KPF be-
traut den Avantgard!sten m!t Aufgaben der Propaganda und ver-
scha$t !hm so e!ne h!stor!sch e!nz!gart!ge Bre!tenw!rkung. Am 

5. Oktober 1944 t!telt „L’ Human!té“, Parte!organ und au&agen-
stärkste Ze!tung des Landes: „Der größte lebende Maler, P!casso, 
erklärt se!nen Be!tr!tt !n d!e Parte! der Rena!ssance frança!se.“ 
Das Schlagwort von der W!edergeburt Frankre!chs beze!chnet 
e!ne Kampagne, m!t der s!ch d!e KPF als nat!onaler Ho$nungs-
träger nach den schl!mmen Jahren der Besatzung präsent!ert. 
Passend dazu sagt P!casso !m Interv!ew über se!nen Parte!e!n-
tr!tt: „Nun habe !ch endl!ch me!n wahres Vaterland gefunden.“ 

So r!cht!g zum Kulturgut der Grande Nat!on w!rd der Span!er 
be!m Herbstsalon von 1944, der auf sämtl!chen T!telse!ten „Sa-
lon de la L!bérat!on“ he!ßt: D!e Hauptattrakt!on !st e!ne P!casso-
Retrospekt!ve m!t 79 Werken. Es !st se!ne erste große Schau !n 
Frankre!ch – 31 Jahre nach der P!casso-Retrospekt!ve !n Mün-
chen von 1913 m!t der „Femme au v!olon“.

Zwar g!bt es auch be!m Salon 1944, w!e 1912, noch e!n paar 
reakt!onäre Kr!t!ker, doch mehrhe!tl!ch schre!bt man der moder-
nen Kunst nun, gerade we!l s!e durch d!e Naz!-Besatzer verun-
gl!mpft wurde, e!ne pos!t!ve gesellschaftl!che Bedeutung zu. Auf 
Se!te e!ns der Tagesze!tung „L’ Aurore“ (5.10.1944) tr!tt P!casso 
d!rekt gegen H!tler an: Der habe, w!e es schn!pp!sch he!ßt, P!cas-
sos Malere! aus „Ne!d unter Malern“ verboten – we!l se!n Ju-
gendtraum vom Künstlerleben an der Aufnahmeprüfung der 
W!ener Kunstakadem!e zerbrach. „Le Par!s!en l!béré“ (6.10.1944) 

Schon be!m schlagl!chtart!gen Vergle!ch der be!den erwähnten 
großen Schauen von 1912 ze!gt s!ch, w!e sehr es vom Kontext 
abhängt, ob Werken und Künstlern Bedeutung von nat!onalem 
Rang zugesprochen w!rd – und ob d!es m!t pos!t!ver oder negat!-
ver Wertung gesch!eht. Das tr!$t besonders auf Pablo P!casso 
(1881–1973) zu, den Span!er, der d!e me!ste Ze!t !n Frankre!ch 
lebte. Er w!rd gle!ch dre!mal zum nat!onalen Kulturgut, näml!ch 
außer zum deutschen auch zum span!schen und französ!schen, 
und das Ganze auf z!eml!ch verschlungenen Wegen. So kann 
man anlässl!ch des Erwerbs von „Femme au v!olon“ fragen, wel-
che Faktoren außer den genannten es g!bt, d!e den Künstler und 
se!n Werk zum w!cht!gen Kulturgut machen, und was daraus #ür 
dessen Betrachtung folgt.

D!e Gründe da#ür, dass P!casso den Status über d!e Jahr-
zehnte !n dre! Ländern erlangt, lassen s!ch besonders prägnant 
anhand zwe!er entsche!dender Momente !n se!ner Karr!ere ver-
anschaul!chen. Und be! be!den s!nd Strateg!en zentral, w!e er s!e 
zuvor m!t Werken w!e „Femme au v!olon“ erarbe!tet hat. Zu nen-
nen !st zum e!nen „Guern!ca“ von 1937; zum anderen d!e – heute 
wen!ger bekannte – pol!t!sch mot!v!erte, med!enw!rksame In-
szen!erung P!cassos als Rés!stance-Kämpfer !n Frankre!ch ab 
1944. Be!de Fälle haben m!t Deutschland zu tun. In be!den br!ngt 
er Pr!nz!p!en des Kub!smus zur Anwendung w!e d!e Überw!n-
dung des trad!t!onellen B!lderrahmens und d!e Gle!chze!t!gke!t 
versch!edener Perspekt!ven; es geht um d!e Frage, w!e V!suelles, 
Worte, W!ssen, Imag!n!ertes und Projekt!onen be! der Kunst !n-
e!nandergre!fen, Werke !m Kopf we!tergesponnen und ausge-
staltet werden. Das alles heute be! der Betrachtung des nahezu 
ungegenständl!chen „Femme au v!olon“, das e!n!ges an Raum 
#ür Assoz!at!onen lässt, m!t zu bedenken, entspr!cht durchaus 
dem Ge!st des Werkes von 1911. 

Zunächst e!nmal #ällt auf, dass d!e dre! Händler und Galer!s-
ten, d!e das B!ld nach Deutschland brachten, näml!ch Dan!el-
Henry Kahnwe!ler, Alfred Flechthe!m und He!nr!ch Thannhau-
ser, deutsche bzw. deutschstämm!ge Juden waren. Alle dre! 
sollten !n den Dre!ß!gerjahren von den Naz!s verfolgt werden. 

Thannhauser st!rbt 1934 auf der Flucht !n d!e Schwe!z. Kahnwe!-
ler muss während der Besatzung Frankre!chs durch d!e Deut-
schen untertauchen. Flechthe!m, der das Werk d!rekt nach der 
Sonderbund-Ausstellung von 1912 gekauft hat, w!rd von den 
Naz!s ente!gnet, !ns Ex!l und !n den Ru!n getr!eben. Er st!rbt am 
9. März 1937 !n London. 

Sechs Wochen später, am 26. Apr!l 1937, bombard!eren deut-
sche Kamp)ugzeuge d!e Stadt Guern!ca !m Baskenland, um 
dem rechtsextremen General Franco !m Span!schen Bürgerkr!eg 
zum S!eg zu verhelfen. Hunderte, manchen Quellen zufolge 
mehr als tausend Menschen werden getötet. Als Reakt!on malt 
P!casso „Guern!ca“; d!e (noch) republ!kan!sche Reg!erung ze!gt 
das kub!st!sch !nsp!r!erte Gemälde !m span!schen Pav!llon auf 
der Weltausstellung 1937 !n Par!s. Das Le!d der Z!v!lbevölkerung 
!st drast!sch w!e myth!s!erend verb!ldl!cht, Bomber etwa s!nd 
n!cht zu erkennen. Anfang 1938 geht das Gemälde, das auf An-
ordnung des Künstlers erst nach dem Ende der D!ktatur !n Spa-
n!en geze!gt werden darf (wo es s!ch se!t 1981 be(ndet), auf 
Tournee. D!e Schauen unter anderem !n Stockholm, Oslo, Ko-
penhagen, London, Manchester und New York d!enen auch als 
pol!t!sche Sol!dar!tätsbekundung und gehen te!ls m!t Spenden-
aufrufen zugunsten von Opfern der D!ktatur, Ge&üchteten aus 
P!cassos He!matland, e!nher. 

Pablo Picasso, 
Femme au violon, 
1911, 92 × 65 cm; 
Pinakothek der 
Moderne, München

Als Mahnung gegen 
den Krieg ließ 
Bertolt Brecht auf 
den Theatervorhang 
des nach dem Krieg 
neugegründeten 
Berliner Ensembles 
Pablo Picassos 
weltberühmte Frie-
denstaube malen

Pablo Picasso, 
Guernica, 1937, 
349,3 × 776,6 cm; 
Museo Nacional 
Centro de Arte Reina 
Sofia, Madrid
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„Femme au violon“: ein Werk und sein Weg

Erst der Titel verrät, dass es sich in Pablo Picassos „Femme au 
violon“ (1911) um die Darstellung einer Frau mit Violine handelt. 
Das Gemälde markiert den Endpunkt von Picassos analytischem 
Kubismus, geprägt von extremer Abstraktion und radikaler Auf-
lösung der Form. In diesem Werk treibt Picasso sein künstleri-
sches Experiment der Zerlegung in geometrische Strukturen und 
der Monochromie auf die Spitze. Figur und Hintergrund verschmel-
zen zu einer einheitlichen Bildstruktur, die Grenzen zwischen 
Körper und Instrument sind nahezu aufgehoben. Das Werk, dessen 
Farbigkeit auf gedämpfte Grau-, Braun- und Ockertöne reduziert 
ist, wird dabei von einer Gitterstruktur aus unterschiedlich 
geformten Flächen bestimmt. Rechtecke, Halbkreise und Diagona-
len verdichten sich im Zentrum des Bildes und lassen dort – nur 
angedeutet – die sitzende Figur mit der Violine erahnen. Ein 
feiner, strichelnd-pointillistischer Farbauftrag in Hell-Dunkel- 
Abstufungen verleiht Bewegung und Tiefe. 

Nicht nur durch den künstlerischen Stellenwert zeichnet sich 
„Femme au violon“ aus, es hat auch eine bemerkenswerte Prove-
nienz. Bereits kurz nach seiner Entstehung wurde das Werk 1912 
auf der legendären „Sonderbund“-Ausstellung in Köln präsentiert – 
als Leihgabe des in Paris tätigen Kunsthändlers Daniel-Henry 
Kahnweiler. Dass der frühe Kubismus dort erstmals in diesem 
Umfang in Deutschland präsentiert wurde, war außergewöhnlich, 
zumal seine streng monochrome, spröde Bildsprache selbst für 
begeisterte Picasso-Sammler wie Sergei Schtschukin oder Leo 
Stein eine Herausforderung darstellte. 

Nach dem unmittelbaren Erwerb des Gemäldes durch den 
Kunsthändler Alfred Flechtheim wurde es bereits 1913 in der 
weltweit ersten Picasso-Retrospektive in München gezeigt, die 
Heinrich Thannhauser in seiner Modernen Galerie ausrichtete. In 
den folgenden Jahren bleibt das Gemälde in Deutschland präsent 
und zwar in drei wichtigen Privatsammlungen der Zeit vor 1933. 
Über die Sammlung des jungen Münsteraners Franz Kluxen gelangte 
es in den Besitz des Hamburger Sammlers Max Leon Flemming, 
dessen hochkarätige Picasso-Gruppe 1922 in der Januarausgabe 
der Zeitschrift Cicerone besonders hervorgehoben wurde. Ende der 
1920er-Jahre sah sich Flemming gezwungen, große Teile seiner 
Sammlung zu veräußern, worauf 1927 das Werk schließlich in die 
Sammlung des Krefelder Seidenfabrikanten und Kunstsammlers 
Hermann Lange kam, der damals eine der bedeutendsten deutschen 
Privatsammlungen der modernen Avantgarde zusammentrug. 

Seitdem befand sich „Femme au violon“ im Besitz der Familie 
Lange, war jedoch bereits seit 1994 ö#entlich zugänglich – zu-
nächst als Dauerleihgabe in der Neuen Nationalgalerie in Berlin, 
dann seit 2014 in der Münchner Pinakothek der Moderne. 2024 
gelang es schließlich den Bayerischen Staatsgemäldesammlungen 
gemeinsam mit der Ernst von Siemens Kunststiftung und mit 
Unterstützung der Kulturstiftung der Länder, das Gemälde dauer-
haft für die Sammlung der Pinakothek der Moderne zu erwerben.
Text: Marc Widmer, Historiker und Volontär bei der Kulturstiftung 
der Länder

Aufrüstungspol!t!k abgelenkt werden? Der ant!kommun!st!sche 
„F!garo“ (21.4.1949) gre!ft m!t e!ner Kar!katur auf der T!telse!te 
n!cht nur P!cassos „Fr!edenstaube“ an, sondern gle!ch dessen 
Deformat!onskunst !nsgesamt. Zu sehen !st e!ne Kongressbesu-
cher!n, deren Kopf – wegen !ntens!ver H!rnwäsche – so verformt 
!st, w!e man es von P!cassos kub!st!schen Gemälden kennt. 

D!e Amb!valenz der Taube, d!e P!casso !n Interv!ews stets 
betont, kommt be! deren Rezept!on über d!e Grenzen Frank-
re!chs h!naus zum Tragen. Besonders !m gete!lten Deutschland. 
Während das T!er !n der Bundesrepubl!k v!elen als ge#ährl!che 
rote Propaganda g!lt, lässt Bertolt Brecht es auf der anderen Se!te 
des E!sernen Vorhangs auf den Bühnenvorhang des Berl!ner En-
sembles aufnähen. Das Mot!v prangt an Schals von DDR*Jugend-
organ!sat!onen, Künstler #ügen es als S!egesze!chen !n !hre Ge-
mälde e!n. Aber das !st n!cht das Ende der Gesch!chte. Über d!e 
Jahre dreht s!ch d!e Wahrnehmung des janusköp(gen T!eres: So 
gelten P!casso und se!n Werk !n der DDR zunehmend als westl!ch 

„dekadent“; !n den 1980ern kann d!e Taube sogar #ür „Wehrkraft-
zersetzung“ stehen. Im Gegenzug mausert s!e s!ch !n West-
deutschland zum allgeme!nen Ausdruck von Fr!eden und Fre!he!t. 

So erwe!st s!ch d!e W!rkung e!nes sche!nbar harmlosen, 
s!mplen Mot!ves als komplex. G!bt es e!n Werk P!cassos (außer 

„Guern!ca“), das s!ch aufgrund e!nes deutl!ch !nhaltl!chen Be-
zugs als Kulturgut nat!onalen Ranges #ür Deutschland e!gnen 
würde? Infrage käme e!ns aus dem Jahr 1955: „Kopf e!nes Ausch-
w!tz-Häftl!ngs“, e!ne L!thogra(e, angefert!gt zum zehnten Jah-
restag der Befre!ung des KZs. Das Porträt !st düster. Aber ohne 
Vorw!ssen s!eht man !hm ebenso wen!g an, dass es um e!n Ver-
n!chtungslager geht, w!e s!ch !n „Femme au v!olon“ s!cher er-
kennen lässt, dass d!e Frau e!n Instrument !n den Händen hält 
und n!cht etwa e!n We!nglas.

Man kann darüber spekul!eren, welches se!ner Werke s!ch 
P!casso als deutsches Kulturgut gewünscht hätte. Er hat pr!nz!-
p!ell sehr darauf geachtet, wo und w!e se!ne Kunst geze!gt w!rd. 
V!elle!cht hätte er m!t Bl!ck auf den aktuellen globalen w!e nat!o-
nalen Vormarsch des Rechtsextrem!smus gewollt, dass man d!e-
ser S!tuat!on be! der Präsentat!on von „Femme au v!olon“ Rech-
nung trägt, etwa m!t e!ner Dokumentat!on über d!e Wege und 
Wandlungen, auch der Wahrnehmung, d!e se!n Kub!smus !m po-
l!t!schen Kontext über d!e Jahrzehnte genommen hat. Oder über 
das Sch!cksal derer, d!e „Femme au v!olon“ 1912 nach Deutsch-
land brachten. D!e Frage, w!e s!ch P!casso heute genau m!t se!-
ner Kunst pol!t!sch pos!t!on!eren würde, muss o$en ble!ben. 
Aber v!elle!cht lohnt es s!ch !m Jahr 2026, vor se!nem Gemälde, 
das !n der P!nakothek der Moderne !m Kub!smus-Saal neben der 

„Frau m!t Mandol!ne“ von Georges Braque hängt, auch über sol-
che Aspekte des Werkes zu med!t!eren.   

Neue Pinakothek
Barer Straße 29, 80799 München
www.pinakothek-der-moderne.de

vergle!cht P!cassos „St!erkopf “, se!n Kunstobjekt aus Fahrrad-
s!tz und -lenker, das 1942 als T!telb!ld der Rés!stance-Publ!ka-
t!on „La Ma!n à Plume“ d!ente, m!t dem wohl berühmtesten Re-
volut!onsgemälde der Kunstgesch!chte, Eugène Delacro!x’ „D!e 
Fre!he!t #ührt das Volk“ (1830). 

Be!m Herbstsalon von 1944 w!rd, w!e schon 1912, klar, dass 
Werke, um m!t pol!t!scher Bedeutung aufgeladen zu werden, ke!-
nen entsprechenden Inhalt haben müssen. Außer dem „St!er-
kopf “ s!nd St!llleben zu sehen; d!e e!nz!gen B!lder, d!e man halb-
wegs d!rekt m!t dem Le!d unter der deutschen Besatzung !n 
Verb!ndung br!ngen könnte, s!nd P!cassos deform!erte Frauen-
porträts w!e „Tête de femme à deux pro(les“ (1939). D!ese hat er 
allerd!ngs vorher gemalt. 

Doch es geht n!cht so sehr um d!e Mot!ve an s!ch, relevant 
als Botschaft !st der Kub!smus als St!l. Passend dazu publ!z!ert 
Jean E$el am 3. Februar 1945 e!ne Kar!katur !n der e!n&ussre!-
chen Wochenze!tung „Les Lettres frança!ses“. S!e ze!gt Charles 
de Gaulle, Chef der prov!sor!schen Reg!erung, und René Cap!-
tant, se!nen Erz!ehungsm!n!ster. Der General !st kub!st!sch m!t 
zwe! Pro(len gegeben, er s!tzt regelrecht !n e!nem SS*Helm und 
hat zugle!ch e!nen russ!schen Bären am Hals. Auf dem Kopf trägt 

er neben zwe! Sch!rmmützen e!ne phryg!sche Mütze, Symbol der 
Revolut!on. Auf dem B!ld verkörpert de Gaulle d!e w!dersprüch-
l!che S!tuat!on, !n der s!ch Frankre!ch be(ndet: E!nerse!ts klebt 
d!e Schmach der Kollaborat!on noch an der Nat!on; andererse!ts 
g!lt Frankre!ch als S!egermacht. Angestrengt sucht man nach e!-
ner nat!onalen Ident!tät. Passend dazu sagt der General zu se!-
nem Erz!ehungsm!n!ster: „W!ssen S!e, me!n l!eber Cap!tant, 
se!tdem !ch m!ch um alles gle!chze!t!g kümmern muss, verstehe 
!ch auch Ihren P!casso besser.“

Dam!t n!cht genug, sogar E!ngang !n d!e französ!sche Spra-
che (ndet der Maler: „C’est du P!casso“ bedeutet so v!el w!e „das 
!st verw!rrend, veruns!chernd, merkwürd!g“, und „fasz!n!erend“. 
D!eses Image des Künstlers w!rd w!ederum zum Te!l se!nes Wer-
kes. Das g!lt auch #ür se!n wohl bre!tenw!rksamstes: d!e „Fr!e-
denstaube“. S!e w!rd be!m „Internat!onalen Kongress der Fr!e-
densakt!v!sten“ vom 20. b!s 25. Apr!l 1949 !n Par!s zum Plakat 
und Logo der Fr!edensbewegung. D!e Med!enresonanz der 
Taube !st schon deshalb so groß, we!l der von Kommun!sten or-
gan!s!erte Kongress pol!t!sch umstr!tten !st: Steht er #ür e!ne 
echte paz!(st!sche In!t!at!ve !n Ze!ten des Kalten Kr!eges – oder 
soll d!e Weltö$entl!chke!t von Stal!ns Staatsterror!smus und 
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Das Städel Museum 
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gelangte es !n den Bes!tz der Fürsten zu 
Solms-Braunfels. Im frühen 20. Jahrhun-
dert wurde das Retabel zerlegt, worau+!n 
d!e abgetrennten Flügel und d!e Madonna 
schl!eßl!ch !n den Kunsthandel wanderten.

D!e Flügelb!lder be(nden s!ch se!ther 
!n der Sammlung des Städel Museums, wo 
s!e se!t 2012 m!t dem Schre!nkasten als 
Dauerle!hgabe des Schlossmuseums 
Braunfels w!edervere!nt s!nd. D!e Schre!n-
madonna wurde von der Münchner Kunst-
händlerdynast!e Böhler erworben, d!e s!e 
nun ans Städel Museum verkauft hat.  

Der nun durch d!e von der Kulturst!f-
tung der Länder, der Ernst von S!emens 
Kunstst!ftung und dem Städelschen Muse-
ums-Vere!n unterstützte Erwerbung der 
thronenden Madonna vervollständ!gte 

„Altenberger Altar“ !st e!nes der w!cht!gs-
ten und frühesten Be!sp!ele #ür d!e um 
1300 e!nsetzende Entw!cklung des Altar-
retabels !m deutschsprach!gen Raum. Das 
Retabel war zu d!eser Ze!t e!n vollkommen 
neues, das Aussehen der K!rchen !m late!-
n!schen Europa aber fortan prägendes, 
zentrales Ausstattungsstück auf den Altä-
ren. Im ersten Jahrtausend chr!stl!cher 
Kultbauten hatte der Zelebrant zum!ndest 
an den fre!stehenden Hochaltären d!e 
Messe versus populum, d. h. der Geme!nde 
zugewandt und dam!t h!nter dem Altar-
t!sch stehend, gefe!ert. B!ldwerke wurden 
daher auf d!e Altart!sche nur zu besonde-
ren Anlässen und #ür kurze Ze!t aufgestellt. 
Das sollte s!ch zu Beg!nn des 14. Jahrhun-
derts grundsätzl!ch ändern.

In der frühen Phase d!eser Entw!ck-
lung gab es noch ke!ne allgeme!n ver-
b!ndl!chen Regeln #ür d!e Gestaltung d!e-
ser neuen B!ldaufgabe. Es wurden noch 
untersch!edl!che Mögl!chke!ten erprobt. 
Be!m „Altenberger Altar“ !st d!es zum e!-
nen an der Integrat!on des Rel!qu!enschat-
zes des Klosters !n den Schre!nkasten zu 
Se!ten der zentralen Madonnen(gur zu 
erkennen. Zum anderen we!st das Reta-
bel bere!ts e!ne doppelte Wandelbarke!t 
auf, w!e s!e erst !m 15. Jahrhundert m!t 
zwe! Flügelpaaren zur Norm großer Al-
tarretabel wurde. D!e zwe!fache Wandel-
barke!t w!rd durch !n s!ch faltbare Flügel 
erre!cht. An gewöhnl!chen Sonntagen 

waren nur d!e be!den unm!ttelbar neben 
der Madonnen(gur l!egenden Rel!qu!en-
gefache s!chtbar; alle!n an den höchsten 
Fe!ertagen wurde der vollständ!ge Rel!-
qu!enschatz !m Schre!n dem Bl!ck der 
Gläub!gen enthüllt. Der „Altenberger Al-
tar“ steht dam!t am Anfang e!ner Ent-
w!cklung, !n deren Verlauf alle!n !m 
deutschsprach!gen Raum b!s zur Refor-
mat!on Tausende und Abertausende von 
vergle!chbaren Geme!nschaftsarbe!ten 
von Malern, B!ldhauern und Schre!nern 
entstehen sollten. S!e bee!n&ussten da-
m!t d!e Entw!cklung von Malere! und 
B!ldhauerkunst !n ganz entsche!dender 
We!se: Altaraufsätze wurden #ür Jahrhun-
derte zur Le!twährung der Kunstproduk-
t!on !m late!n!schen Europa. 

Durch d!e enge Verb!ndung des Al-
tenberger Klosters m!t der Landgrafenfa-
m!l!e von Hessen-Thür!ngen und durch 
den Bes!tz der Armrel!qu!e der He!l!gen 
El!sabeth (heute !n Schloss Sayn, Bendorf-
Sayn), d!e !n !hrem kostbaren „sprechen-
den Rel!qu!ar“ !n Gestalt e!nes Armes !m 
Schre!nkasten an Sonn- und Fe!ertagen 
ausgesetzt wurde, verband s!ch auch m!t 
dem Retabel d!e Aura der He!l!gen. D!es 
#ührte dazu, dass nach der Säkular!sat!on 
und Au&ösung des Klosters der gesamte 
damals noch erhaltene l!turg!sche und pa-
ral!turg!sche Ausstattungszusammen-
hang zwar zerstreut wurde, se!ne Her-
kunft und Zugehör!gke!t zu Altenberg und 
se!nem Hochaltarretabel aber bekannt 
bl!eb und we!ter überl!efert wurde.   

2016 konnte das Städel Museum !n 
der Sonderausstellung „Schaufenster des 
H!mmels. Der Altenberger Altar und 
se!ne B!ldausstattung“ e!nes der frühes-
ten Be!sp!ele d!eser Altarentw!cklung !m 
deutschsprach!gen Raum vorübergehend 
w!eder !n se!nem ursprüngl!chen Zusam-
menhang präsent!eren. Neben dem Reta-
bel selbst wurden dabe! auch erhaltene 
Bestandte!le se!ner ze!tgenöss!schen 
Ausstattung geze!gt, darunter dre! um 
1330 entstandene Altardecken (heute !n 
E!senach, New York und St. Petersburg), 
d!e m!t !hrem (gürl!chen B!ldprogramm 
dasjen!ge des doppelt wandelbaren Altar-
retabels ergänzen.

Doch das „Altenberger Altarretabel“ ent-
g!ng dem Geschmackswandel der Jahr-
hunderte n!cht. Zu Anfang des 17. Jahr-
hunderts wurde es „modern!s!ert“, !ndem 
d!e geschlossenen Flügel m!t – heute w!e-
der entfernten, aber !m Schlossmuseum 
Braunfels erhalten gebl!ebenen – Le!n-
wandb!ldern m!t Pass!onsszenen über-
klebt wurden und d!e Se!tenwände und 
d!e Rückwand des Schre!nkastens m!t e!-
ner Grau !n Grau gehaltenen ornamenta-
len Malere! überdeckt wurden. Im Zu-
sammenhang m!t der Ausstellung 

„Schaufenster des H!mmels“ wurde zu-
dem entdeckt, dass auch d!e Rückse!te 
und d!e Se!tenwände des Schre!ns ur-
sprüngl!ch bemalt waren. D!e Malere!en 
ze!gten He!l!ge, deren Rel!qu!en !m 
Schre!n au,ewahrt wurden, und verl!e-
hen !hnen so konkrete Gestalt. Auch d!es 
!st e!n bedeutendes Alle!nstellungsmerk-
mal des „Altenberger Altars“: F!gürl!che 
Rückse!tenbemalungen waren be! Altar-
retabeln b!sher erst aus dem 15. Jahrhun-
dert bekannt. Se!nerze!t konnte e!n Te!l 
der übermalten Or!g!nalfassung m!th!lfe 
e!ner Röntgen&uoreszenz-Untersuchung 
dokument!ert werden. D!e Ergebn!sse 
waren Anlass #ür d!e 2015 !m Städel Mu-
seum veranstaltete !nternat!onale Tagung 

„Aus der Nähe betrachtet. B!lder am 
Hochaltar und !hre Funkt!onen !m M!ttel-
alter“. D!e zugehör!ge Publ!kat!on !st !m 
Deutschen Kunstverlag ersch!enen.  

D!e Erwerbung der zentralen Schre!n-
madonna !st nun Anstoß #ür e!n !nterd!s-
z!pl!näres Forschungsprojekt zum „Alten-
berger Altarretabel“. Im M!ttelpunkt 
stehen dabe! sowohl b!slang unbeantwor-
tete ältere Fragen als auch zahlre!che 
neue Fragestellungen, d!e s!ch erst durch 
d!e nun dauerhaft vollzogene W!ederver-
e!n!gung aller Retabelte!le !m Städel Mu-
seum ergeben und erstmals umfassend 
untersuchen lassen.   

Städel Museum
Schaumainkai 63, 60596 Frankfurt am Main
www.staedelmuseum.de

M!t der „Altenberger Madonna“, e!ner 
der m!t !hrer Or!g!nalfassung besterhal-
tenen Madonnen#!guren der Kölner 
Kunst des frühen 14. Jahrhunderts, !st 
dem Städel Museum zum Jahresbeg!nn 
2026 e!ner der w!cht!gsten Skulpturenan-
käufe !n se!ner über 200-jähr!gen Ge-
sch!chte gelungen. 

D!e Altenberger Muttergottes gehört 
zu e!ner Gruppe Thronender Madonnen-
(guren, d!e !n Köln !m zwe!ten V!ertel des 
14. Jahrhunderts !n großer Zahl produz!ert 
wurden. S!e zählt zu den ältesten Be!sp!e-
len d!eser Art. Ihr Typus, der !n nur wen!g 

var!!erten Ausprägungen französ!sche 
Vorb!lder aufgre!ft, war n!cht nur se!ner-
ze!t überreg!onal erfolgre!ch, sondern 
prägt b!s heute unsere Vorstellung von der 
Kölner B!ldhauerkunst entsche!dend.

Im Schre!nkasten des Hochaltarreta-
bels nahm d!e Altenberger Madonnen-
skulptur ab etwa 1330 als Patron!n von 
K!rche und Kloster d!e zentrale N!sche 
des bedeutendsten paral!turg!schen Aus-
stattungsstücks des Prämonstratenser-
!nnenklosters Altenberg an der Lahn 
(etwa 10 km westl!ch von Wetzlar gele-
gen) e!n. Damals war s!e be! der fe!ertäg-

l!chen Ö$nung des Altars umgeben von 
prachtvollen, opt!sch m!t !hr konkurr!e-
renden Rel!qu!enge#äßen. Der durch d!e 
Farbfassung der Madonnenskulptur er-
z!elte Charakter e!nes te!lgefassten und 
m!t Edelste!nen geschmückten (gürl!-
chen Goldrel!qu!ars war h!erbe! gew!ss 
von Nutzen.

Technolog!sche Ind!z!en legen aller-
d!ngs nahe, dass d!e F!gur ursprüngl!ch 
gar n!cht #ür den Altaraufsatz gedacht 
war. So wurde der Thron zu be!den Se!ten 
gekürzt und d!e oberste Kreuzblume der 
Thronrückwand entfernt, dam!t s!e !n 
Zwe!tverwendung !n d!e M!tteln!sche des 
Altarschre!ns e!ngestellt werden konnte. 
Für e!ne ursprüngl!ch beabs!cht!gte fre!e, 
allans!cht!ge Aufstellung spr!cht auch d!e 
Bemalung der Thronrückwand, d!e e!ne 
geschl!ffene Porphyrplatte s!mul!ert. 
Mehrere formale, !konogra(sche und 
mot!v!sche Bezüge zu den Gemälden auf 
den Flügel!nnense!ten machen !ndes 
deutl!ch, dass d!e Madonna von Anfang 
an Te!l der Retabelplanungen war. D!es 
w!rd besonders an der Darstellung der 
Kön!gsanbetung augen#äll!g: Das von 
den He!l!gen Dre! Kön!gen verehrte Ge-
genüber ersche!nt n!cht !nnerhalb des 
Gemäldes, sondern !n der dre!d!mens!o-
nalen Skulpturengruppe !m Zentrum des 
Altarschre!ns.

Se!t 1330 schmückte das Retabel den 
Hochaltar des Altenberger Klosters, das 
#ür d!e hessen-thür!ng!sche Landgrafenfa-
m!l!e und den südhess!schen Hochadel 
von besonderer Bedeutung war. In der 
zwe!ten Hälfte des 13. Jahrhunderts hatte 
dort Gertrud, d!e jüngste Tochter der He!-
l!gen El!sabeth von Thür!ngen, dem Kon-
vent über v!ele Jahre als Mag!stra vorge-
standen. Im 15. Jahrhundert musste das 
Retabel e!nem neuen Hochaltar we!chen 
und fand auf der Nonnenempore der K!r-
che Platz. Im Zuge der Säkular!sat!on des 
Klosters unter napoleon!scher Herrschaft 

Der Altenberger Altar mit der 
Thronenden Muttergottes, ca. 1330, 
Madonna: 132 × 60 × 33 cm, Reta-
bel: 153,7 × 243,8 × 6,3 cm; Städel 
Museum, Frankfurt am Main

Entdecken Sie die Altenberger 
Madonna aus nächster Nähe im 
Video zur Präsentation der  
Erwerbung im Städel Museum.

Erwerbung ⁄ Hessen
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E!ne e!gene Museums-KI – genau w!e der 
Bordcomputer des Raumsch!$s „Enter-
pr!se“ aus Star Trek –, das wäre es doch, 
dachte s!ch Jens Kraus, Le!ter des Fränk!-
sche Schwe!z-Museum, e!nes Tages auf 
se!ner morgendl!chen Fahrt zur Arbe!t. 
„Ich b!n e!n K!nd der 1970er-Jahre und 
s!tze se!t 1985 an PCs – dementsprechend 
b!n !ch neuen techn!schen Entw!cklun-
gen gegenüber recht aufgeschlossen“,  
erzählt der Museumsle!ter. Ke!ne zwe! 
Jahre s!nd se!t der Idee vergangen: „W!r 
wollen m!th!lfe von KI das Besuchs-
erlebn!s !m Fränk!sche Schwe!z-Museum 
!nd!v!dual!s!eren“, sagt Kraus. Besucher-
!nnen und Besucher des fränk!schen Re-
g!onalmuseums !n Tüchersfeld Potten-
ste!n können künft!g d!rekt m!t !hrem 
Smartphone Fragen zu Ausstellungs-
objekten an d!e KI stellen und d!e Inhalte 
entsprechend !hren Interessen vert!efen. 
„Und das mehrsprach!g und m!t unter-
sch!edl!cher Informat!onst!efe.“ So lässt 
s!ch der KI*Chat an d!e e!genen Bedürf-
n!sse anpassen: von e!ner k!ndgerechten 
Erklärung b!s h!n zu aus#ührl!chen Infor-
mat!onen #ür besonders Interess!erte. 
Nach über e!nem Jahr Entw!cklung be-
(ndet s!ch d!e vom bayer!schen F!nanz- 
und He!matm!n!ster!um ge#örderte Mu-

seums-KI nun !n der Testphase und soll, 
wenn alles nach Plan verläuft, noch d!e-
sen Herbst !n Betr!eb genommen werden.

Da ChatGPT und Co. !nnerhalb kür-
zester Ze!t E!nzug !n v!ele Lebensbere!che 
gehalten haben, !st es n!cht verwunder-
l!ch, dass auch Museen d!ese neue Tech-
nolog!e #ür s!ch entdecken. KI erö$net al-
lerd!ngs n!cht nur neue Mögl!chke!ten !n 
der musealen Verm!ttlung, sondern stellt 
d!e Inst!tut!onen auch vor essenz!elle Fra-
gen. Denn Museen werden als unvore!n-
genommene Orte wahrgenommen, deren 
W!ssen fakten- und forschungsbas!ert !st. 
So gen!eßen s!e laut e!ner Stud!e des In-
st!tuts #ür Museumsforschung aus dem 
Jahr 2024 e!n überdurchschn!ttl!ch hohes 
Vertrauen !n der Bevölkerung – noch vor 
W!ssenschaft und Med!en. 

Im Gegensatz dazu wecken genera-
t!ve KIs, d!e völl!g neue, e!gene Inhalte er-
zeugen können, alle!n aufgrund !hrer 
Struktur und Funkt!onswe!se erhebl!che 
Zwe!fel an !hrer Zuverläss!gke!t. We!l das 
Tra!n!ng der Modelle m!t g!gant!schen 
Datenmengen extrem ressourcen!nten-
s!v !st, konzentr!ert s!ch deren Entw!ck-
lung !n den Händen e!n!ger wen!ger  
Techunternehmen m!t der notwend!gen 
Rechenle!stung und (nanz!ellen M!tteln. 
W!e d!ese allerd!ngs !hre KI tra!n!eren, !st 
#ür Außenstehende n!cht nachvollz!ehbar. 
Gle!chze!t!g besteht d!e Gefahr, dass w!rt-
schaftl!che oder pol!t!sche Interessen d!e 
erzeugten Inhalte bee!n&ussen. H!nzu 
kommt e!n we!teres grundlegendes Pro-

Künstliche Intelligenz und Museum: 
  Sinnvolle Koope ration oder gefährliche Allianz?

von Marc Widmer

Museum 5.0
blem: Generat!ve KIs ne!gen zum soge-
nannten Halluz!n!eren, s!e erzeugen plau-
s!bel w!rkende, aber völl!g falsche bzw. 
fre! erfundene Informat!onen. D!e Ursa-
che l!egt dar!n, dass d!e Modelle led!gl!ch 
d!e stat!st!sch wahrsche!nl!chste Antwort 
„vorhersagen“ (s!ehe Infokasten). Som!t 
kl!ngt e!ne KI zwar me!st äußerst überzeu-
gend, kann aber !nhaltl!ch kompletten Un-
s!nn von s!ch geben. D!es w!rft w!ederum 
d!e Frage auf, w!e Museen d!e Nutzung 
von KI m!t dem Anspruch vere!nbaren 
können, verlässl!che und faktenbas!erte 
Informat!onen zu verm!tteln? 

Das Fränk!sche Schwe!z-Museum 
möchte daher s!cherstellen, dass !hre KI 
den Gästen auch w!rkl!ch d!e Wahrhe!t 
erzählt. Zu d!esem Zweck hat s!ch das 
Museum !n Pottenste!n zunächst e!nen 
e!genen Server besorgt – e!nen HPE Pro-
L!ant DL385, e!nes der le!stungsstärksten 
Modelle auf dem Markt. Som!t läuft d!e 
KI, bas!erend auf der Technolog!e der 
französ!schen F!rma M!stral, lokal und 
vollständ!g unter e!gener Kontrolle. Noch 
w!cht!ger !st jedoch d!e Datenbas!s, m!t 
der d!e KI arbe!tet: S!nd d!e Tra!n!ngs-
daten bere!ts unvollständ!g, w!dersprüch-
l!ch oder mehrdeut!g, erhöht das auch d!e 
Wahrsche!nl!chke!t fehlerhafter Ergeb-
n!sse – ganz nach dem Pr!nz!p „Müll re!n, 
Müll raus“, w!e es Museumsle!ter Jens 
Kraus ausdrückt. Deshalb übernahm d!e 
M!tarbe!ter!n Jana H!ckmann den Au,au 
e!ner fund!erten W!ssensdatenbank. S!e 
recherch!ert zu den jewe!l!gen Objekten 

Eine tätowierte Rebellin im Bauernkrieg:  
Der Weg zur KI-generierten Darstellung von 
Magdalena Scherer erwies sich für das 
Landesmuseum Württemberg als anspruchs-
voller als erwartet – Einblicke in den Prozess 
gibt der verö$entlichte Prompt

Operative Projekte ⁄ Kulturelle Vermittlung 
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!n B!bl!otheken, d!g!tal!s!ert relevante L!-
teratur und #ührt d!e Informat!onen an-
schl!eßend !n Textdate!en zusammen. 
Dabe! werden d!e spez!(schen Objekt-
texte von allgeme!nen H!ntergrund!nfor-
mat!onen getrennt, dam!t mehrere Ob-
jekte auf d!e gle!chen we!ter#ührenden 
Informat!onen verwe!sen können. D!ese 
lassen s!ch später dann be! Bedarf e!nfach 
aktual!s!eren oder ergänzen.

In d!esem Schr!tt w!rd auch festge-
legt, welche Begr!$e n!cht übersetzt oder 
genauer erläutert werden müssen, um 
M!ssverständn!sse zu verme!den. E!n 
Be!sp!el h!er#ür !st e!ne Kr!egspostkarte 
!m Museum, d!e e!n ge&utetes Graben-
system aus dem Ersten Weltkr!eg !n Flan-
dern ze!gt. Auf der Rückse!te hat e!n Sol-
dat handschr!ftl!ch „Donaustellung“ 
vermerkt. „Was von deutschsprach!gen 
Lesern vermutl!ch als Donau-Stellung er-
kannt w!rd, übersetzt d!e KI #ür engl!sch-
sprach!ge Besucher aber kurzerhand m!t 
‚Exh!b!t!on about R!ver Don‘, e!ne Aus-
stellung über den Fluss Don“, erklärt 
Kraus. Im nächsten Schr!tt struktur!ert 
und grupp!ert e!ne „Zw!schen-KI“ d!e 
versch!edenen Textstellen und entfernt 
Dopplungen. D!e Ergebn!sse werden an-
schl!eßend sorg#ält!g von den M!tarbe!-
tenden geprüft: „E!n sehr ze!taufwend!-
ger, aber sehr w!cht!ger Schr!tt #ür das 
Projekt“, betont er. D!e Informat!onen 
kommen !n den W!ssensspe!cher der Mu-
seums-KI. Aus d!eser Datenbank gene-

r!ert s!e schl!eßl!ch passende Antworten 
auf d!e Fragen der Besucher!nnen und 
Besucher. Das hat den Vorte!l, dass d!e KI 
ausschl!eßl!ch auf verlässl!che und ge-
prüfte Quellen zurückgre!ft. Gle!chze!t!g 
w!rd s!e jedoch n!cht auf alle Fragen e!ne 
Antwort geben können – aber wen!gstens 
so ehrl!ch se!n, d!es zuzugeben.

Ortswechsel: Magda !st wütend. S!e 
lebt !n e!ner unglückl!chen Ehe, d!e Arbe!t 
!m Badehaus !st hart, und d!e hohen Ab-
gaben an d!e Obr!gke!t machen das Leben 
zusätzl!ch schwer. Als aufständ!sche Bau-
ern !hre He!matstadt Stuttgart belagern, 
zögert s!e deshalb n!cht lange und schl!eßt 
s!ch !hnen an. Dass d!e heute etwa 528-jäh-
r!ge Magda(lena) Scherer !m Rahmen der 
Großen Landesausstellung „500 Jahre 
Bauernkr!eg“ des Landesmuseums Würt-
temberg (2024/25) von !hren Erlebn!ssen 
!m Bauernkr!eg ber!chten konnte, war 
ebenfalls e!ner KI zu verdanken. D!e 
Grund!dee bestand laut den be!den Ku-
rator!nnen Ingr!d-S!bylle Ho$mann und 
V!v!en Sch!efer dar!n, den h!stor!schen 
Exponaten der Ausstellung „UFFRUR! 
Utop!e und W!derstand !m Bauernkr!eg 

Fränkische Schweiz-Museum
Am Museum 5, 91278 Pottenstein
www.fsmt.de

Landesmuseum Württemberg
Altes Schloss, Schillerplatz 6, 70173 Stuttgart
www.landesmuseum-stuttgart.de

Was ist eine „künstliche Intelligenz“? 
Im Grunde handelt es sich dabei um 
jegliche Computersysteme, die Aufgaben 
lösen können, für die normalerweise 
menschliches Denken erforderlich wäre. 
Während frühe KIs – etwa Schachcom-
puter aus den Siebzigerjahren – noch 
auf festen Regeln basierten, arbeiten 
neuere KI-Modelle mit Statistiken, 
Wahrscheinlichkeiten und großen 
Datenmengen. Grundlage dafür ist das 
sogenannte maschinelle Lernen, bei dem 
Regeln nicht mehr vollständig vom 
Menschen vorgegeben werden; stattdes-
sen lernt das System selbstständig, 
Muster in Daten zu erkennen und daraus 
Entscheidungen abzuleiten. Ein klassi-
sches Beispiel dafür ist der Spamfilter 
im E-Mail-Postfach, der typische 
Merkmale von Spam-Nachrichten erkennt 
und E-Mails entsprechend sortiert. Doch 
sind diese „klassischen“ KI-Systeme auf 
bestimmte Anwendungsfälle beschränkt 
– anders als ChatGPT und Co. Das 
Geheimnis hinter diesen generativen KIs 
heißt „Deep Learning“. Das heißt, dass 
sogenannte neuronale Netzwerke (Sys-
teme aus vielen miteinander verbunde-
nen Recheneinheiten) die Informationen 
über mehrere Ebenen hinweg verarbei-
ten. Dadurch sind diese KIs nicht nur in 
der Lage, Muster in großen Datenmengen 
zu erkennen, sondern auch neue Inhalte 
zu erzeugen. Die Art der Daten ist 
dabei irrelevant. Ob Text, Bild, Ton 
oder Video – letztendlich wird alles in 
numerische Vektoren in einem mehr-
dimensionalen Raum umgewandelt. Und 
spätestens hier entziehen sich die 
Abläufe auch weitgehend der mensch-
lichen Kontrolle. Denn wie genau diese 
„künstliche Neuronen“ Daten verarbei-
ten, Wahrscheinlichkeiten berechnen 
und schließlich Entscheidungen tre#en, 
ist aufgrund der Komplexität kaum 
nachvollziehbar.

m!t KI n!cht unbed!ngt e!ne Arbe!tser-
le!chterung se!n muss. Zwar bot d!e KI 
den großen Vorte!l, dass s!e schnell e!ne 
V!elzahl untersch!edl!cher und te!ls über-
raschender Vorschläge #ür d!e Gestaltung 
der F!guren gener!erte, sodass „dann 
doch noch der e!ne oder andere Aspekt 
dazukam, auf den w!r selbst wahrsche!n-
l!ch so n!cht gekommen wären“. Auch d!e 
eher moderne Ästhet!k – te!lwe!se sogar 
m!t Sc!ence-F!ct!on-Elementen, w!e be! 
der Rüstung des R!tters Götz von Berl!-
ch!ngen – passte gut zum Konzept, da d!e 
F!guren trotz realer h!stor!scher Vorb!lder 
bewusst als „Kunst(guren“ erkennbar 
ble!ben sollten. E!n!ges an Kopfzerbre-
chen bere!tete jedoch d!e Tatsache, dass 
d!e B!ldgeneratoren häu#!g heut!ge 
Schönhe!ts!deale und stereotype Darstel-
lungen reproduz!erten. Um d!es zu ver-
me!den, mussten d!e Anwe!sungen auf-
wend!g angepasst und v!ele Ergebn!sse 
händ!sch nachbearbe!tet werden. So be-
r!chtet V!v!en Sch!efer, dass #ür d!e Dar-
stellung von Magda !m sogenannten 
Prompt, den Anwe!sungen an d!e KI, For-
mul!erungen w!e „fat and ugly 30-year-
old woman“ verwendet werden mussten, 
„dam!t s!e n!cht super schlank und ex-
trem sexual!s!ert dargestellt w!rd“. E!ne 
große Herausforderung war, dass s!ch d!e 
Avatare be! jeder neuen Gener!erung ver-
änderten. „W!r hatten endl!ch d!e ge-
wünschte Vers!on des Götz von Berl!ch!n-
gen gestaltet, dachten, das !st genau der 

Donau-Stellung oder Don-Ausstellung? Bei 
der Übersetzung der Postkarte aus dem 
Ersten Weltkrieg hatte die KI im Fränkische 
Schweiz-Museum ihre Mühe

Künftig können die Besucher und Besucher-
innen des Fränkische Schweiz-Museums mit 
den Ausstellungsstücken in Dialog treten – 
mithilfe einer KI

Typ, den w!r wollen. Und be!m nächsten 
Mal sah er aber schon w!eder ganz anders 
aus. D!e F!guren zu (x!eren war wesent-
l!ch schw!er!ger, als w!r dachten“, so d!e 
be!den Kurator!nnen. 

Der E!nsatz von KI und d!e dam!t ver-
bundenen Hürden wurden am Ende selbst 
Te!l der Ausstellung: E!ne Med!enstat!on 
erklärte den Entstehungsprozess der Ava-
tare, zusätzl!ch wurden d!e verwendeten 
Prompts o$engelegt und d!e F!guren be-
wusst verfremdet, um !hre Konstru!erthe!t 
zu verdeutl!chen. Im Nachgang des Aus-
stellungsbesuchs hatten d!e Besucher!n-
nen und Besucher d!e Mögl!chke!t, !hre 
E!ndrücke und Me!nungen festzuhalten. 
Dabe! ze!gte s!ch, dass !nsbesondere d!e 
KI*F!guren be! v!elen e!nen ble!benden 
E!ndruck h!nterlassen hatten: „Be! den 
Gründen #ür d!e Zufr!edenhe!t wurden 
sehr oft d!e KI*F!guren genannt. Gle!ch-
ze!t!g aber auch be! den Gründen #ür d!e 
Unzufr!edenhe!t.“ Doch !nsgesamt über-
wogen d!e pos!t!ven Rückmeldungen.

Faz!t: Es g!bt v!ele Bere!che !m Mu-
seum, !n denen KI s!nnvoll e!ngesetzt wer-
den kann, etwa be! der Katalog!s!erung 
von Sammlungen, der Verarbe!tung gro-
ßer Datenmengen oder der Opt!m!erung 
von Verwaltungsprozessen. In der Ver-
m!ttlung kann KI helfen, Barr!eren abzu-
bauen und neue Zugänge zu scha$en. 
Doch w!e d!e oben genannten Be!sp!ele 
ze!gen, erle!chtert s!e d!e kurator!sche Ar-
be!t n!cht zwangsläu(g. Gerade d!e Ent-
w!cklung verlässl!cher Anwendungen !st 
oft m!t e!nem erhebl!chen Arbe!tsaufwand 
verbunden – !nsbesondere, wenn Museen 
!hren Anspruch als vertrauenswürd!ge In-
format!onsquelle bewahren wollen.   
Marc Widmer ist Historiker und Volontär 
der Kulturstiftung der Länder.

1524/25“, d!e 2025 !m oberschwäb!schen 
Kloster Schussenr!ed geze!gt wurde, 
„e!ne zusätzl!che emot!onale, persönl!che 
Erzählebene zu verle!hen. W!r haben 
dann acht Protagon!st!nnen und Protago-
n!sten ausgewählt, d!e versch!edene ge-
sellschaftl!che Gruppen abdecken soll-
ten – also untersch!edl!che Akteur!nnen 
und Akteure des Kon&!kts, n!cht nur d!e 
Aufständ!schen, sondern natürl!ch auch 
d!e Herrschenden.“ D!es war jedoch ke!-
neswegs e!nfach, erzählt Ingr!d-S!bylle 
Ho$mann, da „über den Bauernkr!eg fast 
ausschl!eßl!ch Quellen der Herrschenden 
bekannt s!nd“. Be! anderen !st d!e Über-
l!eferungslage deutl!ch dünner – so auch 
!m Fall der aufständ!schen Magdalena 
Scherer, von der nur e!ne e!nz!ge Quelle 
ex!st!ert. Entsprechend mussten b!ogra-
(sche Leerstellen und Charakterzüge an-
hand h!stor!scher Plaus!b!l!tät sow!e ver-
gle!chbarer Lebensreal!täten konstru!ert 
werden. Be! der V!sual!s!erung der h!stor!-
schen Personen dachten d!e Kurator!nnen 
ursprüngl!ch an Mar!onetten oder Schau-
sp!eler. Der Vorschlag der Ausstellungs-
gestalter, v!rtuelle Avatare #ür d!e Aus-
stellung w!e auch e!ne B!ldergesch!chte 
aus der S!cht Magdas #ür das begle!tende 
Soc!al-Med!a-Projekt #LAUTse!t1525 auf 
Instagram m!th!lfe von KI*B!ldgenerato-
ren zu erstellen, überzeugte das Kurato-
renteam schl!eßl!ch.

D!e be!den Kurator!nnen lernten je-
doch recht schnell, dass das Kurat!eren 

Mehr über die Anwendung von KI im 
Museum und wie sie Kultur zugänglicher 
machen kann, erfahren Sie im Themen-
schwerpunkt „Zwischen Bytes und 
Begegnung“ auf MAKURA.

Operative Projekte ⁄ Kulturelle Vermittlung 
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Meisels Menagerie

Hugo Meisels Porzellangroß-
plastik „Skunk“ konnte für das 
Thüringer Landesmuseum 
 Heidecksburg erworben werden
von Christoph Schmälzle

Pa!tne! de! KSL:  
E!nst von Siemens  

Kunststiftung
Hugo Meisel, Skunk, 
1921, 80 cm; Thürin-
ger Landesmuseum 
Heidecksburg, 
Rudolstadt

Hans Poelzig, Skizze 
für Entwürfe für 
Wandkonsolen der 
Aeltesten Volkstedter 
Porzellanfabrik AG, 
um 1920, 28,5 × 22,5 
cm; Kunsthalle 
Mannheim

Aufmerksam und abwehrbere!t steht der Skunk auf dem ste!len 
Sockel, der ebenso fels!g w!e ornamental w!rkt. M!t ge&etschten 
Zähnen schaut er nach h!nten, den gebauschten Schwanz war-
nend erhoben. Der After m!t den Drüsen, denen das St!nkt!er 
se!nen Namen verdankt, !st plakat!v expon!ert. Der Skunk 
sche!nt jeden Moment bere!t, se!n übelr!echendes Wehrsekret 
!n R!chtung e!nes uns!chtbaren Gegners zu verspr!tzen. Dabe! 
l!egen d!e Bewegung der F!gur und erst recht !hr Geruch alle!n 
!n der Vorstellungskraft des Betrachters.

D!e tre$ende Charakter!s!erung des #ür Europäer exot!schen 
T!eres und d!e angenehm moderne Formensprache s!nd beacht-
l!ch. W!rkl!ch sensat!onell aber w!rd d!e F!gur durch !hr Format: 
S!e !st 80 cm hoch und w!egt mehr als 17 kg. Es !st d!ese (Über-)
Größe, d!e wesentl!ch zur W!rkung der Plast!k be!trägt und d!e 
!hre Herstellung zugle!ch zum techn!schen Bravourstück macht. 
In der d!rekten körperl!chen Begegnung entw!ckelt der Skunk 
e!ne enorme Präsenz, d!e be! e!ner kle!neren, deutl!ch unterle-
bensgroßen Ausformung so n!cht gegeben wäre.

Dank der großzüg!gen Unterstützung durch d!e Ernst von S!e-
mens Kunstst!ftung konnte das Thür!nger Landesmuseum He!-
decksburg !n Rudolstadt, das bere!ts über bedeutende Bestände 
zur Porzellangroßplast!k der Moderne ver#ügt, d!esen „sehr be-
sonderen Ankauf “, so der Generalsekretär der Kunstst!ftung Mar-
t!n Hoernes, real!s!eren. D!e He!decksburg !st um e!ne Attrakt!on 
re!cher – und gew!nnt m!t dem Skunk e!nen Botschafter #ür das 
verme!ntl!ch spröde Thema der (gürl!chen Porzellanplast!k.

W!e d!e Me!ßner Großporzellane des 18. Jahrhunderts ent-
stand auch der Volkstedter Skunk n!cht ohne spez!(schen Kon-
text, sondern war Te!l der Ausstattung des Porzellan-Pala!s !n 
Le!pz!g, das 1921 zur Frühjahrsmesse erö$nete. B!s 1933 d!ente es 
als Branchenmessehaus #ür d!e F!rmen des Arnhold-Konzerns, 
darunter C. M. Hutschenreuther, d!e Aelteste Volkstedter Porzel-
lanfabr!k, d!e Schwarzburger Werkstätten #ür Porzellankunst und 
d!e Max Roesler Fe!nste!ngutfabr!k !n Rodach.

Bere!ts 1920 hatte d!e Bank #ür keram!sche Industr!e, e!ne 
Abte!lung der jüd!schen Pr!vatbank Gebrüder Arnhold, das Kö-
n!gl!che Pala!s !n der Le!pz!ger R!tterstraße 26 angem!etet. M!t 
dem repräsentat!ven Innenausbau des Messehauses wurde der 
Berl!ner Arch!tekt Hans Poelz!g beauftragt. Zusammen m!t se!-
ner späteren Frau Marlene Moeschke entwarf er Wandkonsolen 
und Beleuchtungskörper !n phantast!schen Formen und von ge-
walt!gen Ausmaßen. Vor allem d!e „baumkuchenart!gen Porzel-
lankandelaber“ von b!s zu 2,5 m Höhe ersch!enen „w!e !n höchs-

ter Bewegung erstarrte Lavamasse, lodernde Flamme, schaum!ge 
Welle zugle!ch“.

D!e e!gentl!che Attrakt!on aber waren d!e Großt!ere, d!e von 
der Fachwelt sofort als e!ne se!t der Ze!t Augusts des Starken 
n!cht mehr dagewesene Le!stung anerkannt wurden: Innerhalb 
wen!ger Monate schufen d!e B!ldhauer Hugo Me!sel (1887–1966) 
und Arthur Storch (1870–1947) 16 T!erplast!ken #ür das Porzel-
lan-Pala!s, von denen jewe!ls nur zehn b!s zwölf Exemplare aus-
geformt wurden, sow!e e!nen von e!nem H!rsch bekrönten Brun-
nen. Storch hatte s!ch nach Erfolgen !n München und Hamburg 
1917 !n Volkstedt n!edergelassen. Me!sel stud!erte nochmals, 
nachdem er !m Ersten Weltkr!eg se!nen rechten Arm verloren 
hatte – und zwar an der Kunstgewerbeschule München, bevor er 
1920 !n se!ne Thür!nger He!mat zurückkehrte.

D!e Bandbre!te der Plast!ken re!cht von eher natural!st!sch 
aufgefassten T!eren w!e dem Skunk oder dem s!ch plusternden 
Hahn b!s h!n zu as!at!sch !nsp!r!erten Fabelwesen, d!e als Paare 
d!e Türen &ank!erten – so w!e d!e be!den Drachen „Gute Ze!ten“ 
und „Schlechte Ze!ten“ den E!ngang zum ersten Stock des Mes-
sehauses. Ihre W!rkung entfalten s!e gle!chermaßen !n der ex-
press!v-bunten Sta'erung nach Entwürfen von Johann Drobek 
w!e !n der undekor!erten Form, d!e besonders d!e zw!schen Ba-
rock und Art déco chang!erende Ornament!k betont.

Partner der KSL ⁄ Ernst von Siemens Kunststiftung
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Ernst von Siemens  
Kunststiftung

Erwerbungen, Ausstellungen, Restaur!e-
rungen und Bestandskataloge #ördert d!e 
EvSK. Be! Aukt!onen oder Verhandlun-

gen s!nd es d!e kurzfr!st!ge Reakt!onsze!t 
des fachkund!gen St!ftungsrates und d!e 
Mögl!chke!t von z!nslosen Vor(nanz!e-

rungen, d!e prom!nente Ankäufe ermög-
l!chen: zuletzt etwa be! der wunderbaren 
Altenberger Madonna #ür das Frankfur-

ter Städel Museum oder be! Franz 
Franckens Allegor!e des Kr!eges #ür d!e 

Dresdner Gemäldegaler!e.

Interview im Podcast
„Was macht die Ernst von Siemens 

Kunststiftung?“ Hören Sie  
das Interview mit dem General-

sekretär Dr. Martin Hoernes:
www.youtube.com/ 

watch?v=fBtuHoZyfro

Ausstellungsraum der 
Aeltesten Volkstedter 
Porzellanfabrik AG 
mit Figuren der 
Schwarzburger 
Werkstätten, 1921

Hugo Meisel, 
Schlechte Zeiten 
(Untergang), 1921,  
96 cm; Thüringer 
Landesmuseum 
Heidecksburg, 
Rudolstadt

Hugo Meisel,  
Wächterlöwen, 1924, 
68 cm; Thüringer 
Landesmuseum 
Heidecksburg, 
Rudolstadt

Der Bezug zur Porzellanmenager!e !m Japan!schen Pala!s !n 
Dresden !st mehr als nahel!egend: In den frühen 1730er-Jahren 
erarbe!teten d!e Me!ßner Modelleure Johann Gottl!eb K!rchner 
und Johann Joach!m Kaendler #ür den Kur#ürsten zahlre!che le-
bensgroß-real!st!sche T!erplast!ken als keram!schen Zoo – e!ne 
e!nsame Me!sterle!stung der Porzellankunst, an deren Erneue-
rung s!ch se!t Storch und Me!sel n!emand mehr gewagt hat. Es 
!st ke!n Zufall, dass s!ch !n der Sammlung Arnhold se!t 1935 e!ne 
fast 84 cm hohe „Großtrappe“ von K!rchner befand. W!e v!ele 
andere der !ns New Yorker Ex!l geretteten Me!ßner Porzellane 
der Fam!l!e gelangte s!e als Schenkung des noch !n Dresden ge-
borenen Bank!ers Henry H. Arnhold !n d!e Fr!ck Collect!on.

Der Paragone m!t der absolut!st!schen Prachtentfaltung legt 
!n der jungen We!marer Republ!k e!ne pol!t!sche Deutung nahe, 
d!e aus heut!ger S!cht v!elle!cht !rr!t!ert. So nennt Bankd!rektor 
Dr. He!nr!ch Arnhold das Porzellan-Pala!s !n se!ner Erö$nungs-
rede e!nen Bauste!n „be!m W!ederau,au unseres Vaterlandes“ 
und betont d!e Not der Export!ndustr!e: „Künstler!sche Kultur 
und Qual!tätsarbe!t s!nd d!e be!den Faktoren, d!e, nachdem w!r 
durch den Kr!eg unsere alten Auslandsverb!ndungen zum großen 
Te!le verloren haben, uns neue Absatzgeb!ete scha$en können 
und scha$en müssen […].“ E!ne e!nschläg!ge Ze!tschr!ft erklärt 
Me!sels Großplast!ken zum S!nnb!ld persönl!cher und nat!onaler 
Res!l!enz: „[…] kr!egsbeschäd!gt w!e d!eser Künstler m!t e!nem 
Arme höchste Kunst zu entfalten we!ß, so schuf das kr!egsbeschä-
d!gte Deutschland […] d!e Frühjahrsmesse 1921 als e!nen Aus-
druck se!ner unerschöp&!chen Kraft.“

D!e exemplar!sche Geltung der Volkstedter Großporzellane we!t 
über das Porzellan-Pala!s h!naus war von Anfang an unstr!tt!g: 
S!e wurden bere!ts 1921 !n der Mannhe!mer Kunsthalle und 1922 
erneut auf der „Deutschen Gewerbeschau“ !n München ausge-
stellt. Während d!e Konsolen und Beleuchtungskörper nach der 
endgült!gen Schl!eßung des Messehauses – aufgrund drama-
t!sch veränderter Ze!tumstände – verramscht wurden, gelangten 
Ausformungen der T!erplast!ken früh !n Museumssammlungen. 
Neben der He!decksburg be(nden s!ch bedeutende Bestände 
etwa !m Grass!-Museum !n Le!pz!g, !m Museum #ür Angewandte 
Kunst !n Gera, !m Hetjens-Museum !n Düsseldorf sow!e !m 
St. Annen-Museum !n Lübeck. D!e Mannhe!mer Kunsthalle or-
derte 1921 zwar e!ne Auswahl an T!erplast!ken, nahm aber nur 
Poelz!gs Entwurfsze!chnungen !n d!e Sammlung auf.

D!e versch!edenen Le!stungsschauen des deutschen Kunst-
gewerbes !n den 1920er- und 1930er-Jahren machen deutl!ch, m!t 
welchem Erfolg d!e etabl!erten Porzellanfabr!ken !n Thür!ngen 
und Oberfranken m!t !hren Kunstabte!lungen !n d!e Domäne der 
vormals #ürstl!chen Manufakturen e!ndrangen und neue gestal-
ter!sche Impulse setzten – allen voran d!e Volkstedter Porzellan-
fabr!k und d!e Schwarzburger Werkstätten.

Nach e!ner langen künstler!schen Karr!ere w!rkte Hugo Me!-
sel am Ende se!nes Berufslebens von 1952 b!s 1958 als D!rektor 

der Staatl!chen Museen He!decksburg. In d!eser Ze!t erfuhr n!cht 
nur d!e Porzellansammlung besondere Aufmerksamke!t, son-
dern das Museum erh!elt wertvolle Schenkungen des D!rektors, 
darunter d!e e!nz!ge bekannte Ausformung der zwe! monumen-
talen Wächterlöwen aus dem Jahr 1924. M!t Me!sels Nachlass 
kam zudem e!ne große Zahl se!ner Entwürfe und Ze!chnungen 
!n den Bestand der He!decksburg.

2010 fe!erte d!e Verbundausstellung „Porzellanland Thür!n-
gen“ m!t e!nem von Me!sels Drachen auf dem Katalogumschlag 

„250 Jahre Porzellan aus Thür!ngen“ – und dam!t auch d!e Ael-
teste Volkstedter Porzellanfabr!k. Trotz des rasanten Struktur-
wandels der Branche w!rd !n der Reg!on um Rudolstadt we!ter-
h!n Porzellan produz!ert. Von den Großt!eren aus dem 
Porzellan-Pala!s !st !ndes nur e!n Te!l der hergestellten Exem-
plare heute noch nachwe!sbar.

D!e Erwerbung des Skunks verdankt s!ch kolleg!alen Netz-
werken: Das Rudolstädter Aukt!onshaus Wendl, bekannt durch 
Anke Wendl als Expert!n der Sendung „Kunst & Krempel“, ver-
z!chtete auf se!n Aufgeld und verm!ttelte das seltene T!er !n se!n 
angestammtes Hab!tat, wo es auf acht we!tere große T!erplast!-
ken und v!er Groß(guren von Me!sel tr!$t.   
Dr. Christoph Schmälzle ist Fachreferent für Kunstgeschichte am 
LVR-Landesmuseum Bonn.

Partner der KSL ⁄ Ernst von Siemens Kunststiftung
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An der Wand lehnen !n Luftpolsterfol!e verpackte B!lder. W!lde 
Schwünge, Informel. E!ne Plane verdeckt unwe!t e!n raumgro-
ßes Arch!tekturmodell. Ausstellungswechsel !m Erdgeschoss 
des Museums Pfalzgaler!e Ka!serslautern (mpk).

D!e von e!ner Galer!e betreute Verkaufsausstellung m!t 
Werken des Mannhe!mer Unternehmers, Sammlers, Mäzens 
und eben auch Künstlers Manfred Fuchs !st gerade zu Ende ge-
gangen. Demnächst ö$net d!e Schau der !r!schen Des!gner!n 
E!leen Gray (1878–1976), e!ner P!on!er!n der modernen Gestal-
tung – d!e m!t dem verstellbaren Chrom-Glas-Be!stellt!sch. 
Anna V!ebrock, d!e am me!sten ausgeze!chnete Bühnen- und 
Kostümb!ldner!n des deutschsprach!gen Theaterbetr!ebs, w!rd 
dazu #ür d!e Retrospekt!ve e!ne Raummontage von Grays spek-
takulär schöner R!v!era-V!lla E. 1027 !nszen!eren.

Der Umbau !st typ!sch #ür Ste$en Egle, den mpk-D!rektor, 
der se!t se!nem Amtsantr!tt vor v!er Jahren den Umbruch probt. 
Fr!schluft #ür den Neo-Rena!ssancebau, der hoch oben l!egt, 
dem Stad!on des 1. FC Ka!serslautern gegenüber. Fenster auf 
#ür versch!edene Welten. Vom malenden Mäzen, von dem s!ch 

Rund 500 nichtstaatliche  Museen 
werden vom Museumsverband 
Rheinland-Pfalz betreut und 
beraten, an dessen Spitze jetzt 
mpk-Direktor Ste"en Egle steht
von Markus Clauer

Orte von Relevanz

Pa!tne! de! KSL: Museums-
verband Rheinland-Pfalz

Anlässlich ihres 150-jäh-
rigen Jubiläums im Jahr 
2025 präsentierte die 
Pfalzgalerie in Kaisers-
lautern ihre Kunstsamm-
lung komplett neu

Ein Blick in die Sammlung 
des mpk, die nun thema-
tisch organisiert ist statt 
nach Kunstepochen

mpk-Direktor Ste#en Egle

das Museum e!n!ges erho$t, b!s zu Gray, d!e !m Ausstellungs-
t!tel als „Golden G!rl No. 3“ (rm!ert. D!e Schau !st Te!l e!ner 
Re!he, m!t der der Kunsth!stor!ker aus dem bayer!schen Iller-
t!ssen Künstler!nnen fe!ert. 

So war !m mpk b!s vor Kurzem d!e – von der Kulturst!ftung 
der Länder ge#örderte – Retrospekt!ve e!ner oft unterschätzten 
österre!ch!schen Impress!on!st!n zu sehen: T!na Blau (1845–
1916). E!ne Zusammenarbe!t m!t dem W!ener Belvedere. 

Im Spätherbst dann ze!gt d!e 72-jähr!ge Madele!ne D!etz 
großformat!ge Plast!ken und Installat!onen aus Erde, Stahl und 
L!cht. D!e B!ldhauer!n lebt !m p#älz!schen Landau. D!rektor 
Egle, e!n Akt!v!st der !hr Publ!kum „aufsuchenden Museums-
arbe!t“, der n!cht ohne Grund se!t Januar den Museumsver-
band Rhe!nland-Pfalz als Vorstandsvors!tzender le!tet, (ndet 
Anschlüsse überall.

D!e Pfalzgaler!e, d!e s!ch jetzt mpk nennt und zum Bez!rks-
verband Pfalz gehört, e!nem Zusammenschluss kre!sfre!er 
Städte und Landkre!se der Reg!on, wurde 1874 gegründet – aus 
bürgerl!chem Engagement. Angeschlossen war e!ne Baugewerk-
schule, das he!ßt, e!gentl!ch geht d!e Gesch!chte genau anders-
herum. Ke!n Wunder, dass dem Museum #ür d!e Kunsthandwer-
ker vorb!ldhafte trauernde Engel, Rena!ssance- Büsten, fe!nstes 
Frankenthaler Porzellan und prunkende Humpen gehören.

Dazu kam 1903 d!e Sammlung des Münchner Hofrats  
Joseph Benz!no: Werke von Anselm Feuerbach, Carl Sp!tzweg 
oder Johann W!lhelm Sch!rmer. Inzw!schen hat das Museum 
rund 900 Arbe!ten !m Bestand: Fotogra(e, Malere!, Skulp-
turen, Installat!onen. Neben der angewandten Kunst: Slevogt 
(s!ehe Se!te 32), D!x und Beckmann b!s h!n zur M!n!mal!st!n 
Carmen Herrera (1915–2022).

Egles Vorgänger!n Br!tta Buhlmann hat d!e kuban!sche 
Hard-Edge-Maler!n m!t der Ausstellung !m mpk #ür Europa 
entdeckt. Ste$en Egles Coup b!sher !st – neben der v!rulenten 
Verortung des Museums !n der Stadtgesellschaft – d!e Ausstel-
lung m!t den farbmag!schen Werken von Rudolf Levy (1875–
1944). E!n Künstler m!t dramat!scher B!ogra(e.

Levy wurde !n Florenz von der Gestapo verhaftet, per Last-
wagen und Zug deport!ert und noch am Tag se!ner Ankunft, am 
6. Februar 1944, !n Auschw!tz ermordet. D!e erfolgre!chste 
Schau !n der Gesch!chte des Museums entstand !n Kooperat!on 
m!t den weltberühmten Florent!ner U'z!en. Jetzt hängt Levys 
sorgenzerfurchtes „Selbstb!ldn!s IV“ (1943), auf dem der 
Künstler !m braunroten Sakko vor moos!gem H!ntergrund den 
Betrachter durchdr!ngend anschaut, !n der Neupräsentat!on 
der Sammlung zum 150. Geburtstag des Museums – alle!n an 
e!ner Wand.

Zu der aurat!schen Installat!on s!nd Edmund de Waals 
(*1964, „Der Hase m!t den Bernste!naugen“) Keram!ken ar-
rang!ert. D!e Schau, d!e unter anderem d!e Gesch!chte des 
Hauses anhand des Bestands erzählt, !st parad!gmat!sch #ür 
Ste$en Egle, den Kunstverm!ttler aus Le!denschaft, der !n 
Fre!burg, Glasgow, Basel und He!delberg stud!ert hat und nach 

Partner der KSL ⁄ Museumsverband Rheinland-Pfalz
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Stat!onen !n Par!s und New Haven (USA) an der Stuttgarter 
Staatsgaler!e #ür den Trans!t von Kunst!nhalten !ns Publ!kum 
verantwortl!ch war. 

Egle sagt, !hm gehe es be! se!nen Ausstellungen n!cht um 
das Abarbe!ten e!ner „Ich-L!ste“ se!ner Vorl!eben. Stattdessen 
w!ll er mögl!chst v!ele Menschen erre!chen. „W!e Museen an-
genommen werden, als e!ne Art gesellschaftl!cher Resonanz-
raum, !st #ür m!ch entsche!dend“, sagt er. Alles !st l!cht und bunt 
!n se!ner Ka!serslauterner Jub!läumsschau, d!e Wände salsarot, 
apfelgrün, preuß!sch- und kornblau. Der große Kuppelsaal, der 
spektakulärste Raum, !st t!efschwarz gestr!chen. Auf e!nem R!e-
senb!ldsch!rm an e!ner Wand wabert Hurr!kan Irma !n Super-
ze!tlupe und schwarz-we!ß durch Flor!da – seltsam poet!sch und 
furchte!n&ößend ästhet!sch. Der Künstler Jul!us von B!smarck 
(*1983) hat das Rohmater!al des V!deos am 30. August 2017 unter 
Höchstgefahr aufgenommen. S!nn#äll!g, w!e D!rektor Egle als 
Kurator d!e Sammlung unter ergebn!so$enen Übert!teln w!e 
„Was !st Kunst?“ verw!rbelt.

Arbe!ten des Bauhaus-Lehrers Josef Albers s!nd also unh!e-
rarch!sch m!t e!nem Sp!elbrett aus dem Jahr 1557 komb!n!ert. 
E!ne typ!sche, von Luc!o Fontana aufgeschl!tzte Le!nwand hängt 
unwe!t des sch!e,e!n!gen T!schs von T!mm Ulr!chs, den Kants 
Klass!ker „Kr!t!k der re!nen Vernunft“ stützt. Oder e!ne „W!nter-
landschaft be! Neukastel“ des P#älzers Max Slevogt steht gle!ch-
berecht!gt neben e!ner konzept!onell verp!xelten „Landschaft 
!m Wandel“ m!t dem T!tel „Net-Scape 6“ der Pfalzpre!sträger!n 
des Jahres 2018, He!ke Negenborn.

Museumsmann Egle hat s!ch !m Vorfeld von e!nem Bürger-
be!rat über das Rezept!onsemp(nden der Besuchenden beraten 
lassen – ohne Berührungsängste. Jetzt lässt s!ch Selbstw!rksam-
ke!t !n !mmers!ven Installat!onen erfahren. Sogar d!e e!serne 
Regel des „Hände weg“ hat der forsche Neuerer Egle suspen-
d!ert – und wer w!ll kann, behandschuht etwa über Henr! Lau-
rens’ Bronze „La Grande Nu!t“ („D!e große Nacht“, 1950) stre!-
chen. Oder !m „Ausze!t“-Raum !m Kuppelsaal unter den 
blüten we!ßen und -art!gen Pap!ersta$elungen der Ma!nzer 
Künstler!n Angela Glajcar ch!llen.

Egle spr!cht !n dem Zusammenhang von e!nem Be!trag zur 
„Heal!ng Culture !m Museum“, d!e „Kunst!nst!tut!on als Sanato-
r!um der S!nne“, me!nt er, „warum auch n!cht?“. M!t entspre-
chend vernetztem Personal kann er s!ch auch vorstellen, Sprech-
stunden abzuhalten. An anderer Stelle hat der Kunsth!stor!ker 
d!e Idee e!ngebracht, dass Ausstellungshäuser !n harten W!ntern 
als „Wärmestuben“ fung!eren könnten.

D!e Inst!tut!on Museum, sagt er, se! !hm genauso w!cht!g 
w!e d!e Kunst. Woher kommt s!e? Wo wollen w!r h!n? „W!r kön-
nen“, lautet e!ner se!ner Grundsätze, „der Raum se!n, der e!nen 
Anlass dazu b!etet, tatsächl!ch s!ch selbst zu re&ekt!eren.“ Oder 
er sagt: „Als Museen s!nd w!r demokrat!sche, neutrale Orte, !n 
denen w!rkl!che Aushandlung statt(ndet, Gesellschaftspro-
zesse s!chtbar und untersch!edl!che Commun!t!es zusammen-
ge#ührt werden.“ Egle !st, wenn es um se!ne Berufung geht, von 

Der Museumsverband 
Rheinland-Pfalz 
Der Museumsverband Rhe!nland-Pfalz m!t S!tz !n Ludw!gs-
hafen !st d!e landeswe!te Anlaufstelle #ür d!e rund 500 n!cht-
staatl!chen Museen, In!t!at!ven und Träger. Er b!etet Muse-
umsberatung b!s h!n zu !nd!v!dueller Beratung vor Ort an, 
veranstaltet Fortb!ldungen und Workshops. Schwerpunkt !st 
d!e Profess!onal!s!erung kle!nerer Museen. Zukunftsthemen 
w!e d!e D!g!tal!s!erung stehen dabe! !m Fokus. Inst!tut!onell 
ge#ördert w!rd der Museumsverband vom Land Rhe!nland-
Pfalz, dessen Kulturm!n!ster!um er berät. 

Museumsverband Rheinland-Pfalz e. V.
Von-Weber-Straße 54, 67061 Ludwigshafen
Telefon: 0621-529 25 23
www.museumsverband-rlp.de

Ferd!nand Scheuer das Leben. Der Sto$rest wurde nach Ab-
schluss des Erstchecks !m Rahmen e!ner jüd!schen Zeremon!e 
be!gesetzt.

Auch Egle selbst labor!ert !n se!nem Haus an dem Thema. 
Unbed!ngt soll d!e mpk-Proven!enzforscher!n entfr!stet werden. 
Fast nahel!egend, dass !n se!ner 150-Jahr-Jub!läumsausstellung 
e!ne Schau !n der Schau zum NS-verfolgungsbed!ngt entzoge-
nen Kulturgut zu sehen !st. Dar!n geht es auch um e!nen Kustos, 
der Naz! war, unter den Naz!s Karr!ere als Generaltreuhänder 
machte und an Kunstraubzügen !n Lothr!ngen bete!l!gt war. 
Nach dem Kr!eg kehrte er an das Museum zurück, als se! n!chts 
geschehen. Dazu !st auch Max Slevogts „Selbstb!ldn!s m!t 
Schle!fe“ (1907) aus dem E!gentum des !m Nat!onalsoz!al!smus 
verfolgten marx!st!schen Schr!ftstellers Eduard Fuchs ausge-
stellt. W!e Egle sagt, se! der Bez!rksverband Pfalz als se!n D!enst-
herr gerade dabe!, m!t den Erben über e!nen kulanten Rückkauf 
des Gemäldes zu sprechen. Ihm !st der Fall sehr w!cht!g. „Mu-
seen“, beharrt er, „s!nd Orte von Relevanz.“   
Markus Clauer ist Kulturreporter der Tageszeitung Die Rheinpfalz.

e!n!ger Eloquenz. W!e gut #ür den !n Ludw!gshafen am Rhe!n 
ansäss!gen Museumsverband Rhe!nland-Pfalz, !n den der neue 
Vorstandsvors!tzende jetzt se!ne prakt!sch-ph!losoph!sche Ex-
pert!se e!nbr!ngt.

Der Museumsverband, e!ne Art Beratungs-, Fortb!ldungs- 
und Allze!th!lfeunternehmung, !st 1992 gegründet worden. Se!t 
2001 #ördert d!e Landesreg!erung den mult!funkt!onalen Über-
bau von rund 500 n!chtstaatl!chen Museen. Häuser w!e das 
P#älzer Mus!kantenland-Museum auf der Burg Thall!chtenberg, 
das d!e Gesch!chte der Wandermus!kanten erzählt: 2.500 b!s 
3.000 d!eser Sa!sonarbe!ter !n Sachen Mus!k zogen um 1900 
durchs Land. Oder das Museum #ür Ze!t !n Rockenhausen, das 
Wand- und Sand-, Präz!s!ons-, Garten- und Re!sesonnenuhren 
versammelt.

In Ma!nz gehört e!n Fastnachtsmuseum zur Kl!entel. In Co-
chem der Bundesbank-Bunker, e!n !nzw!schen denkmalgeschütz-
ter Atombunker, der getarnt unter Fam!l!enhäusern Gehe!mlager 
#ür 15 M!ll!arden D*Mark e!ner Notstandswährung war.

„So gut w!e jedes Thema lässt s!ch au,ere!ten“, sagt Egle. 
Zurze!t re!st er ausg!eb!g durchs Land, dessen kle!nstes Mu-
seum, d!e wArtehalle !n Welchenhausen !n der E!fel, aus e!nem 
umfunkt!on!erten Bushäuschen besteht. mpk-D!rektor Egle !st 
s!ch dabe! ohne Att!tüde der W!rksamke!t bewusst, d!e se!n Ver-
band entfaltet. So w!e be! der koord!n!erten Rettung von Kultur-
gütern samt !hrer Restaur!erung nach dem verheerenden Hoch-
wasser !m Ahrtal 2021. D!e Katastrophe, e!n Grund #ür den 
Verband, e!n landeswe!tes Kulturgüterkataster und d!e D!g!tal!-
s!erung voranzubr!ngen. 

Ste$en Egle !ndes tre!bt vor allem auch der Umgang m!t Ge-
sch!chte um. Das Thema Proven!enzforschung habe !hn sehr 
stark bewogen, s!ch be!m Verband zu engag!eren. Dessen zwe!-
jähr!ges P!lotprojekt !nklus!ve e!nes „Erstchecks NS*Raubgut“ 
jedenfalls fand er wegwe!send.

86 Prozent der 500 rhe!nland-p#älz!schen Museen s!nd, so 
stellte s!ch dabe! heraus, !n d!eser H!ns!cht unerforscht. Haupt-
grund: e!n Mangel an M!tteln und Personal. Das P!lotprojekt 
wurde vom rhe!nland-p#älz!schen Landeskulturm!n!ster!um 
und dem Magdeburger Deutschen Zentrum Kulturgutverluste 
unterstützt.

M!t dem Roentgen-Museum Neuw!ed, dem Stadtmuseum 
Bad Dürkhe!m, dem E!felmuseum Mayen und dem Erkenbert-
Museum !m p#älz!schen Frankenthal wurden m!ttelgroße  
Museen ausgewählt. M!t gre!,aren Ergebn!ssen. Etl!che Ex-
ponate stehen jetzt unter Verdacht. Z!nnobjekte !m Roentgen-
Museum, !n Frankenthal s!nd Wa$en, e!n „Daumenklav!er“ 
und Schmuck !m Kontext kolon!alen Unrechts prekär, d!e 2004 
aus Pr!vatbes!tz erworben wurden. In Bad Dürkhe!m w!rd e!n 
blutbe&eckter Sto$rest e!nes Kle!dungsstücks m!t dem jüd!-
schen Metzger Ferd!nand Scheuer !n Verb!ndung gebracht und 
g!lt als Zeugn!s der lokalen Verfolgungsgesch!chte. Der Fam!l!e 
Scheuer gelang d!e Flucht nach Luxemburg. Nachdem d!e 
Wehrmacht 1940 !n Luxemburg e!nmarsch!erte, nahm s!ch 

Das Pilotprojekt 
„Erstcheck NS-Raub-
gut“ erfasst zum 
ersten Mal NS-ver-
folgungsbedingt 
entzogenes Kulturgut 
in kleinen und 
mittelgroßen Museen 
des Landes, hier  
im Stadtmuseum Bad 
Dürkheim

Restaurierungsarbei-
ten im Temporären 
Museumsdepot 
Ahrweiler, das nach 
der Hochwasser-
katastrophe 2021 im 
Ahrtal errichtet 
wurde

Ob der 1940 vom 
Kreismuseum Neuwied 
erworbene Aufsatz-
schreibtisch aus dem 
Besitz des im KZ 
Sachsenhausen 
verstorbenen jü-
dischen Kunsthänd-
lers Heinrich Überall 
stammte, müssen  
nun weitere Nach-
forschungen klären

Partner der KSL ⁄ Museumsverband Rheinland-Pfalz
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Müll im Museum? Eine Dortmunder  
 Ausstellung macht das Thema Abfall sehenswert

von Johannes Fellmann 

Was w!rd aus Terabytes an korrump!erten 
Daten? Was machen w!r m!t den alles er-
st!ckenden Massen von temporären Da-
te!en? G!bt es ke!n Entr!nnen vor dem „AI 
Slop“, dem KI*Schrott !n Soc!al Med!a? 
W!e wäre es also, wenn w!r unseren d!g!-
talen Müll „re- oder upcyclen?“, fragte 
das Koprodukt!onslabor (KoLab) !m 
Dortmunder U, dem großen Kulturzen-
trum der Stadt. Kommt und entdeckt d!e 
Schönhe!t von d!g!talem Müll! D!ese Idee 
#ür d!verse Workshops, aus verme!ntl!-
chem Datenabfall künstler!sche Projekte 
zu machen, lockte v!ele Interess!erte an: 
S!e wollten w!ssen, was es m!t „sampl!ng, 
found footage, c!rcu!t bend!ng und data-
mosh!ng“ auf s!ch hat. 

Erstmal schon überraschend, welche 
Angebote parallel zur Kunstausstellung 
be! den „KoLab Days 2026“ laufen. Als 
Sonderausstellung des Museums Ostwall 
läuft „Müll. E!ne Ausstellung über d!e glo-

balen Wege des Abfalls“ !m Dortmunder 
U, das !m s!ebenstöck!gen Gebäude der 
ehemal!gen Un!on-Brauere! nahe dem 
Hauptbahnhof anges!edelt !st. H!er, !m 
Verbund m!t d!versen Partnern, g!bt es 
neben dem klass!schen Ausstellungsbe-
such auch e!ne d!g!tale Exped!t!on zu den 
„Lost Places of the Internet“. Oder man 
schraubt analog-kreat!v m!t dem Künstler 
Akwas! Bed!ako Afrane aus Ghana e!gene 
Skulpturen aus Elektroschrott, d!e danach 
!n e!ner Ausstellung geze!gt werden; 
abends ste!gt dann e!ne „postd!g!tale Per-
formance“. „W!r haben das große Glück, 
dass w!r als Kooperat!onspartner e!n !n-
terd!sz!pl!näres Team aus D!g!tal-Künst-
ler:!nnen !m Haus haben, d!e s!ch m!t der 
Entw!cklung d!g!taler Narrat!ve und ak-
tuellen d!g!talen Technolog!en beschäft!-
gen. So gew!nnen w!r e!n jüngeres Publ!-
kum durch !nterakt!ve Angebote“, sagt 
Chr!st!na Dan!ck, Kurator!n des Museums 

Ostwall. „Im gesamten Haus versuchen 
w!r, über e!ne akt!ve, auch kreat!ve Bete!-
l!gung unser Programm zu gestalten.“ 

Das Museum Ostwall !m Dortmun-
der U, das zwe! Etagen des Zentrums be-
sp!elt, !st aber zuerst e!nmal e!ne städt!-
sche Kunstsammlung m!t e!nem großen 
Depot an Kunstwerken des 20. und 21. 
Jahrhunderts. „Express!on!smus und Flu-
xus s!nd d!e Schwerpunkte unserer 
Sammlung und d!e b!lden !mmer den 
Ausgangspunkt #ür unsere Ausstellun-
gen, s!e s!nd unser Le!tfaden. Fluxus 
steht dabe! auch #ür d!e Verb!ndung von 
Kunst und Leben. W!r suchen alltagsnahe 
Themen, d!e versch!edene Lebensreal!tä-
ten !n der Stadtgesellschaft von Dort-
mund berühren“, sagt Dan!ck. E!ne fest-
stehende Dauerausstellung g!bt es n!cht 
!m Museum: D!e Sammlung w!rd !n zwe!- 
b!s dre!jähr!gem Rhythmus statt nach 
kunsth!stor!schen Aspekten !n wechseln-

Wasteland 
des Westens
Die Berliner Künst-
lerin Ana Alenso 
thematisiert in ihrer 
Multimedia-Installa-
tion „Obsolete 
Swing“ (2026) den 
Goldabbau und 
dessen Folgen für 
Mensch und Umwelt

Ausstellung ⁄ Nordrhein-Westfalen
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den Themenausstellungen m!t „lebens-
nahen Fragestellungen“ präsent!ert. Zu-
sätzl!ch steht e!ne we!tere Etage #ür 
Sonderausstellungen zur Ver#ügung.

D!e Ausstellung über d!e globalen 
Wege des Abfalls n!mmt so e!ne #ür das 
Museum typ!sche themat!sche Perspek-
t!ve e!n, w!ll relevante Themen anspre-
chen, zum Handeln au$ordern. „Müll“ 
geht alle etwas an: Ca. 2,3 M!ll!arden Ton-
nen Müll erzeugen d!e Menschen heute 
jährl!ch, b!s zu 142 M!ll!onen Tonnen 
Müll schw!mmen !n den Meeren, er ver-
s!nkt zu großen Te!len oder w!rd ange-
schwemmt. D!e UN prognost!z!eren b!s 
zu 3,8 M!ll!arden Tonnen Müll, wenn ke!n 
Umlenken statt(ndet. 

Aber was hat der „Müll“ denn nun 
m!t Kunst zu tun? „Am Anfang steht s!-
cher e!ne w!cht!ge F!gur w!e Marcel Du-
champ m!t se!nem Readymade. Er stellt 
gefundene Objekte, man könnte über-
sp!tzt sagen ‚Müll‘, aus, präsent!ert d!ese 
außerhalb !hrer e!gentl!chen Nutzung. 
Das w!rd wegwe!send #ür Kunstströmun-
gen w!e den Nouveau Réal!sme“, erklärt 
Kurator M!chael Gr!$. Duchamps be-
rühmtes Ur!nal oder se!n erstes Ready-
made von 1913, das „Fahrrad-Rad“ lande-
ten damals sogar nach den Ausstellungen 
buchstäbl!ch auf dem Müll. 

Publ!kat!onen w!e „S!lent Spr!ng“ 
(1962) der B!olog!n Rachel Carson über 
d!e Bedrohung der Umwelt, der Ber!cht 
„D!e Grenzen des Wachstums“ (1972) der 
Denkfabr!k Club of Rome, d!e Gründung 
von Greenpeace sow!e der Grünen-Parte! 
!n Deutschland hätten auch !n der Kunst-
welt s!chtbare Spuren h!nterlassen, erläu-
tert Kurator Gr!$. Neue Kunstformen 
kommen auf. „D!e Akt!onskunst der spä-
ten 1960er-Jahre !st !n d!eser Fülle w!rk-
l!ch e!ne neue Kunstform. W!r porträt!e-
ren d!ese Entw!cklung !m Abschn!tt 
‚Akt!v!smus und Akt!onen‘“, sagt Gr!$. 
E!n Höhepunkt der Kompl!zenschaft von 
Kunst und Akt!v!smus !st s!cher N!colás 
García Ur!burus (1937–2016) Akt!on ge-
gen d!e !ndustr!elle Umweltverschmut-
zung „Basta de contam!nar“ (1999). Im 
V!deo s!eht man, w!e der Künstler das 
Wasser des Canal Grande !n Vened!g m!t 

e!ner Flüss!gke!t grün #ärbte, e!n Be!sp!el 
#ür d!e aufsehenerregenden Kunstakt!o-
nen der Umweltorgan!sat!on Greenpeace. 

In der e!genen Sammlung wurde das 
Kurator:!nnenteam Chr!st!na Dan!ck und 
M!chael Gr!$ schnell #ünd!g: zum Be!sp!el 
m!t S!ebdrucken der spektakulären Kunst-
akt!on „S!tuat!on Schackstraße“ (1969/70) 
des Künstlers HA Schult (*1939), der auf 
e!ne Münchner Straße tonnenwe!se Müll 
ausleeren l!eß. Pol!ze! und Passanten 
mussten s!ch damals buchstäbl!ch durch 
d!e Ab#älle kämpfen. D!e #ür !hre „Sauber-
ke!t“ bekannte Stadt ertrank !n Wohl-
standsmüll. Auch Klaus Staeck (*1938) 
gr!$ d!e Themat!k !n Plakaten w!e „M!t 
dem b!sschen Müll werden w!r schon fer-
t!g“ von 1985 auf. Im großen Modell „B!o-
k!net!sche Olymp!a-S!tuat!on“ von 1972 
hatte HA Schult ursprüngl!ch sogar leben-
d!ge M!kroorgan!smen verwendet, d!e das 
Kunstwerk quas! m!tformten. „Aber Ent-
warnung: H!er wachsen heute ke!ne Bak-
ter!en mehr, das haben w!r gecheckt“, 
scherzt Gr!$. 

Auch wurden d!e Kuratoren be! e!ner 
der wen!gen Künstler!nnen !n der Samm-
lung #ünd!g: Chr!s Re!necke (* 1936), d!e 
gerne m!t Verpackungsmater!al arbe!tet, 
w!e !n !hrer Arbe!t „Golden Del!c!ous“ 
m!t den Au-lebern der von der Industr!e 
herbe!gezüchteten, populär gemachten 
Apfelsorte. Immer w!eder, sagt Kurator!n 
Dan!ck bedauernd, merkt s!e be!m Aus-
wählen der Werke: „Unsere Sammlungen 
s!nd vor allem männl!ch, westeuropä!sch 
geprägt. D!e D!vers!(z!erung !st e!ne 
Mammutaufgabe, d!e über Jahrzehnte 
we!terge#ührt werden muss.“

N!cht zuletzt wegen des !mmers!ven 
Erlebn!sses präsent!ert d!e Ausstellung 
zentral d!e große begehbare Metallkon-
strukt!on des französ!schen Installat!ons-
künstlers Kader Att!a (*1970), „Los de 
Arr!ba y Los de Abajo“ von 2015, d!e auch 
von e!ner Empore betrachtet werden 
kann. E!ne Referenz an e!ne städt!sche S!-
tuat!on !n Hebron !m Westjordanland, wo 
s!ch d!e paläst!nens!schen Bewohner vor 
Müll versuchen zu schützen, der von !s-
rael!schen S!edlern herabgeworfen w!rd. 
„H!er (nden w!r ganz zentral das Verhält-

n!s oben/unten w!eder, welches uns !n 
v!elen Werken m!t Müll-Mot!ven w!eder 
begegnet“, sagt Kurator M!chael Gr!$. 
Unbed!ngt dabe! haben wollten d!e Kura-
toren d!e V!deo-Installat!on der Künstle-
r!n Anna Zett (*1983): „Utop!e Depon!e“ 
porträt!ert d!e Akt!v!täten e!ner DDR-
Umweltbewegung rund um d!e Depon!e 
„Fre!he!t III“ !n B!tterfeld-Wolfen, wo un-
ter anderem westdeutscher G!ftmüll ent-
sorgt wurde. D!e Künstler!n hat selbst den 
Au,au !hrer Arbe!t #ür d!e Dortmunder 
Ausstellung arrang!ert.

E!n großer Abschn!tt w!dmet s!ch 
den globalen Ausw!rkungen des Mülls 
und themat!s!ert u. a. kolon!ale Kont!nu!-
täten, d!e s!ch heute !n den Wegen und 
Verwertungen des Abfalls des sogenann-
ten Globalen Nordens w!dersp!egeln. In-
stallat!onen und V!deoarbe!ten themat!-
s!eren, dass etwa der Elektroschrott nach 
Afr!ka versch!$t w!rd, dort !n mühsamer 
Arbe!t auf dem !nformellen Recycl!ng-
markt we!terverwertet w!rd. Das s!chert 
zwar oftmals den Lebensunterhalt #ür d!e 
Menschen, !st gle!chze!t!g aber e!n de-
müt!gender Akt. „Afr!ka als e!n vom 
Westen gestaltetes Wasteland“, so kr!t!-
s!ert es der umfangre!che, lesenswerte 
Reader zur Ausstellung. Er beschre!bt, 
w!e d!e konsumgesteuerten Länder das 
Abfallproblem !n den sogenannten Glo-
balen Süden verlagern.

Neben aktuellen Werken be!sp!els-
we!se des Afrofutur!smus kommt e!ne 
we!tere Ebene !ns Sp!el. D!e Besucher 
begegnen „Cr!t!cal Fr!ends“ auf V!deo-
panels. In kurzen F!lmen erzählen s!e von 
!hrem Bl!ck auf das Müll-Thema. E!ne 
Strateg!e, den kurator!schen Bl!ck zu er-
we!tern und andere Perspekt!ven auf das 
Thema zu !ntegr!eren. Der Journal!st und 
Umweltakt!v!st Peter Emor!nken-Dona-
tus we!st be!sp!elswe!se darauf h!n, dass 
der Kampf der Menschen !n Afr!ka #ür 
!hre Umweltrechte untrennbar m!t dem 
ant!kolon!alen Kampf verbunden !st. Für 
!hn gehören Kl!makr!se und Kolon!al!s-
mus zusammen. 

Kann man „Müll“ e!gentl!ch über-
haupt de(n!eren?, fragt der H!stor!ker 
Roman Köster !n e!nem anderen F!lm. 

Die Videoarbeit 
„Brown Goods“ 
(2020) der in Ham-
burg lebenden 
Künstlerin Karimah 
Ashadu folgt dem 
Kreislauf gebrauch-
ter Elektrogeräte 
zwischen Europa 
und Afrika

HA Schult,  
Situation Schack-
straße, 1969/1970; 
Sammmlung 
Museum Ostwall im 
Dortmunder U
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Kurator M!chael Gr!$ wurde dadurch 
klar: „Im Grunde können w!r sagen: E!ne 
abschl!eßende De(n!t!on von Müll kann 
es n!cht geben. Gle!chze!t!g !st es trotz-
dem fruchtbar, d!e Frage nach e!ner De-
(n!t!on zu stellen. So ze!gt s!ch auch, w!e 
s!ch !m Umgang m!t Müll Machtverhält-
n!sse – auf lokalen und globalen Ebenen 
– w!dersp!egeln. D!ese V!elsch!cht!gke!t 
wollen w!r m!t den Kunstwerken s!cht-
bar machen.“

Zentrales Ausstellungsstück am 
Ende der Schau !st d!e monumentale 
M!xed-Med!a-Installat!on von Akwas! 
Bed!ako Afrane (*1990), e!ne Neupro-
dukt!on !m Auftrag des Museums Ost-
wall extra #ür d!e Ausstellung. Das Mu-
seum sammelte monatelang !m Auftrag 
des Künstlers Elektroschrott !n Dort-
mund e!n. M!t VR*Br!llen können Besu-
cher u. a. !n kle!nen m!t Kameras ausge-
rüsteten Zügen durch d!e dystop!schen 
Landschaften aus Rel!kten des d!g!talen 
Ze!talters re!sen. D!e sche!nbar nutzlo-
sen Plat!nen und anderen elektron!schen 
Baute!le ermögl!chen e!nen Bl!ck !n d!e 
Zukunft, wenn der Mensch dann nach 
der Vorstellung des Künstlers mögl!cher-
we!se d!rekt e!ngebettet !st !n d!e techno-
log!schen Neuschöpfungen. E!nen e!ge-
nen Bere!ch !n der Ausstellung hat das 
Kl!mabündn!s Dortmund, es kann se!ne 
In!t!at!ven präsent!eren und e!gene 
Workshops veranstalten. „Bete!l!gungs-
formate m!t der Stadtgesellschaft“ se!en 
be! Sonderausstellungen e!n Must-have, 
(ndet Chr!st!na Dan!ck. Samstags w!rd 
dann be!sp!elswe!se !m Museum das 
„Repa!r-Café“ veranstaltet. Geme!nsam 
werden defekte Elektrogeräte w!eder ans 
Laufen gebracht.

E!n großer Schwerpunkt l!egt trad!-
t!onell auf den Verm!ttlungsformaten. 
M!tten !n der Ausstellung g!bt es deswe-
gen große Flächen #ür K!ndergruppen. 
„Und w!r konnten den Illustrator Erhard 
D!etl gew!nnen, der #ür uns d!e ‚Olch!s‘, 
d!e bel!ebten K!nderbuch-Stars, als Mas-
kottchen be!steuerte“, freut s!ch Dan!ck. 
D!e Müll l!ebenden grünen Wesen br!n-
gen so den jungen Besucher!nnen und Be-
suchern d!e Kunstwerke sp!eler!sch näher.

Das Museum am Ostwall !st schon e!n!ge 
Jahre n!cht mehr !m ursprüngl!chen Haus 
„am Ostwall“ zu Hause, sondern !m Ver-
bund m!t anderen Playern aus Kultur und 
W!ssenschaft !m Dortmunder U unterge-
bracht. Das soll d!e Menschen d!rekt an-
sprechen und zusammenbr!ngen, man 
w!ll gesellschaftl!ch w!rksam se!n: Auf 
den we!tläu(gen Plätzen g!bt es !m Som-
mer mehrfach !n der Woche Konzerte von 
H!p-Hop b!s Jazz, DJ*Sets und Poetry-
Slams, kurat!ert von Akteuren aus der lo-
kalen Kulturszene. Der Hartware Med!en-
kunstvere!n ze!gt gerade e!ne Ausstellung 
über d!e „dr!tte !ndustr!elle Revolut!on“ 
!n der DDR, e!n we!tgehend unbekanntes 
Kap!tel ostdeutscher Industr!egesch!chte 
rund um das Komb!nat „Robotron“. E!nen 
Stock we!ter !m Dortmunder U fragt d!e 
Techn!sche Un!vers!tät Dortmund: „Was 
z!ehe !ch an? W!e sehe !ch dann aus? Und 
w!e w!rke !ch auf andere? Best!mmt Mode 
me!n Geschlecht? Wo kommt me!ne Hose 
e!gentl!ch her?“ M!t kulturanthropolog!-
schen Überlegungen !llustr!eren Stud!e-
rende, was Kle!dung über Ident!tät und 
D!vers!tät, Gender und ökolog!sche Ver-
antwortung aussagt.

E!n lebend!ger, zugewandter Ort: 
Tatsächl!ch hat das Museum am Ostwall 
dar!n selbst e!ne lange Trad!t!on vorzu-
we!sen. Denn d!e frühere D!rektor!n Leo-
n!e Reygers (1905–1985) machte be!m 
W!ederau,au nach dem Zwe!ten Welt-
kr!eg aus dem ursprüngl!chen eher kon-
servat!ven Museum #ür Kunst und Kultur-
gesch!chte e!ne o$ene und moderne 
Inst!tut!on. In den USA hatte !hr das 
Selbstverständn!s der Museen als B!l-
dungse!nr!chtung !mpon!ert. Und man 
wollte !n Dortmund e!nen Ort scha$en 
#ür d!e !m Nat!onalsoz!al!smus d!skred!-
t!erte Klass!sche Moderne. Prägend !n 
der Sammlungsstrateg!e des Museums 
Ostwall war dann d!e revolut!onäre 
Kunstbewegung Fluxus, d!e auch mal das 
Publ!kum m!te!nbezog. M!t Kollekt!onen 
von Pr!vatsammlern kam d!e Moderne 
der 1950er- und 1960er-Jahre nach Dort-
mund. Reygers r!chtete e!nen Lesesaal 
m!t aktuellen Ze!tschr!ften zu Des!gn und 
Kunst e!n, d!e Ausstellungsräume hatten 

e!ne wohnl!che Atmosphäre. Konzerte, 
Puppentheater und We!hnachtsmärkte 
lockten e!n bre!tes Publ!kum zum Haus. 
Und Reygers sammelte und ze!gte, höchst 
!nnovat!v, Kunst von Autod!dakten. Ab 
1961 gab es m!t der „K!ndermalstube“ 
das deutschlandwe!t erste Angebot #ür 
das junge Publ!kum. Auch heute geht das 
Museum !nnovat!ve Wege: Se!t e!n!gen 
Jahren begle!tet e!n Be!rat, besetzt m!t 
Menschen m!t ganz versch!edenen Back-
grounds, d!e Museumsarbe!t. S!e d!sku-
t!eren d!e Ausstellungsplanungen, haben 
aber auch schon m!t e!nem e!genen Bud-
get neue Ankäufe von Kunstwerken real!-
s!ert. „D!e M!tgl!eder br!ngen andere Ex-
pert!sen m!t. W!r geben e!n Stück we!t d!e 
Deutungshohe!t ab“, sagt Kurator!n Da-
n!ck. „Für d!e Zukunft wünsche !ch m!r, 
dass s!e auch be! übergre!fenden Prozes-
sen !m Haus m!treden können.“

Auch d!e „Müll“-Ausstellung könnte 
d!e Prozesse des Museumsteams nach-
halt!g ändern. Denn s!e w!rke w!e e!n 
Sens!b!l!s!erungskurs, ber!chtet Chr!st!na 
Dan!ck: „W!r wollen schon länger unse-
ren Fußabdruck verr!ngern, denn !n der 
Ausstellungsprodukt!on w!rd e!nfach un-
glaubl!ch v!el Müll produz!ert. Ob es 
Verpackungen #ür Kunsttransporte s!nd 
oder Gestaltungselemente, d!e dann 
h!nterher entsorgt werden. W!e nachhal-
t!g !st der Strom produz!ert, den w!r #ür 
d!e Kl!mat!s!erungen nutzen? Auf solche 
D!nge wollen w!r zukünft!g noch v!el 
mehr achten.“   
Johannes Fellmann ist Redakteur von 
 Arsprototo.

Müll. Eine Ausstellung über  
die  globalen Wege des Abfalls
Museum Ostwall (MO)  
 im Dortmunder U
Leonie-Reygers-Terrasse
44137 Dortmund 
bis 26.7.2026
www.dortmunder-u.de

Erfahren Sie mehr über die Ausstellung 
im Podcast „Ausstellungstipps der 
Kulturstiftung der Länder“. Den Podcast 
der Kulturstiftung der Länder können Sie 
auf allen einschlägigen Podcast-Platt-
formen und auf YouTube abonnieren. 

Krištof Kintera lässt 
in seiner Installation 
„Postnaturalia“ 
(2016!2017) einen 
wuchernden Tep-
pich aus Transisto-
ren, Dioden, Leiter-
platten, zerfallenen 
Motherboards, 
Steckern und 
Glühbirnen wachsen

Akwasi Bediako 
Afrane, TC 2000, 
2026
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Dem  
Himmlischen 

nah
Die Gemäldegalerie Alte Meister in Dresden feiert mit der 
ersten großen Correggio-Retrospektive außerhalb Italiens 

einen Künstler, dessen Malerei über Jahrhunderte zum Kern 
des kunsthistorischen Kanons zählte

von Andreas Plackinger

Künstlers, sondern ebenso davon, dass d!eser Ruhm um d!e 
M!tte des letzten Jahrhunderts verblasst war. Der nachdenkl!che 
Erzähler kann s!ch näml!ch n!cht mehr daran er!nnern, !n wel-
chem von Corregg!os Gemälden !hm e!ne besondere L!chts!tua-
t!on begegnet war. Es !st davon auszugehen, dass er d!e „He!l!ge 
Nacht“ !n Dresden !m S!nn hatte, d!e unter dem Be!namen „La 
Notte“ als das berühmteste Gemälde Europas !m 18. Jahrhundert 
galt. Bere!ts !m 17. Jahrhundert war d!e „Notte“ !n B!ldunterschr!f-
ten auf druckgra(schen Reprodukt!onen als „famos!ss!ma“ be-
ze!chnet worden. Der Ankauf d!eses Werkes durch den Kur#ürs-
ten von Sachsen !m Jahr 1746 trug maßgebl!ch zu Dresdens Ruf 
als deutscher Kunstkap!tale be!. Nach w!e vor bezaubert Correg-
g!os „Notte“ durch !hre e!nz!gart!ge L!chtst!mmung sow!e durch 
d!e Bandbre!te von m!m!schen und gest!schen Reakt!onen der 
B!ld(guren auf das „L!cht der Welt“, das leuchtende neugebo-
rene Jesusk!nd. Corregg!os Hell-Dunkel und se!ne Sch!lderung 
!ntens!ver Emot!onen gehen der Gestaltungstechn!k des Ch!a-
roscuro und dem starken A$ekt !n Werken des heute wesentl!ch 
berühmteren Caravagg!o um dre! Generat!onen voraus. 

Correggio, „Die 
Heilige Nacht  
(La Notte)“, um 
1528/1530, 258,5 × 
188 cm; Gemälde-
galerie Alte Meister, 
Staatliche Kunst-
sammlungen Dresden

„[…] e!ne solche Beleuchtung hatte !ch auf e!n!gen B!ldern gese-
hen, !nsbesondere auf e!nem Gemälde von Corregg!o […]“. 
D!ese Assoz!at!on der Haupt(gur von Ga!to Gasdanows „D!e 
Rückkehr des Buddha“ (1947) be! e!nem melanchol!schen Stre!f-
zug durch d!e Straßen von Par!s w!rft e!n Schlagl!cht auf d!e e!ns-
t!ge Berühmthe!t der Malere! von Anton!o Allegr!, genannt Cor-
regg!o (um 1489–1534): Für Gasdanow waren d!e Werke von 
Corregg!o noch Te!l des e!genen B!ldungshor!zonts. D!es ver-
band den russ!schen Ex!lschr!ftsteller m!t Laurence Sterne, der 
!n se!nem „Tr!stram Shandy“ (1759–1767) sogar d!e Wortneu-
schöpfung der „Corregg!os!ty“ prägte, m!t Johann Joach!m W!n-
ckelmann, Goethe, August W!lhelm Schlegel, N!kola! Karams!n, 
Madame de Staël, Balzac, Hans Chr!st!an Andersen, Henr!k Ib-
sen und Samuel Beckett. S!e alle komment!erten Gemälde des 
Künstlers. Stendhal h!elt Corregg!os Schöpfungen sogar #ür den 
G!pfelpunkt europä!scher Malere! schlechth!n, und Adam Oeh-
lenschläger machte den !tal!en!schen Me!ster !n „Corregg!o. E!n 
Trauersp!el“ (1816) zum Helden e!nes Dramas. Das Déjà-vu von 
Gasdanows Roman(gur zeugt jedoch n!cht nur vom Ruhm des 
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Ohne jede Übertre!bung kann d!e von der Kulturst!ftung der 
Länder ge#örderte Ausstellung „Corregg!o. Berührend mensch-
l!ch“ der Gemäldegaler!e Alte Me!ster !n Dresden (19.9.2026–
10.1.2027) beanspruchen, e!ne außerordentl!che Künstlerper-
sönl!chke!t !n den Bl!ck zu nehmen, d!e aktuell zwar dem 
bre!teren Publ!kum kaum mehr e!n Begr!$ !st, aber jahrhunder-
telang zu den zentralen F!guren des künstler!schen Kanons ge-
hörte. Aufgrund !hrer bre!ten W!rkungsgesch!chte s!nd d!e Ge-
mälde Corregg!os !n e!nem Atemzug m!t den Schöpfungen von 
Leonardo, Ra$ael, M!chelangelo und T!z!an zu nennen. Denn 
n!cht alle!n L!teraten, auch Maler m!t solch untersch!edl!chen 
Temperamenten w!e Parm!g!an!no, Ann!bale Carracc!, Maratt!, 
Rubens, Boucher oder Mengs setzten s!ch e!ngehend m!t se!nen 
Werken ause!nander. Dass Corregg!o !m Laufe des 20. Jahrhun-
derts aus dem Fokus der allgeme!nen Wahrnehmung ger!et, hat 
zwe!fellos mehrere Gründe: Der jung verstorbene Künstler war 
tatsächl!ch n!e !n den großen Kunstzentren und heut!gen tour!s-
t!schen Hotspots Rom, Florenz oder Vened!g tät!g, sondern !n 
Parma, Modena, Regg!o und se!nem #ür !hn namengebenden 
Geburtsort Corregg!o. Von se!nen Hauptwerken, den Kuppel-
fresken von San G!ovann! Evangel!sta und der Kathedrale von 
Parma, m!t denen er zum Vorläufer der !llus!on!st!schen baro-

cken Deckenmalere! wurde, lässt s!ch durch Fotogra(en nur e!n 
unvollständ!ger E!ndruck verm!tteln, was !hrem E!ngang !n e!n 
kollekt!ves musée imaginaire abträgl!ch war. Und schl!eßl!ch !st 
von der Person Corregg!o selbst nur wen!g bekannt. N!cht e!n-
mal e!n ze!tgenöss!sches Porträt !st von !hm überl!efert. Das er-
schwert es, se!n Werk über m!tre!ßende b!ogra(sche Erzählun-
gen zu verm!tteln, während se!ne B!lder zwar formal !nnovat!v 
s!nd, aber ke!ne dramat!schen Kon&!kte !n den M!ttelpunkt stel-
len. Größere Ausstellungen zu Corregg!o gab es b!slang nur !n 
Rom und Parma. Som!t !st d!e große Dresdner Corregg!o-Aus-
stellung außerhalb Ital!ens d!e weltwe!t erste Retrospekt!ve zum 
Gesamtwerk d!eses herausragenden Malers. 

Den Anlass #ür d!e Ausstellung b!etet der Abschluss der v!er-
jähr!gen Restaur!erung und maltechn!schen Untersuchung von 
Corregg!os um 1524 gescha$ener Dresdner „Madonna des he!l!gen 
Sebast!an“ (Se!te 93). Das spektakuläre Resultat d!eses langw!er!-
gen Projekts, das m!t H!lfe der Ernst von S!emens Kunstst!ftung 
und der Schoof ’schen St!ftung real!s!ert werden konnte, kann !n 
der Correg!o-Schau bewundert werden: Hatten zuvor b!s zu 15 
Sch!chten von nachgedunkelten F!rn!ssen und Übermalungen e!-
nen E!ndruck von Flachhe!t und farbl!cher Monoton!e erzeugt, so 
entfaltet Corregg!os Gemälde nun e!ne erstaunl!che T!efe und e!ne 

ungeahnte kolor!st!sche Br!llanz – man beachte !nsbesondere den 
N!mbus der Muttergottes. Das Werk vere!n!gt zahlre!che Charak-
ter!st!ka von Corregg!os Malere!: den Fokus auf d!e Begegnung der 
h!mml!schen m!t der !rd!schen Sphäre !n Verb!ndung m!t komplex-
eleganten Haltungsmot!ven, d!e s!ch aus momenthaften Bewe-
gungs!mpulsen zu ergeben sche!nen, sow!e e!ne stark kommun!ka-
t!ve D!mens!on. H!er lässt s!ch nachvollz!ehen, w!e sehr s!ch 
Corregg!o e!ner s!mplen E!nordnung !n kunsth!stor!sche Ord-
nungsraster entz!eht: Se!ne B!ldästhet!k !st zu unklass!sch-versp!elt, 
um s!e m!t dem Et!kett „Rena!ssance“ zu versehen, zu emot!onal, 
um s!e als „man!er!st!sch“ zu labeln, zu früh, um s!e als „barock“ zu 
beze!chnen, auch wenn Corregg!o #ür d!e auf Betrachtera$ekte ab-
z!elenden Künstler des 17. Jahrhunderts e!ne w!cht!ge Referenz-
größe war. D!e Sebast!ansmadonna, d!e Corregg!o #ür e!ne rel!g!öse 
La!enbruderschaft !n Modena schuf, !st e!ne fasz!n!erende Neu-
!nterpretat!on des Themas der Muttergottes als v!s!onärer Ersche!-
nung, das Ra$ael e!n Jahrzehnt zuvor m!t se!ner „S!xt!n!schen Ma-
donna“ (um 1512/13, Gemäldegaler!e Alte Me!ster) #ür d!e K!rche 
San S!sto !m nahegelegenen P!acenza mustergült!g formul!ert 
hatte. Doch n!cht alle!n wegen d!eses Bezugs zum berühmtesten 
Gemälde Dresdens b!etet s!ch d!e sächs!sche Hauptstadt als Ort #ür 
e!ne Corregg!o-Ausstellung an. Von den !nsgesamt nur etwa 60 er-
haltenen Gemälden Corregg!os, von denen s!ch #ünf !n Deutsch-
land be(nden, bes!tzt d!e Gemäldegaler!e Alte Me!ster v!er – und 
be! !hnen handelt es s!ch um d!e v!er größten bewegl!chen Werke, 
d!e der Künstler jemals gescha$en hat. In der Ausstellung, d!e !ns-
gesamt 130 E!nzelobjekte umfasst, werden e!n Dr!ttel von Correg-
g!os maler!schem Werk sow!e zahlre!che se!ner Ze!chnungen zu 
sehen se!n, &ank!ert von Werken se!ner Ze!tgenossen Mantegna 
und Parm!g!an!no und zahlre!cher Nachfolger. Mehr Corregg!o 
w!rd auf absehbare Ze!t n!cht mehr an e!nem Ort versammelt se!n.

Unter anderem erwartet d!e „Myst!sche Vermählung der 
he!l!gen Kathar!na“ das Publ!kum der Dresdener Corregg!o- 
Retrospekt!ve; e!n Gemälde, das sowohl !n G!org!o Vasar!s 
Künstlerb!ogra(en (1568) als auch !m „Sch!lderboek“ (1604) des 
n!ederländ!schen Kunsth!stor!ografen Karel van Mander und 
der „Teutschen Academ!e“ (1675) Joach!m von Sandrarts lobend 
erwähnt w!rd und b!s !ns 19. Jahrhundert zu den me!stkop!erten 
Kunstwerken Europas zählte. Das annähernd quadrat!sche An-
dachtsb!ld Corregg!os !st se!t se!nem E!ngang !n den Louvre 
noch n!e außerhalb des Par!ser Museums geze!gt worden. M!t 
dem fr!sch restaur!erten Dresdner Gemälde !st es v!elfach ver-
bunden: D!e Züge der Muttergottes !m Par!ser B!ld und der Ma-
r!a !n der „Madonna des he!l!gen Sebast!an“ ähneln s!ch sehr. S!e 
entsprechen dem mädchenhaften Frauentyp, dem Corregg!o !n 
zahlre!chen se!ner B!lder huld!gte. Der Auftraggeber der „Mys-
t!schen Vermählung“, Francesco Gr!llenzon!, war akt!ves M!t-
gl!ed eben jener Modeneser Bruderschaft, #ür d!e der Künstler – 
v!elle!cht auf Verm!ttlung Gr!llenzon!s – se!ne Sebast!ansmadon-
na schuf. Außerdem !st !n be!den B!ldern der he!l!ge Sebast!an 
präsent. Auf dem Tafelgemälde aus dem Louvre ass!st!ert er der 
myst!schen Vermählung, wobe! er m!t den Pfe!len !n se!ner 

Correggio, „Mysti-
sche Vermählung der 
heiligen Katharina“, 
um 1525/1527, 105 × 
102 cm; Musée du 
Louvre, Paris

Correggio, „Entfüh-
rung des Ganymed“, 
um 1530, 163,5 × 72 
cm; Gemäldegalerie, 
Kunsthistorisches 
Museum Wien

Hand und se!nem schwer zu deutenden Lächeln an Darstellun-
gen des L!ebesgottes Amor er!nnert. Das durch se!ne lyr!sche 
Anmut und Zarthe!t bezaubernde B!ld befand s!ch e!nst !m Be-
s!tz Ludw!gs XIV. Es !st ke!neswegs das e!nz!ge Werk des Künst-
lers, das m!t e!ner !llustren Proven!enz aufwarten kann. E!ne 
Au&!stung der Bes!tzer von Corregg!o-Gemälden l!est s!ch w!e 
e!n Who’s who der großen Sammlerpersönl!chke!ten der Frühen 
Neuze!t, se!en es nun Isabella d’Este, Feder!go II. Gonzaga, Ka!-
ser Karl V., Ph!l!pp II. und Ph!l!pp IV. von Span!en, Ka!ser Rudolf 
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II., Karl I. von England, Kard!nal Mazar!n, Chr!st!na von Schwe-
den oder Fr!edr!ch II. von Preußen, während Corregg!o-Ze!ch-
nungen, d!e !n Dresden ausgestellt se!n werden, durch d!e 
Hände des französ!schen Kunstsammlers P!erre-Jean Mar!ette 
oder des engl!schen Malers Joshua Reynolds gegangen s!nd. 
Corregg!os Schöpfungen waren !m 17. und 18. Jahrhundert der-
maßen gefragt, dass der Ankauf von v!er Altartafeln des Me!s-
ters aus dem Bes!tz der Herzöge von Modena durch Kur#ürst 
Fr!edr!ch August II. von Sachsen al!as August III. von Polen als 
der größte Kunstcoup se!ner Ze!t gelten kann. D!e dar!n !nbegr!f-
fene „Notte“ war !hrerse!ts 1640 !m Auftrag Francescos I. d’Este, 
Herzog von Modena, durch E!nbruch aus der K!rche San Pros-
pero !n Regg!o gestohlen worden. Der Protest der Geme!nde ge-
gen d!e b!s zum Sakr!leg re!chende Skrupellos!gke!t des Correg-
g!o-Sammlers bl!eb ohne W!derhall.

E!n!ge von Corregg!os Gemälden waren n!cht nur he!ß be-
gehrt, sondern verhandelten !hrerse!ts expl!z!t das Thema Begeh-
ren. D!es tr!$t !nsbesondere auf se!ne wen!gen B!lder profanen 
Inhalts zu, etwa se!ne schlafende „Venus m!t Cup!do und Satyr“ 
(Umschlagrückse!te), d!e Balzac !n „Cous!n Pons“(1847)„zu den 
herausragendsten Werken der Kunst“ zählte. D!e Gött!n der 
Schönhe!t ersche!nt h!er dem Schlaf ebenso selbstvergessen h!n-
gegeben w!e dem Bl!ck des Betrachters. M!t d!esem und anderen 
gle!chfalls !n Dresden ausgestellten erot!schen B!ldern hat s!ch 
Corregg!o unw!derru&!ch !n d!e Gesch!chte der Aktmalere! e!n-
geschr!eben. Auch wer den voyeur!st!sch-lasz!ven Charakter von 
Corregg!os Darstellung we!bl!cher Nackthe!t ablehnen mag, w!rd 
anges!chts e!nes B!ldes w!e der „Schlafenden Venus“ d!e E!nschät-
zung des Kunsth!stor!ografen G!org!o Vasar! aus dem Jahr 1568 von 
den Fäh!gke!ten des Malers n!cht von der Hand we!sen können: 
„außerordentl!ch war d!e We!chhe!t des von !hm gemalten Fle!-
sches und d!e Anmut, m!t der er se!ne Arbe!ten vollendete.“

Corregg!os v!rtuose Darstellung von zarter Haut, se!n Inte-
resse an anmut!gen F!gurenposen, d!e von G!org!o Vasar! m!t 
den Begr!$en morbidezza und grazia gefasst wurden, lassen s!ch 
auch !n der v!erte!l!gen Gemäldeser!e der „L!ebschaften Jup!-
ters“ (Amor! d! G!ove) entdecken. D!ese Folge entstand laut Va-
sar! als Geschenk #ür Ka!ser Karl V. !m Auftrag Feder!gos II. Gon-
zaga, Herzog von Mantua. E!nes der be!den Werke aus d!esem 
Zyklus, d!e !n Dresden ausgestellt se!n werden, !st d!e „Ent#üh-
rung des Ganymed“ (um 1530) aus dem Kunsth!stor!schen Mu-
seum !n W!en. Das Gemälde m!t e!nem besonders re!zvollen 
Farbklang von zartem Blau und Rosatönen ze!gt Jup!ter !n Ge-
stalt e!nes Adlers, der den H!rtenjungen Ganymed !n d!e Lüfte 
entrückt. Auf dem Olymp sollte der Göttervater den schönen 
Jüngl!ng zu se!nem Gel!ebten und Mundschenk machen. Ge-
sch!ckt nutzt Corregg!o das ste!le Hochformat, um das Thema 
des Aufste!gens zu veranschaul!chen. Durch den kle!nen we!ßen 
Hund, der vom unteren B!ldrand se!ne Schnauze zu se!nem ent-
schw!ndenden Herrchen reckt, w!rd d!e Bewegungsr!chtung 
nachdrückl!ch betont. D!e Prom!nenz des Adlers verknüpften 
d!e Ze!tgenossen s!cherl!ch m!t herald!schem Vorw!ssen – der 

göttl!che Raubvogel war gle!chermaßen das Wappent!er der 
Gonzaga und des habsburg!schen Ka!sers, also des Auftragge-
bers und des Adressaten des B!ldes. D!e „queere“ D!mens!on des 
Gemäldes m!t expl!z!t homoerot!scher Themat!k war weder e!n 
E!nzelfall !n Corregg!os Gesamtwerk noch auf dessen profane 
Malere! beschränkt, w!e der Bl!ck auf e!n anderes Me!sterwerk 
aus der Dresdner Gemäldegaler!e Alte Me!ster belegen kann. 

In der „Madonna des he!l!gen Georg“, e!nem der spätesten 
Altargemälde des Künstlers, begegnet uns !m Kre!se zahlre!cher 
He!l!ger und Putt! l!nks !m B!ldvordergrund e!n äußerst androgy-
ner Johannes der Täufer m!t keckem Bl!ck und fre!züg!g enthüll-
tem Be!n, dem Marker schlechth!n #ür körperl!che Attrakt!v!tät 
von Männern !n der Frühen Neuze!t (man denke nur an d!e 
Strump+osenmoden vom 15. b!s zum 18. Jahrhundert oder das 
Phänomen der falschen Waden, d!e etwa Meph!sto !n Goethes 
„Faust“ erwähnt). D!e französ!schen L!teratenbrüder Edmond 
und Jules de Goncourt , d!e 1860 d!e Dresdner Galer!e besuchten, 
fasz!n!erte der amb!valente Charakter d!eses rel!g!ösen Werkes, 
namentl!ch „d!ese ros!gen He!l!gen m!t !hren duftenden Bärten, 
d!e w!e galante Pr!ester aussehen und m!t den Händen w!e Tänzer 
m!t der Jungfrau sprechen, […] d!ese kle!nen Engel-Lustknaben, 
d!e m!t allerle! Posen und verschle!erten E!nladungen !hren H!n-
tern drehen, […] d!eser Johannes der Täufer m!t dem schönen 
Oberschenkel, der w!e e!n Hermaphrod!t w!rkt […]“. D!e jüngere 
Forschung hat Corregg!os scherzhafte Behandlung des trad!t!o-
nellen B!ldtypus der thronenden Muttergottes m!t He!l!gen (Sacra 
conversazione) !n se!ner „Madonna des he!l!gen Georg“ auf !hr 
theolog!sches Deutungspotenz!al befragt und !n d!esem Zusam-
menhang h!ngew!esen auf d!e zu Corregg!os Lebze!ten nachwe!s-
bare Vorstellung von parad!es!schem Lachen (riso di paradiso) als 
Ausdruck h!mml!scher Freude (jubilatio). D!e ostentat!v lebhafte 
Fröhl!chke!t (allegria) des Dresdner B!ldes konnte auch auf den 
bürgerl!chen Fam!l!ennamen des Anton!o Allegr! aus Corregg!o 
ansp!elen und som!t als e!ne Art v!suelle S!gnatur fung!eren.

In Corregg!os Kunst jedenfalls s!nd das Sakrale und das Pro-
fane ke!ne streng vone!nander gesch!edenen Bere!che, sondern 
über den Aspekt der S!nnl!chke!t m!te!nander verbunden. Das 
H!mml!sche gew!nnt !n den Gemälden des em!l!an!schen Me!s-
ters e!ne b!s dah!n ungeahnte Nahbarke!t. Corregg!o ble!bt 
n!chts Menschl!ches fremd, ob er nun chr!stl!che He!l!ge oder 
Götterl!ebchen !ns B!ld setzt. Gerade das macht se!ne v!rtuose 
Malere! besonders berührend, auch noch e!n halbes Jahrtausend 
nach !hrer Entstehung. D!e W!ederentdeckung lohnt s!ch.   
Dr. Andreas Plackinger ist Konservator für italienische Malerei  
an der Gemäldegalerie Alte Meister der Staatlichen Kunstsamm-
lungen Dresden.  

Correggio. Berührend menschlich
Gemäldegalerie Alte Meister
Theaterplatz 1, 01067 Dresden
19.9.2026 bis 10.1.2027
www.skd.museum

Correggio, „Madonna 
des heiligen Sebas-
tian“, um 1524, 265 × 
161 cm; Gemälde-
galerie Alte Meister, 
Staatliche Kunstsamm-
lungen Dresden
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In  
Vielfalt  
erbaut
Die Ausstellung „Rokoko under Construction“ beschäftigt sich mit 
den Architekten, Handwerkern und Künstlern, denen das UNESCO-

Welterbe Schloss Augustusburg in Brühl seine Strahlkraft verdankt
von Matthias Hannemann

An der Gestaltung des prunkvollen  
Treppenhauses von Schloss Augustusburg 
wirkten mehrere bedeutende Künstler aus 
ganz Europa mit, u. a. Balthasar Neumann, 
Giuseppe Artario und Carlo Carlone

Ausstellungen ⁄ Nordrhein-Westfalen
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Manche Leute !nszen!eren s!ch gern. Cle-
mens August zum Be!sp!el. Er wurde !m 
Sommer 1700 !n d!e e!n&ussre!che Fam!-
l!e der W!ttelsbacher geboren, war von 
Herbst 1723 b!s zu se!nem Tod 1761 der 
Erzb!schof und Kur#ürst von Köln, außer-
dem Fürstb!schof von Münster, Pader-
born, H!ldeshe!m und Osnabrück, und als 
se! d!ese Herrschaft über we!te Te!le des 
Rhe!nlands und Westfalens n!cht er#ül-
lend genug, d!ente er bald auch noch als 
Hochme!ster des Deutschen Ordens. 

Dem Sommers!tz, den s!ch d!eser 
Mann vor den Toren der fre!en Stadt 
Köln err!chten l!eß, Schloss Augustus-
burg !n Brühl, s!eht man d!esen Macht-
anspruch an. Clemens August l!eß !hn 
ab  1725 auf den Überresten der m!ttel-
alterl!chen Wasserburg-Anlage erbauen, 
e!n verschwender!sch großes Gebäude 
m!t pompösem Treppenhaus, „Apparte-
ments“ !m Rokokost!l und we!tschwe!-
fendem Barock-Park samt Jagdschloss. 
Es ger!et n!cht ganz so prächt!g w!e 

das Schloss des französ!schen „Sonnen-
kön!gs“ Ludw!g XIV. !n Versa!lles. Doch 
das Vorb!ld !st unverkennbar.

Ab 1732 kam der Kur#ürst jeden 
Sommer nach Brühl und lud zu selbst-
herrl!chen Festen. Das übr!ge Jahr ver-
brachte Clemens August !n se!nem Res!-
denzschloss !n Bonn, !n Westfalen oder 
be! der Verwandtschaft !n Bayern. Was 
#ür d!e Handwerker n!cht unprakt!sch 
war. In Brühl stand lange näml!ch kaum 
mehr als der Rohbau. D!e Arbe!ten zo-
gen s!ch m!t Unterbrechungen über v!er-
e!nhalb Jahrzehnte h!n. Erst s!eben Jahre 
nach dem Tod des Bauherrn galt Augus-
tusburg als vollendet.

In der kur#ürstl!chen Wohnung von 
e!nst, dem „Gelben Appartement“, !st b!s 
November nun e!ne Ausstellung über d!e 
v!elen Köpfe h!nter der Pracht des Schlos-
ses zu sehen. S!e nennt s!ch forsch „Ro-
koko under Construct!on – the Mak!ng of 
Schloss Augustusburg“, w!rd von der Kul-
turst!ftung der Länder m!t(nanz!ert und 
ze!gt !n acht Räumen, dass der Schloss-
bau e!ne Teamle!stung war. 

D!esmal geht es also n!cht um den 
Bauherrn w!e !m Jahr 2000 !n der großen 
Ausstellung „Der R!ss !m H!mmel“ über 
„Clemens August und se!ne Epoche“, 
sondern um se!ne Arch!tekten, Maurer, 

Schre!ner, Freskenmaler und Stukka-
teure. S!e kamen zum Te!l von we!ther, 
m!t e!genen ästhet!schen Vorstellungen 
und dem dazugehör!gen Knowhow. D!e 
Ausstellungsmacher Bened!kt Bauer und 
Xen!a Schürmann betonen deshalb den 
W!ssenstransfer, ausdrückl!ch m!t Paral-
lelen !ns Heute: „D!e Handwerker aus der 
Ferne brachten !hren Geschmack und !hr 
Können !ns Rhe!nland, was w!r selbst be! 
der Auswahl des Streetfoods auf der be-
w!rtschafteten Schlossterrasse anzudeu-
ten versuchen.“

Im Schloss geze!gt werden rund 
hundert#ünfz!g Objekte. Das spektaku-
lärste von !hnen !st zwe!fellos der aus der 
Staatl!chen Kunsthalle !n Karlsruhe ge-
l!ehene große Entwurf #ür das Decken-
fresko !m Treppenhaus. Vertraut machen 
können s!ch d!e Besucher aber auch etwa 
m!t den Arbe!tstechn!ken, s!e erfahren 
aus Br!efen von den Werkstatt-R!val!tä-
ten während des Baus. Sch!lderungen 
von Re!senden, d!e das Schloss schon !m 
18. Jahrhundert bestaunten, werden an 
e!ner Hörstat!on als „O*Ton der Ze!t“  
lebend!g. E!ngesprochen haben d!ese 
Texte Schüler!nnen und Schüler sow!e 
Lehrer!nnen und Lehrer der Er!ch- 
Kästner-Realschule !n Brühl, d!e e!ne 
UNESCO*Projektschule !st.

Zusätzl!ch g!bt es Erklärv!deos, M!tmach-
stat!onen und e!n Begle!tprogramm, 
das  d!e Fasz!nat!on Rokoko an K!nder 
we!terzure!chen versucht: „Töpfern #ür 
Rokoko-Fans“ oder auch „Rokoko #ürs 
Smartphone“, e!n Event, be! dem e!n 
kunstvoll geschmücktes Handy-Stühl-
chen entsteht.

Der Baugesch!chte des Schlosses w!rd 
derze!t e!n we!teres Kap!tel h!nzuge#ügt: 
Gerade läuft d!e San!erung der Orange-
r!en. Aber das !st auf der Postkartense!te 
m!t Ehrenhof n!cht zu bemerken. Der 
Weg  !n d!e Ausstellung #ührt über das  
Vest!bül, !n dem e!nst d!e Kutschen vor-
fuhren, und das schmucke, !n se!nen De-
ta!ls auf den ersten Bl!ck gar n!cht zu 
fassende Treppenhaus aus den 1740er-
Jahren. Maßgebl!ch geplant hat d!ese 
Treppe der Barock-Baume!ster Balthasar 
Neumann (1687–1753), gerühmt auch als 
Schöpfer der Treppenhäuser !n der Res!-
denz Würzburg und Schloss Bruchsal. 

D!e Ausstellungsmacher wollen d!e 
Aufmerksamke!t aber vor allem auf 
Künstler lenken, d!e n!cht sofort !n e!-
nem Atemzug m!t Brühl genannt wer-
den – w!e G!useppe Artar!o (1697–1769) 

aus dem Tess!n, der jahrzehntelang !m 
D!enst des Kur#ürsten stand und etwa 
d!e Stuck arbe!ten !m Treppenhaus 
schuf, oder Carlo Carlone (1686–1775) 
aus der Lombarde!, der e!ner Künstler-
fam!l!e entstammte und be! der Arbe!t 
am Deckengemälde, das man gle!ch !n 
mehrfacher H!ns!cht als h!mml!sch be-
ze!chnen darf, e!n v!elerorts !n Süd-
deutschland, Österre!ch und Ober!tal!en 
geschätzter Mann war.

Auch d!e Namen der Baume!ster, auf 
d!e das Gemäuer zurückgeht, s!nd außer-
halb kunsth!stor!scher Sem!nare kaum 
e!n Begr!$. Als d!e Arbe!ten 1725 be-
gannen, stammten d!e Pläne vom jungen 
 Johann Conrad Schlaun (1695–1773), der 
parallel auch d!e Umgestaltung des 
„west#äl!schen Versa!lles“ !n Nord k!rchen 
vorantr!eb, bald darauf vom Wallonen 
Franço!s Cuv!ll!és (1695–1768), der an der 
Par!ser Académ!e royale d’arch!tecture 
ausgeb!ldet worden war und prunkvoller 
als se!n Vorgänger dachte. 

Be! der Aus#ührung des Baus vertraute 
Cuv!ll!és auf d!e D!enste von  M!chel Le-
ve!lly (ca. 1700–1762), der !n Bonn !n jenen 
Jahren auch das versp!elte Rathaus ent-
warf. D!e Aus#ührung der Muschelwerk-
Verz!erung an der Decke des Spe!sez!m-
mers, d!e erste „Roca!lle“ !n Deutschland, 
legte er w!ederum !n d!e Hände der Fam!-
l!e Castell!, auch w!eder aus dem Tess!n. 

V!ele we!tere Namen aus den arch!val!sch 
erhaltenen Rechnungs- und Planungs-
unterlagen des Schlossbaus könnte man 
nennen, entsche!dender !st e!n Bl!ck auf 
d!e Karte: Aus der Umgebung stammten 
etwa d!e Maurer und Tagelöhner, d!e !hr 
Mater!al vom Drachenfels und aus der E!-
fel bezogen, an der K!rche !hre Lehmz!e-
gel brannten oder später Kam!ne aus dem 
aufgegebenen Jagdschloss !m Kottenforst 
herüberscha$ten. Aus der Ferne kamen 
d!e Spez!al!sten: n!ederländ!sche B!ld-
hauer, schwed!sche Maler, belg!sche 
Musterze!chner (Dess!nateure), Vergol-
der aus Frankre!ch oder d!e bere!ts er-
wähnten Stuckateure und Freskenmaler 
aus dem Tess!n und Ober!tal!en.

Am Ende erkennt man: Schloss Au-
gustusburg !st e!n europä!sches Geme!n-
schaftskunstwerk. Schade !st alle!n, dass 
d!e Schau n!cht langfr!st!g !m Schloss ver-
ble!ben w!rd. Wenn s!e !m November 
schl!eßt, w!rd man Augustusburg nur w!e-
der !m Rahmen ge#ührter Touren erleben 
können. Dabe! hätte doch e!ne Daueraus-
stellung so v!el zu erzählen, vom aufwen-
d!gen Bau über das Ho&eben b!s zur Beset-
zung durch Napoleons Truppen 1794 oder 
den Staatsemp#ängen der „Bonner Repu-
bl!k“, d!e !n dem sch!llernden Amb!ente, 
!n dem s!ch e!nst der Kur#ürst und „Mon-
s!eur des c!nq égl!ses“ repräsent!ert  w!ssen 
wollte, das Kontrastprogramm zur betont 
besche!denen Arch!tektur am Reg!erungs-
s!tz gewesen s!nd.      
Dr. Matthias Hannemann ist Historiker 
und freier Journalist.

Rokoko under Construction –  
the Making of Schloss Augustusburg
Schloss Augustusburg 
50321 Brühl
bis 1. November 2026
www.schlossbruehl.de

Vernisseur Lier (Lackierung), Franz Reinaud 
(Vertäfelung), Joseph Heydelo$ (Vergoldung): 
Lacktafel mit chinoisen Motiven aus der 
Sockelzone des ehemaligen Lackkabinetts 
von Schloss Augustusburg, um 1730, 95 × 54 x 
4,7 cm; UNESCO-Welterbestätte Schlösser 
Augustusburg und Falkenlust in Brühl

Das Schloss Augustusburg in Brühl stellt 
nicht nur eine der bedeutendsten Schöpfun-
gen des Rokokostils in Deutschland dar, 
sondern auch ein europäisches Gemein-
schaftskunstwerk

Erfahren Sie mehr über die Ausstellung 
im Podcast „Ausstellungstipps der 
Kulturstiftung der Länder“. Den Podcast 
der Kulturstiftung der Länder können Sie 
auf allen einschlägigen Podcast-Platt-
formen und auf YouTube abonnieren.

Ausstellungen ⁄ Nordrhein-Westfalen
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Noble Begierden
Kunst hat !hren Pre!s. D!e w!rtschaftl!chen 
und kommerz!ellen Rahmenbed!ngungen 
künstler!schen Scha$ens fanden !n der Kunst-
gesch!chte trotzdem lange Ze!t wen!g Beach-
tung – Werke sollten ja n!cht nach !hrem mate-
r!ellen Wert beurte!lt werden. M!t „Noble Be-
g!erden. E!ne Gesch!chte des europä!schen 
Kunstmarkts“ ersche!nt jetzt e!ne umfangre!-
che Untersuchung des europä!schen Kunst-
markts von der Ant!ke b!s !ns frühe 20. Jahr-
hundert. In s!eben chronolog!schen Kap!teln 
bespr!cht der Begle!tband zur gle!chnam!gen 
Ausstellung !m W!ener Gartenpala!s L!echten-
ste!n (30.1.–6.4.2026) n!cht nur Gemälde. 
Schl!eßl!ch wurden auch Wandtepp!che, 
Skulpturen, Porzellan oder Möbel oft zu 
Höchstpre!sen auf dem Kunstmarkt gehan-
delt. Anhand der „Schlüsselstädte“ Rom, Flo-
renz, Antwerpen, Amsterdam, Par!s, London 
und W!en ze!gen d!e Be!träge von unter-
sch!edl!chen !nternat!onalen Fachleuten, w!e 
s!ch Mäzenatentum, ser!elle Kunstprodukt!on, 
Kunsthandel und Ausstellungswesen über d!e 
Jahrhunderte h!nweg entw!ckelten. Im Zen-
trum stehen dabe! d!e Fragen: Welcher Markt 
ex!st!ert #ür wen? W!e arbe!teten Sammler, 
Händler und Kunstscha$ende zusammen und 
w!e bee!n&ussten s!e s!ch gegense!t!g? W!e z!r-
kul!erte Kunst, wer bewertete und vermark-
tete s!e? Der Katalog erö$net dadurch e!nen 
neuen Bl!ck auf den Kunstmarkt als wesent-
l!chen Bestandte!l der Kunstprodukt!on und 

-rezept!on und macht deutl!ch, dass Kunst-
werke neben !hrer ästhet!schen D!mens!on 
stets auch Zeugn!sse soz!aler, pol!t!scher und 
ökonom!scher Prozesse s!nd.

Christian Huemer und Stephan Koja (Hrsg.), 
Noble Begierden. Eine Geschichte des 
europäischen Kunstmarkts. De Gruyter, Berlin, 
448 Seiten mit 210 Abbildungen, 59 Euro

Unverbindlicher  
Eigensinn
In der Corona-Kr!se wurde es ev!dent: Kunst 
und Kultur können geschlossen werden, wenn 
es darauf ankommt. Der Rechtsw!ssenschaftler 
Chr!stoph Möllers fragt !n se!nem Band „Unver-
b!ndl!cher E!gens!nn“, was w!r heute #ür e!nen 
Begr!$, welche Prax!s – rechtl!ch, soz!altheore-
t!sch, pol!t!sch, ästhet!sch – w!r !n Bezug zur 

„Fre!he!t der Kunst“ haben, d!e das Grundge-
setz vors!eht. Rundfunk und W!ssenschaft 
se!en schärfer geschützt, durch e!ne vom staat-
l!chen Haushalt unabhäng!ge F!nanz!erung 
oder durch Ger!chte, analys!ert der Jur!st und 
Ph!losoph. D!e Kunstfre!he!t aber werde n!cht 
als konst!tu!erend #ür d!e Ordnung angesehen, 
Kultur!nst!tut!onen se!en z!eml!ch schutzlos. 
Kunst begründe wen!g Verb!ndl!chke!ten, se! 
aber dann !n !hrem E!gens!nn beschränkt, wenn 
s!e auf andere w!rkt. Da Kunst !hre abgeschlos-
sene Sphäre verl!eß, soz!al, pol!t!sch wurde, 
muss s!e s!ch an anderen Fre!he!ten messen las-
sen. Möllers s!eht d!e Kunst von Pol!t!k und von 
Märkten bedroht. Er pläd!ert !n se!nem hochak-
tuellen Essay #ür Räume der Fre!he!t, d!e s!e vor 
be!dem schützen. E!ndrucksvoll konstat!ert 
Möllers, deutl!ch bedrohl!cher, e!ne Kr!se der 
ästhet!schen Wahrnehmung.

Christoph Möllers, Unver-
bindlicher Eigensinn. Über 
Freiheiten und Unfreiheiten 
der Kunst. Reihe Themen, 
Band 111, Carl Friedrich von 
Siemens Stiftung, München, 
96 Seiten. Kostenfrei über 
www.cfvss.de

Konjunktur und  
Kennerschaft
Warum beg!nnt der Bank!er Beno!t Oppenhe!m 
zur Jahrhundertwende m!t !mmerh!n schon fast 
60 Jahren m!t dem Sammeln m!ttelalterl!cher 
und spätm!ttelalterl!cher Skulpturen? W!e ge-
l!ngt es !hm, !n n!cht e!nmal zwe! Jahrzehnten 
d!e b!s dah!n wohl bedeutendste Pr!vatsamm-
lung nordalp!ner chr!stl!cher Plast!k zusam-
menzutragen, d!e er dann 1918 schon w!eder 
au&öst und verkauft? Matth!as Wen!ger vom 
Bayr!schen Nat!onalmuseum legt d!e b!slang 
umfangre!chste Publ!kat!on zum Leben, W!r-
ken und Netzwerk des als e!genbrötler!sch gel-
tenden Kunstsammlers vor. S!e enthält zuvor 
unverö$entl!chte Dokumente. In enger Zusam-
menarbe!t m!t den Nachfahren konnte der 
Kunsth!stor!ker Oppenhe!ms Fam!l!enge-
sch!chte und Sammlertät!gke!t rekonstru!eren. 
Zwe! Katalogbände zu se!nem Bestand hatte 

der Sammler selbst schon zu Lebze!ten veröf-
fentl!cht. Der 1842 !n Kön!gsberg geborene 
Beno!t Oppenhe!m, dessen Fam!l!e mehrfach 
m!t der Fam!l!e Mendelssohn verschwägert war, 
gehörte zu den prägenden Persönl!chke!ten des 
kulturellen Lebens !m h!stor!schen Berl!ner 
T!ergartenv!ertel, das !m Zwe!ten Weltkr!eg zer-
stört wurde. W!lhelm von Bode, James S!mon 
oder Eduard und Johanna Arnhold s!nd heute 
we!th!n bekannte Namen aus d!esem Kosmos; 
dass Oppenhe!ms Sammlung !n alle W!nde ver-
streut wurde, dürfte e!n Grund se!n, dass se!n 
Name b!s heute n!cht d!e Bekannthe!t anderer 
Berl!ner Sammlerpersönl!chke!ten erlangt hat. 
Wen!gers Buch könnte das ändern.

Matthias Weniger, Konjunk-
tur und Kennerschaft – Be-
noit Oppenheim und der 
Hype des Skulpturensam-
melns um 1900. Kunstverlag 
Josef Fink, Lindenberg, 496 
Seiten mit 670 Abbildungen, 
39 Euro

Sehnsucht nach  
dem Süden
Noch b!s zum 23. August 2026 s!nd !n der Schau 

„Sehnsucht nach dem Süden“ !m Museo Cas-
tello San Materno !n Ascona rund 40 b!slang 
n!cht ö$entl!ch geze!gte Werke aus e!ner deut-
schen Pr!vatsammlung zu sehen. Der zugehö-
r!ge Katalog vert!eft d!e Fasz!nat!on, d!e Ital!en 
auf deutschsprach!ge Künstler ausübte. D!e 
Werke aus den Jahren 1865 b!s 1915 veranschau-
l!chen d!e Beschäft!gung m!t ant!ker Arch!tek-
tur und Mytholog!e, der Rena!ssance sow!e m!t 
Land und Leuten. Der Maler der Romant!k Carl 
Gustav Carus ze!gt M!chelangelo und Ra$ael 
be!m Bl!ck auf den Petersdom. Das Ölgemälde 
von 1831 verkörpert, was Künstler, auch späterer 
Generat!onen, über d!e Alpen zog: Rom galt als 
Inbegr!$ kulturellen Re!chtums, Ital!enaufent-
halte als Krönung der akadem!schen Ausb!l-
dung. N!cht selten fanden Künstler fern der 
He!mat den Mut, m!t Trad!t!onen zu brechen – 
so schuf der B!ldhauer August Gaul statt chr!st-
l!cher oder ant!ker Skulpturen l!eber Bronze-
güsse röm!scher Z!egen.

Sehnsucht nach dem Süden. 
Deutsche Künstler in Italien 
1865!1915, hrsg. von Harald 
Fiebig und Ilse Ruch im 
Auftrag der Kulturstiftung 
Kurt und Barbara Alten, 
Solothurn. Wienand Verlag, 
Köln, 304 Seiten mit 104 
Farb- und 68 Schwarz-
Weiß-Abbildungen, Deutsch 
und Italienisch, 34 Euro

Neue Büche!

De! F!eundesk!eis 
de! Kultu!stiftung 
de! Lände!
Kommen S!e den bedeutenden Kunstschätzen unse-
res Landes !n Museen und Sammlungen, Schlössern 
und Gärten näher: Se!t 1999 begle!tet e!n Freundes-
kre!s d!e Kulturst!ftung der Länder, um d!e Z!ele d!e-
ser länder übergre!fenden E!nr!chtung nachhalt!g zu 
unterstützen und !hr Fundament !n der Gesellschaft 
we!ter zu stärken. M!t !hrem Jahresbe!trag ab 500 
Euro #ördern d!e M!tgl!eder des Freundeskre!ses !ns-
besondere !n Ost- und M!ttel deutschland d!e Restau-
r!erung von Kunst- und Kulturgütern und erö$nen 
dem Museumsnachwuchs m!t jährl!chen Re!se-
st!pend!en zur Kunstmesse  TEFAF !n Maastr!cht kost-
bare E!nbl!cke !n den Kunstmarkt. Der Junge Freun-
deskre!s #ördert m!t se!nem Be!trag ab 100 Euro 
!nsbesondere Museumsvolontär!nnen und -volon-
täre z. B. m!t der alljährl!chen Re!se zur Kunstmesse 
Art Basel oder der Vergabe des Volontär spre!ses #ür 
d!e Umsetzung künstler!scher Projekte an Museen. 
Auf geme!n samen Re!sen wandeln d!e M!tgl!eder 
be!der Freundeskre!se auf den Spuren unseres kul-
turellen Erbes und erhalten exklus!ven Zugang zu 
pr!vaten Sammlungen und zu den sammelnden E!n-
r!chtungen, d!e s!ch der Bewahrung d!eses Erbes 
verschre!ben.

Wenn Sie mehr über die Aktivitäten unserer
Freundeskreise und ihre Fördertätigkeit erfahren  
möchten, informieren Sie sich gerne unter  
www.kulturstiftung.de/freundeskreis  
oder sprechen Sie uns direkt an:
freundeskreis@kulturstiftung.de oder 
030 ! 893635 ! 17

Die Kultu!stiftung 
de! Lände! 

D!e Kulturst!ftung der Länder wurde 1987 von den 
Ländern der Bundesrepubl!k Deutschland gegrün-
det und nahm am 1. Apr!l 1988 !n Berl!n !hre Arbe!t 
auf. Im Oktober 1991 traten d!e neuen Bundesländer 
be!. Als St!ftung bürgerl!chen Rechts verfolgt s!e 
ausschl!eßl!ch geme!nnütz!ge Zwecke. S!e hat d!e 
Berecht!gung, steuerl!ch w!rksame Spendenbe-
sche!n!gungen auszustellen. Spenden an d!e Kultur-
st!ftung der Länder s!nd steuerl!ch abzugs#äh!g. D!e 
Kulturst!ftung der Länder unterstützt und berät 
deutsche Museen, B!bl!otheken und Arch!ve be! der 
Erwerbung, Verm!ttlung und Bewahrung von  
nat!onal wertvollem Kulturgut.

Weitere Informationen zur Satzung und den  
Initiativen finden Sie in diesem Heft nach Seite 98 
und unter www.kulturstiftung.de 

A!sp!ototo 
Arsprototo, das Magaz!n der Kulturst!ftung der Län-
der, ersche!nt zwe!mal !m Jahr und ber!chtet über 
d!e Tät!gke!t der St!ftung, !hrer Freundes kre!se und 
über d!e Kunst und Kultur !n den Ländern. Das 
Abonnement !st kosten los. W!r möchten S!e den-
noch herzl!ch b!tten, s!ch m!t e!nem kle!nen Be!trag 
an den Herstellungs- und Vertr!ebskosten zu bete!-
l!gen. B!tte überwe!sen S!e unter dem St!chwort 

„Arsprototo“ auf e!nes unserer Konten (be!sp!els-
we!se 20 Euro). V!elen Dank! 
Le!der können w!r Ihnen #ür d!esen Be!trag ke!ne 
Spendenbesche!n!gung ausstellen.

Bestellen Sie Arsprototo:
https://www.kulturstiftung.de/publikationen/ 
arsprototo-startseite
Per E-Mail: abo@kulturstiftung.de

F!eunden Sie sich  
mit uns an!
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BADEN- 
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LZ 129 Hindenburg und LZ 127 Graf 
Zeppelin über dem Brandenburger 
Tor in Berlin während der Wahl-

propagandafahrt, 1936 

Gefühlte Wahr-
heiten. Zeppeline  
und National-
sozialismus
Das Zeppel!n Museum arbe!tet d!e 
Gesch!chte der Zeppel!ne !n der  
Ze!t des Nat!onalsoz!al!smus auf. 
Entgegen populären Narrat!ven  
war d!e Luftsch!$fahrt ke!nesfalls 
unpol!t!sch. D!e g!gant!schen 
Zeppel!ne e!gneten s!ch m!t !hrer 
!mposanten W!rkung besonders gut 
#ür Propagandazwecke, der Flug der 
„H!ndenburg“ be! den Olymp!schen 
Sp!elen 1936 !st e!nes von v!elen 
Be!sp!elen, d!e anhand h!stor!schen 
Mater!als !n der von der Kulturst!f-
tung der Länder ge#örderten Schau 
präsent!ert werden.

Zeppelin Museum 
Friedrichshafen
www.zeppelin-museum.de
bis 4.4.2027

BÄNG! Radikale 
Künstlerinnen aus 
dem Archiv Sohm
D!e Künstler!nnen der 1960er- und 
1970er-Jahre waren rad!kal !n 
Botschaft und Ausdruck. Emanz!-
pat!on, Fr!ede, Fre!he!t und Selbst-
best!mmung verhandelten VALIE 
EXPORT, Charlotte Moorman, 
Yoko Ono, Yvonne Ra!ner und 
Carolee Schneemann !n aufsehen-
erregenden Performances und 
Happen!ngs. Fotos bewahren d!e 
Spuren d!eser ephemeren Kunst.
Staatsgalerie Stuttgart
www.staatsgalerie.de
10.10.2026 ! 31.1.2027

 

BAYERN 
Köpfe. Zeiten. 
Geschichte(n)
M!chael Math!as Prechtl !llustr!erte 
l!terar!sche Klass!ker und wurde vor 
allem #ür se!ne Porträts und T!tel-
b!lder #ür d!e New York T!mes und 
den SPIEGEL bekannt. W!lly 
Brandt, R!chard N!xon oder Günter 
Grass gehören zu den h!stor!schen 
Persönl!chke!ten, d!e der !n Amberg 
geborene Künstler verew!gte. Se!nen 
Nachlass konnte das Stadtmuseum 
m!t Unterstützung der Kulturst!f-
tung der Länder erwerben, zum 100. 
Geburtstag Prechtls s!nd d!e Arbe!-
ten !n e!ner Ausstellung zu sehen.
Stadtmuseum Amberg
stadtmuseum-amberg.de
bis 10.1.2027 

 
 
 

 
Paul Klee, Schicksal-Stunde des 

Kaisers, 1922

Paul Klee. Der Poet 
des Blauen Reiter
D!e Ausstellung beleuchtet Paul 
Klees enge Verb!ndung zum Blauen 
Re!ter um Wass!ly Kand!nsky und 
Franz Marc. Im D!alog m!t den u. a. 
!n Murnau entstandenen Werken 
des Künstlerkollekt!vs w!dmet s!e 
s!ch Klees poet!schen B!ldwelten 
und fantas!evollen B!ldt!teln, d!e 
se!ne besondere Stellung !m Umfeld 
des Blauen Re!ter hervorheben.

Schloßmuseum Murnau
schlossmuseum-murnau.de
bis 26.11.2028

 

 
 
 

 
Fritz Winter, Triebkräfte  

der Erde, 1944 

Fritz Winters Kos-
mos der 1930er- 
und 40er-Jahre
Zum 50. Todestag von Fr!tz W!nter 
(1905–1976) beleuchtet d!e Ausstel-
lung anhand se!nes neu erschlosse-
nen Nachlasses e!ne zentrale Werk-
phase des Künstlers. Am Bauhaus 
Dessau be! Paul Klee und Wass!ly 
Kand!nsky ausgeb!ldet, verarbe!tete 
W!nter !n abstrakten Naturb!ldern 
und Kr!egsze!chnungen Erfahrungen 
von D!ktatur, Kr!eg und Zerstörung. 
Im Zentrum steht d!e Werkgruppe 
„Tr!ebkräfte der Erde“ von 1944.

Pinakothek der Moderne, 
München
pinakothek.de
9.10.2026 ! 21.2.2027

BERLIN  

 
 
 

 
Tamara de Lempicka,  

Porträt, um 1931 

Porträts! Über-
raschende  
Begegnungen   
von Botticelli  
bis Lempicka
W!e wollten und w!e wollen Men-
schen gesehen werden? Ge#ördert 
von der Kulturst!ftung der Länder, 
ze!gt d!e Gemäldegaler!e Porträt-
malere! aus #ünf Jahrhunderten.  
D!e Gegenüberstellung von Werken 
untersch!edl!chster Epochen 
o$enbart verblü$ende Geme!nsam-
ke!ten. D!e Schau ze!gt, w!e Porträts 
als M!ttel der soz!alen Repräsenta-
t!on w!rksam waren und s!nd.

Gemäldegalerie, Berlin
smb.museum
26.10.2026 ! 14.3.2027

Horizontal – Das 
Krankenbett und 
die Welt im Liegen
Wer krankhe!tsbed!ngt l!egen muss, 
n!mmt d!e Welt anders wahr. 
Ausgehend von den Sammlungen 
der Char!té wagt das Med!z!nh!stor!-
sche Museum – ge#ördert von der 
Kulturst!ftung der Länder – den 
Perspekt!vwechsel: Statt der Le!s-
tungen der Med!z!n stehen h!er d!e 
Pat!ent!nnen und Pat!enten und !hr 
Erleben !m Vordergrund. Künstle-
r!sch-akt!v!st!sche Pos!t!onen geben 
Betro$enen e!ne St!mme.

Berliner Medizinhistorisches 
Museum der Charité, Berlin
bmm-charite.de
bis 30.5.2027

 

 
 
 

 
Elsa Thiemann, Funkturm,  

Berlin, 1930er-Jahre 

Neue Frau, Neues 
Sehen. Die 
Bauhaus-Foto-
grafinnen
Das Bauhaus-Arch!v absolv!ert 
während der Neubauphase e!n 
Gastsp!el !m Museum #ür Fotogra-
(e. Im Zentrum stehen d!e b!sher 
zu Unrecht vernachläss!gten 
Fotogra(nnen des Bauhauses. 
Anhand von rund 300 Fotogra(en 
w!rd geze!gt, w!e s!ch Frauen als 
Künstler!nnen oder Berufsfotogra-
(nnen !n der We!marer Republ!k 
das Med!um der Fotogra(e zu e!gen 
machten, Lebensw!rkl!chke!ten 
!hrer Ze!t dokument!erten und 
dabe! e!ne moderne B!ldsprache 
und das Image und Selbstverständ-
n!s der „Neuen Frau“ m!tprägten. 

Museum für Fotografie, Berlin
smb.museum
bis 4.10.2026

 

BRANDENBURG 
 

 
 
 

 
Paul Signac, Der Hafen bei  
Sonnenuntergang, Opus 236  

(Saint-Tropez), 1892

Symphonie der 
Farben. Paul  
Signac und der 
Neoimpressio-
nismus
Re!ne Farben, kurze P!nselstr!che 
und max!male Leuchtkraft: 
Insp!r!ert von den Impress!on!sten 
entw!ckelte Paul S!gnac zusammen 
m!t Georges Seurat M!tte der 
1880er-Jahre den Neo!mpress!o-
n!smus. D!e Ausstellung ze!gt 

S!gnacs Werk – von frühen Hafen-
b!ldern b!s zu den Landschaften 
der Côte d’Azur – und beleuchtet 
se!ne Bedeutung als Theoret!ker, 
Sammler, Lehrer und Förderer der 
Moderne !m Austausch m!t bedeu-
tenden Ze!tgenossen.
Museum Barberini, Potsdam
museum-barberini.de
bis 11.10.2026

herzwärts wild. 
(Ost)deutsche 
und polnische 
Künstlerinnen  
der 1980er und 
1990er Jahre
D!e Ausstellung stellt Werke von 
Künstler!nnen aus der DDR und 
Polen gegenüber, d!e !n den 1980er-
Jahren pol!t!sch akt!v waren. Ihre 
Arbe!ten verb!ndet W!derstand 
gegen soz!ale und pol!t!sche Normen 
sow!e der Wunsch nach Selbstbe-
st!mmung. D!e Künstler!nnen 
kr!t!s!erten soz!al!st!sche Frauenb!l-
der, h!nterfragten trad!t!onelle Rollen 
und erzählten o$en von D!skr!m!n!e-
rung und e!genen Wünschen.
Brandenburgisches Landes-
museum für Moderne Kunst,  
Frankfurt (Oder)
blmk.de
19.7. – 27.9.2026

 

BREMEN  
 

 
 
 

Ylla (Camilla Henriette Ko%er), 
Four Dachshunds, um 1948

Der Dackel. Eine 
Ikone geht Gassi
Haust!er m!t Kultstatus: Der Dackel 
verkörpert mehr als e!n b!ederes 
deutsches Kl!schee. Ursprüngl!ch 
#ür d!e Dachsjagd gezüchtet, hat  
der Kurzbe!ner m!t dem unw!der-
stehl!chen Bl!ck weltwe!t d!e Herzen 
erobert. D!e Kunsthalle Bremen 
nähert s!ch dem Dackel aus künstle-
r!scher Perspekt!ve. P!casso hatte 
e!nen, Dav!d Hockney verew!gte 
se!ne Dackel !n der Gemäldeser!e 
„Dog Days“. Donnerstags und 
sonntags dürfen Dackel und kle!ne 
Hunde !hre Menschen !n d!e Schau 
begle!ten (m!t Onl!ne-T!cket)!

Kunsthalle Bremen
kunsthalle-bremen.de
31.10.2026 ! 28.3.2027

 
 
 

 
Anys Reimann, MOIRA, 2023

Anys Reimann. 
Mirrorball 
In Bremen !st erstmals e!ne 
museale E!nzelausstellung der 
Künstler!n Anys Re!mann (*1965) 
zu sehen. In !hren Arbe!ten setzt 
s!ch d!e gebürt!ge Düsseldorfer!n 
m!t Fragen von Ident!tät, Körper-
l!chke!t und kultureller Zugehör!g-
ke!t und Repräsentat!on !ns-
besondere von schwarzen Frauen 
ause!nander. Geze!gt werden dabe! 
unter anderem großformat!ge 
Collagen, Skulpturen aus Leder, 

Sp!egelobjekte und Körperabfor-
mungen sow!e e!ne begehbare 
Installat!on !n Gestalt e!nes 
Arch!pels m!t ausschl!eßl!ch 
schwarzblühenden P&anzen.

Weserburg Museum für  
Moderne Kunst, Bremen
weserburg.de
bis 4.10.2026
 

HAMBURG
 
 

 
 

 
 

Hans Hansen, o. T.  
(Selbstportrait), 2002 

Foto: Hans Hansen
Das Museum #ür Kunst und 
Gewerbe Hamburg w!dmet dem 
Fotografen Hans Hansen e!ne 
Retrospekt!ve. M!t se!ner m!n!ma-
l!st!schen B!ldsprache prägte 
Hansen se!t M!tte der 1960er-Jahre 
d!e Objektfotogra(e und real!s!erte 
unter anderem zahlre!che Aufträge 
#ür !nternat!onale Unternehmen, 
darunter Menükarten #ür d!e 
Lufthansa oder d!e !kon!sche 
Aufnahme e!nes !n rund 7.000 
E!nzelte!le zerlegten VW Golf. 
Ausgehend von Hansens umfang-
re!chem Vorlass macht das Mu-
seum se!n Werk nun – m!t Unter-
stützung der Kulturst!ftung der 
Länder – erstmals e!ner bre!ten 
Ö$entl!chke!t zugängl!ch.

Museum für Kunst und Gewerbe 
Hamburg
mkg-hamburg.de
bis 1.11.2026

Kunst und Kultu!  
in den Lände!n von Carolin Hilker-Möll
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RADIKAL. REAL.
D!e Künstler!nnen und Künstler des Nouveau 
Réal!sme, der s!ch von Par!s aus !n den 1960er-
Jahren !n Europa, Late!namer!ka und den USA 
ausbre!tete, vertraten e!nen rad!kalen Real!smus, 
!ndem s!e vorgefundene Alltagsgegenstände 
und -mater!al!en !n !hre Werke !ntegr!erten. D!e 
Kunsthalle Mannhe!m ze!gt d!e größte und um-
fassendste Schau zu der Kunstbewegung und !h-
rem Umfeld se!t über 15 Jahren !n Deutschland. 
Zu sehen s!nd u. a. Werke von Arman, César, Yves 
Kle!n, Dan!el Spoerr! und N!k! de Sa!nt Phalle.

Kunsthalle Mannheim
kuma.art/de
3.7. – 11.10.2026
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Annemirl Bauer  
Im Herbst 2026 w!dmet das Kunsthaus das M!nsk !n  
Potsdam der Künstler!n und Kr!t!ker!n des DDR*Reg!mes  
Annem!rl Bauer (1939–1989) e!ne umfassende Retrospek-
t!ve. Geze!gt werden unter anderem Gemälde, Arbe!ten 
auf Pap!er, Collagen und Objekte der !n Berl!n und Bran-
denburg w!rkenden Maler!n und Gra(ker!n. Als kr!t!sche 
St!mme, d!e lange aus dem künstler!schen Kanon der DDR 
ausgeschlossen bl!eb, zeugen Annem!rl Bauers Werke von 
!hrem Engagement #ür soz!ale Gerecht!gke!t und !hrem 
W!derstand gegen d!e Repress!onen der SED*Pol!t!k.

Das Minsk, Potsdam
dasminsk.de
5.9.2026 ! 7.2.2027
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Wladimir von Zabotin, Sonntag-

morgen in Danzig, o. Dat.

Jüdische Kunst-
sammler:innen in 
Deutschland
Jüd!sche Kunstsammler!nnen und 
Kunstsammler sp!elten !m frühen 
20. Jh. e!ne entsche!dende Rolle be! 
der Etabl!erung der Modernen Kunst. 
D!e Schau macht d!e Le!stungen und 
d!e Sch!cksale bedeutender Samm-
lerpersönl!chke!ten s!chtbar und 
rekonstru!ert 15 Sammlungen, d!e !n 
Folge der nat!onalsoz!al!st!schen 
Verfolgung zerschlagen wurden und 
heute !n aller Welt verstreut s!nd. Zu 
sehen s!nd !kon!sche Werke der 
Moderne, u. a. von Monet, Cézanne, 
Marc oder P!casso. 
Bucerius Kunstforum, Hamburg
buceriuskunstforum.de
11.9.2026 ! 28.3.2027

 

HESSEN
Die Welt im Geld. 
Globale Ereig-
nisse im Spiegel 
Frankfurter 
Finanzobjekte 
1815 erschüttert e!n gewalt!ger 
Vulkanausbruch Indones!en – m!t 
globalen Folgen. Das darau$ol-
gende „Jahr ohne Sommer“ tre!bt !n 
Europa n!cht nur Getre!depre!se !n 
d!e Höhe, sondern beschleun!gt d!e 
Verbre!tung des Fahrrads und 
br!ngt Mary Shelley dazu, !hren 
Roman „Frankenste!n“ zu schre!-
ben. Solche Gesch!chten von 
globalen Ver&echtungen erzählt d!e 
von der Kulturst!ftung der Länder 
ge#örderte Ausstellung !m H!stor!-
schen Museum Frankfurt u. a. 
anhand von Münzen. 
Historisches Museum Frankfurt
historisches-museum-frankfurt.de
bis 31.1.2027

 
 
 

 
Albrecht Dürer, Hercules  

am Scheideweg (Die Eifersucht;  
Der große Satyr), um 1498

Dürer. Für hessi-
sche Fürsten  
D!e hess!schen Fürsten von Darm-
stadt und Kassel waren bege!sterte 
Sammler von Albrecht Dürers 
Werken. Insbesondere se!ne Druck-
gra(ken brachten dem vor 555 Jahren 
geborenen Künstler zu Lebze!ten 
Ruhm und Anerkennung !n ganz 
Europa e!n. D!e Tatsache, dass se!n 
Werk v!elfach kop!ert und ge#älscht 
wurde, belegt d!es. Geze!gt werden 
über 130 Werke, darunter das 
!kon!sche Rh!nozeros. D!e Schau 
spürt der b!s heute anhaltenden 
Fasz!nat!on Dürer nach. 
Schloss Wilhelmshöhe, Kassel
heritage-kassel.de
8.10.2026 ! 17.1.2027

 

MECKLENBURG- 
VORPOMMERN 

 
 
 
 

 
 

Julius Wentscher, Abendstimmung 
am Ha#, o. J.

Julius Wentscher. 
Landschaftsmaler 
Ostpreußens 
Der 1842 geborene Jul!us Wentscher 
sen!or stud!erte an der Kön!gsberger 
Akadem!e, d!e #ür !hre progress!ve 
Landschaftsmalere! en ple!n a!r 
bekannt war, was n!cht zuletzt e!n 
E!n&uss des Impress!on!smus war. 
Ab den 1880er-Jahren zog es 
Wentscher nach Berl!n, wo er be! 
den Großen Berl!ner Kunstausstel-
lungen se!ne Landschaftsgemälde 
präsent!eren konnte. In Schwaan 
s!nd über 60 d!eser st!mmungs-
vollen Naturans!chten zu sehen, 
d!e u. a. an der mecklenburg!schen 
Küste entstanden.

Kunstmuseum Schwaan
kunstmuseum-schwaan.de
25.7. – 18.10.2026

 
 

 
 
 

 
Hedwig Holtz-Sommer, o. T. (Porträt 

der Nichte der Künstlerin), 1946 

Hedwig 
Holtz-  Sommer
Im November 2025 !st e!ne umfang-
re!che B!ogra(e zu Hedw!g Holtz-
Sommer (1901–1970) ersch!enen, d!e 
zur Ahrenshooper Künstlerkolon!e 
gehörte und e!nen Großte!l !hres 

Lebens auf dem mecklenburg!schen 
F!schland verbrachte. Ausgehend 
von neuen Erkenntn!ssen zum Leben 
und Werk der Maler!n ze!gt d!e 
Kunsthalle Rostock e!ne Retrospek-
t!ve m!t rund 80 Werken. S!e zeugen 
von untersch!edl!chen Werkphasen: 
Zunächst wurde Holtz-Sommer #ür 
!hre e!ndr!ngl!chen Porträts bekannt. 
Später w!dmete s!e s!ch der Land-
schaftsmalere!, Blumenst!llleben 
und Menschengruppen. Auch 
Ze!chnungen und Illustrat!onen 
gehören zu !hrem Œuvre.

Kunsthalle Rostock
kunsthallerostock.de
bis 22.11.2026

Die Künstler-
kolonie Katwijk
Das F!scherdorf Katw!jk an der 
n!ederländ!schen Nordseeküste 
!nsp!r!erte schon !m 17. Jh. d!e Kunst. 
M!tte des 19. Jh. begründete der Maler 
und Gra(ker Jozef Israëls dort d!e 
Kolon!e, d!e auch über d!e N!eder-
lande h!naus zahlre!che Künstler 
anzog. Max L!ebermann l!eß s!ch von 
Landschaft, Dor&eben und der harten 
Arbe!t der F!scher zu !mpress!on!st!-
schen Gemälden !nsp!r!eren. Auch #ür 
d!e „Haager Schule“ war Katw!jk 
w!cht!g: Ihre Vertreter fanden dort 
st!mmungsvolle Sujets des Alltags 
und entw!ckelten e!ne von L!cht und 
Atmosphäre geprägte Malere!, d!e zu 
den w!cht!gen Vorläufern des Impres-
s!on!smus zählt.

Kunstmuseum Ahrenshoop
kunstmuseum-ahrenshoop.de
26.9.2026 ! 14.3.2027
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Germanischer Helm (Spangenkappe)

Verlorene Krieger 
– Germanen  
zwischen Macht 
und Mythos  
Rund 1.200 Funde aus den be!den 
Kr!egsbeuteopferplätzen Thorsberg 
und Nydam gast!eren während der 
Umbauarbe!ten !m Archäolog!schen 
Landesmuseum Schlesw!g !m 
Varusschlacht Museum. D!e von der 
Kulturst!ftung der Länder ge#ör-
derte Ausstellung n!mmt den 
Besuch aus dem hohen Norden zum 
Anlass, um s!ch den Opferprakt!ken 
der Germanen zu w!dmen.

Varusschlacht Museum und  
Park Kalkriese, Bramsche-Kalkriese
kalkriese-varusschlacht.de
bis 30.4.2028

 
 
 

 
Urkunde zur Aufnahme von Herzog 

Friedrich Karl Ferdinand von 
Braunschweig-Wolfenbüttel in den 

dänischen Elefantenorden

Kistenweise  
Kostbarkeiten. 
Handschriften und 
 Bücher der Welfen 
kehren zurück
2023 kehrte d!e „Ho,!bl!othek“ der 
Mar!enburg nach Hannover zurück. 
Den Ankauf des Konvoluts von 
Manuskr!pten, Büchern, Ze!chnun-
gen und Drucken aus dem ehemal!-
gen Bes!tz des Adelsgeschlechts der 
Welfen hat d!e Kulturst!ftung der 
Länder ge#ördert. Nun s!nd ausge-
wählte Stücke erstmals !n e!ner 
Ausstellung zu sehen.

Gottfried Wilhelm Leibniz  
Bibliothek, Hannover
gwlb.de
bis 28.11.2026

Mein lieber 
Schwan! Die 
Sammlung
Zwanz!g neue Räume #ür 400 Kunst-
werke: Das Sprengel Museum 
Hannover präsent!ert d!e hause!gene 
Sammlung des 20. und 21. Jahrhun-
derts grundlegend neu. D!e Ausstel-
lung or!ent!ert s!ch an e!ner chrono-
log!schen Erzählung, ergänzt durch 
themat!sche Bezüge. So entstehen 
neue Bl!ckw!nkel auf d!e Kunstge-
sch!chte und ungewohnte Verb!ndun-
gen. Zu sehen s!nd u. a. Werke von 
Pablo P!casso, Isa Genzken, Georg 
Basel!tz, Laure Prouvost oder M!chel 
Majerus. N!k! de Sa!nt Phalle !st e!n 
ganzer Raum gew!dmet.

Sprengel Museum Hannover
sprengel-museum.de
Dauerausstellung

 

NORDRHEIN- 
WESTFALEN 

Kunst Hand  
Werk Brücke
Dass s!ch d!e Künstler der „Brücke“ 
w!e Ernst Ludw!g K!rcher, Karl 
Schm!dt-Rottlu$ oder Max Pech-
ste!n n!cht nur !n Malere! und Gra(k 
betät!gten, sondern auch Gegen-
stände w!e Möbel, B!lderrahmen 
oder Schmuck herstellten, !st heute 
kaum bekannt. D!e Schau, d!e zuvor, 
unterstützt von der Kulturst!ftung 
der Länder, !m Berl!ner Brücke- 
Museum zu sehen war, sollte das 
ändern. Auch d!e Frauen !m Umfeld 
der Künstler, d!e text!le Arbe!ten 
umsetzten, werden gewürd!gt.
Kunstmuseen Krefeld – Haus Lange
kunstmuseenkrefeld.de
4.10.2026 ! 7.3.2027

Ich, Gustave 
Courbet. Maler 
und Rebell  
Gustave Courbet (1819–1877) g!lt als 
Schlüssel(gur auf dem Weg zur 
Moderne. Er brach m!t den starren 
akadem!schen Kunsttrad!t!onen 
se!ner Ze!t und etabl!erte den 
Real!smus m!t e!ner rad!kalen 
B!ldsprache. Fernab der !deal!s!er-
ten Ästhet!k von Klass!z!smus und 
Romant!k wandte er s!ch gesell-
schaftskr!t!schen Themen zu und 
sorgte v!elfach #ür Provokat!on. D!e 
große Retrospekt!ve !m Museum 
Folkwang w!dmet s!ch e!ner der 
prägendsten Künstlerpersönl!chke!-
ten des 19. Jahrhunderts, !n dessen 
Werk s!ch pol!t!sches Engagement 
und gesellschaftl!che Umbrüche 
se!ner Ze!t w!dersp!egeln.

Museum Folkwang, Essen
museum-folkwang.de
17.7. – 8.11.2026

 

RHEINLAND-PFALZ 
 

 
 
 
 
 
 

 
Jusepe de Ribera,  

Hl. Hieronymus, 1636 

Sprechende  
Bilder 1400–1800 
Dre!ß!g Me!sterwerke aus dem 
Nat!onalmuseum Luxemburg tre$en 
!m Arp Museum auf Werke der 
Sammlung Rau #ür UNICEF, d!e s!ch 
dort als Dauerle!hgabe be(nden. D!e 

Ausstellung versammelt Kunst vom 
Spätm!ttelalter b!s !ns 18. Jahrhun-
dert und ze!gt, w!e d!e Malere! über 
Jahrhunderte h!nweg Gesch!chten 
erzählte – von b!bl!schen Ere!gn!s-
sen und ant!ken Mythen b!s zu 
Szenen des Alltags. Im M!ttelpunkt 
stehen d!e Ausdruckskraft von 
M!m!k, Gest!k und L!cht sow!e d!e 
emot!onale W!rkung der Kunst.
Arp Museum Bahnhof Rolandseck
arpmuseum.org
27.9.2026 ! 21.3.2027

 
 
 

 
Markus Matthias Krüger,  

Zwei brennende Büsche, 2025

Weit draußen | 
Markus  
Matthias Krüger
Das M!ttelrhe!n-Museum w!dmet 
dem Maler Markus Matth!as Krüger 
(*1981) e!ne E!nzelausstellung. Se!ne 
präz!se kompon!erten Landschaften 
verb!nden d!e B!ldsprache von 
Caspar Dav!d Fr!edr!ch oder Claude 
Lorra!n m!t Impulsen der Neuen 
Le!pz!ger Schule aus dem Umfeld der 
Hochschule #ür Gra(k und Buch-
kunst, wo Krüger auch stud!erte. 
Geometr!sche Formen, menschen-
leere Szener!en und e!ne altme!ster-
l!ch genaue Malwe!se erzeugen 
B!lder, d!e gle!chsam vertraut und 
befremdl!ch w!rken. H!nter den 
sche!nbar !dyll!schen Landschaften 
verbergen s!ch Bezüge zu aktuellen 
gesellschaftl!chen Fragen und 
Veränderungen der Umwelt. 

Mittelrhein Museum Koblenz
mittelrhein-museum.de
26.9.2026 ! 28.2.2027

Lubaina Himid, Le Rodeur: The Cabin,  
[Le Rodeur: Die Kajüte], 2017

Along the Color Line – eine 
Transatlantische Moderne
W!e wurde d!e Kunst der europä!schen Moderne von der 
Schwarzen Kunstszene !n den USA rez!p!ert? Welche E!n-
&üsse gab es? Im M!ttelpunkt der von der Kulturst!ftung 
der Länder ge#örderten Schau steht d!e Harlem Rena!s-
sance, e!ne künstler!sche und !ntellektuelle Bewegung, d!e 
s!ch !m New Yorker Stadtte!l Harlem !n den 1920er-Jahren 
entw!ckelte und e!ne selbstbewusste Schwarze Ident!tät !n 
Ze!ten von Rass!smus und Unterdrückung formul!erte. 

Museum Ludwig, Köln
museum-ludwig.de
3.10.2026 ! 7.3.2027
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Die Blauen Reiterinnen
„Der blauen Re!terre!ter!n Freund!n“ – m!t d!eser e!gentüm-
l!chen Beze!chnung unterschre!bt d!e D!chter!n Else Lasker-
Schüler 1913 e!nen Br!ef an d!e Maler!n Mar!anne von Weref-
k!n, d!e zum Umfeld des Künstlerkre!ses des Blauen Re!ter ge-
hörte. D!e von der Kulturst!ftung der Länder ge#örderte 
Kooperat!onsschau dre!er Museen (nach W!esbaden folgen 
Stat!onen !m Paula Modersohn-Becker Museum !n Bremen 
und !m Münchner Lenbachhaus) betr!tt b!sher kaum er-
forschtes Terra!n und geht der Frage nach, welchen Ante!l 
Künstle r!nnen w!e Were-!n, Son!a Delaunay-Terk, Mar!a 
Franck-Marc, Olga Meerson und – !m Kontext des Blauen 
Re!ter am bekanntesten – Gabr!ele Münter an der ästhet!-
schen Entw!cklung der modernen Kunst hatten und welche 
Rollen s!e !m Ge#üge des Künstlernetzwerks sp!elten.

Museum Wiesbaden
museum-wiesbaden.de
23.10.2026 ! 21.2.2027
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Hans Purrmann 
als Sammler. Von 
Dürer bis Picasso
Dass der aus Speyer stammende 
Maler und Mat!sse-Schüler Hans 
Purrmann (1880–1966) selbst 
Kunstsammler war, !st b!sher !n der 
Ö$entl!chke!t wen!g bekannt. Das 
Museum Pfalzgaler!e Ka!serslautern 
w!rft erstmals e!nen Bl!ck auf d!esen 
Aspekt se!nes Lebens und br!ngt 
zahlre!che Kunstwerke und Artefakte 
aus der Sammlung Purrmann m!t 
dessen farbgewalt!gen B!ldwelten 
zusammen. Purrmanns Sammelle!-
denschaft war v!el#ält!g: Von ägypt!-
schen F!guren und gr!ech!schen 
Vasen über Cranach-Gra(ken b!s zu 
gra(schen Arbe!ten von Cézanne 
und P!casso re!chte se!n Interesse.

Museum Pfalzgalerie 
Kaiserslautern
mpk.de
24.10.26 ! 31.1.27

 

SAARLAND 
 
 

 

 
 
 

 
Otto Steinert, Maske einer  

Tänzerin, 1952

Ein Neubeginn  
für Europa. 75 
Jahre subjektive 
fotografie 
Zum 75-jähr!gen Jub!läum der 
Ausstellungsre!he „subjekt!ve 
fotogra(e“ präsent!ert d!e Moderne 
Galer!e des Saarlandmuseums über 
150 Fotogra(en aus !nternat!onalen 
Sammlungen. Werke von Brassaï, 
Henr! Cart!er-Bresson, Man Ray, 
László Moholy-Nagy und anderen 
geben E!nbl!ck !n d!e An#änge der 
Kunstfotogra(e der Nachkr!egsze!t. 
Zugle!ch er!nnert s!e an d!e kultur-
pol!t!sche Bedeutung der erstmals 
1951 !n Saarbrücken geze!gten 
Schau als S!gnal #ür e!n fr!edl!ches 
und gee!ntes Europa.
Saarlandmuseum – Moderne 
Galerie, Saarbrücken
modernegalerie.org
7.11.2026 ! 14.2.2027

SACHSEN
 
 

 

 
 
 

 
Wolfgang Mattheuer,  
Hemd im Wind II, 1991

Allegorien des 
Lebens 
Mot!ve aus der ant!ken Mytholog!e 
waren ab den 1970er-Jahren fester 
Bestandte!l !m B!ldreperto!re der 
DDR*Kunst. Anlässl!ch des 100. 
Geburtstags von Ursula Mattheuer-
Neustädt (1926–2021) und des 
bevorstehenden 100. Geburtstags 
von Wolfgang Mattheuer (1927–
2004) setzen d!e Kunstsammlungen 
Chemn!tz das Scha$en des Haupt-
vertreters der sogenannten Le!pz!-
ger Schule !n D!alog m!t dem 
gra(schen Werk se!ner Frau. 
Während Wolfgang Mattheuer m!t 
„D!e Flucht des S!syphos“ e!nen 
Werkzyklus zu versch!edenen 
Mythen begründete, l!eß s!ch Ursula 
Mattheuer-Neustädt v!elfach von 
L!teratur und Poes!e !nsp!r!eren. 
Be!den geme!nsam !st d!e Beschäft!-
gung m!t den großen Themen des 
Lebens – der Rolle des Ind!v!duums, 
Fre!he!t und L!ebe.

Kunstsammlungen Chemnitz
kunstsammlungen-chemnitz.de
3.10.2026 ! 11.4.2027

 
 

Carl Graeb, Muskauer Aquarell-
zyklus: Blick von der Moosgalerie, 

1855–59

Poesie des Lichts 
– Der Land-
schaftsmaler 
Carl Graeb und 
seine Muskauer 
Aquarellserie
D!e Ausgabe 2/2023 von Arsprototo 
z!ert e!n Aquarell des Malers Carl 
Graeb (1816–1884), der M!tte des  
19. Jh. den Fürst-Pückler-Park Bad 
Muskau !n e!nem Gemäldezyklus 
deta!lgetreu abb!ldete. D!eser wurde 
m!t Unterstützung der Kulturst!f-
tung der Länder von der St!ftung 
„Fürst-Pückler-Park Bad Muskau“ 
erworben und !st nun dort zu sehen.
Stiftung „Fürst-Pückler-Park  
Bad Muskau“ – Neues Schloss
muskauer-park.de
bis 16.8.2026 

Jüdische Familien 
und ihre Samm-
lungen in Leipzig
D!e Ausstellung würd!gt erstmals den 
bedeutenden Be!trag jüd!scher 
Fam!l!en zum kulturellen Leben 
Le!pz!gs !m frühen 20. Jahrhundert 
und macht zugle!ch den durch 

Verfolgung, Vertre!bung und Ermor-
dung während der NS*Ze!t verur-
sachten Verlust s!chtbar. Anhand von 
Kunstwerken, Fotogra(en und 
Arch!val!en werden d!e Sammlun-
gen, Netzwerke und Lebenswege von 
elf d!eser Fam!l!en nachgeze!chnet. 
Museum der bildenden Künste 
Leipzig
mdbk.de
30.9.2026 ! 31.1.2027

 

SACHSEN-ANHALT 
 
 
 

 
 

 
 

Edmund Kesting: Ohne Titel  
[Bildbauwerk], 1926

Edmund Kesting. 
Avantgardist
D!e Ausstellung stellt e!ne erste 
umfassende Retrospekt!ve des aus 
Dresden stammenden Künstlers 
Edmund Kest!ng (1892 –1970) dar. 
Ab 1933 als „entartet“ d!$am!ert 
und !n der DDR erneut abgelehnt, 
bl!eb se!n Werk lange Ze!t unbeach-
tet. D!e Ausstellung w!rd anschl!e-
ßend !n Grenoble, Ahrenshoop und 
Hagen geze!gt.
Kunstmuseum Moritzburg  
Halle (Saale)
kunstmuseum-moritzburg.de
2.8. – 25.10.2026

 
 
 

 
Lyonel Feininger,  

Glasscherbenbild, 1927

Mensch, Meister, 
Modernist |  
Feininger im Fokus
2026 fe!ert das Museum Lyonel 
Fe!n!nger se!n 40-jähr!ges Jub!läum 
m!t e!ner Neupräsentat!on se!ner 
Sammlung. D!e Ausstellung rückt 
den ehemal!gen Kar!katur!sten und 
späteren Bauhaus-Me!ster Lyonel 
Fe!n!nger (1871–1956) !n den Fokus 
und ze!gt den Menschen h!nter  
der Kunst. Zugle!ch würd!gt das 
Museum auch Hermann Klumpp, 
dessen Engagement den Grundste!n 
#ür d!e Sammlung !m Jahr 1986 legte 
und dem Werk se!nes Künstlerfreun-
des e!n dauerhaftes Zuhause gab.

Museum Lyonel Feininger, 
Quedlinburg
museum-feininger.de
bis 11.1.2027

 

SCHLESWIG- 
HOLSTEIN

Let’s play 
Mittelalter
Prem!ere !m Europä!schen Hanse-
museum: M!t „Let’s play M!ttel-
alter“ w!rd erstmals e!ne !mmers!ve 
Game-Ausstellung !n Deutschland 
erö$net. Anstelle klass!scher 
Ausstellungsräume erstellen d!e 
Besucher!nnen und Besucher 
e!gene Avatare und suchen s!ch !hre 
Wege durch e!ne m!ttelalterl!che 
Gam!ng-Welt m!t Turn!erplätzen, 
festl!chen Banketts und sogar e!ner 
gehe!mn!svollen Drachenhöhle.  
Für d!e Umsetzung arbe!tete das 
Museum eng m!t Fachleuten aus 
den Bere!chen Game Des!gn, 
Szenogra(e, Med!enkunst und 
W!ssenschaft zusammen.

Europäisches Hansemuseum, 
Lübeck
hansemuseum.eu
9.10.2026 ! 31.10.2027

 
 
 
 
 
 
 

Carl-Henning Pedersen, Storøjet 
figure (Großäugige Figur), 1938

Dimensionen der 
Freiheit. Carl-
Henning Pedersen 
und Else Alfelt  
D!e Kunsthalle St. Annen ze!gt 
erstmals e!ne Retrospekt!ve des 
dän!schen Künstlerpaares Else Alfelt 
und Carl-Henn!ng Pedersen. Im 
Fokus der Ausstellung stehen 
D!mens!onen der Fre!he!t: von der 
künstler!schen Prax!s über das 
pol!t!sche und gesellschaftl!che 
Engagement b!s h!n zu sp!r!tuellen 
Neuerungen. Be!de wandten s!ch 
gegen akadem!sche Trad!t!onen, 
bezogen !n der Besatzungsze!t 
Stellung gegen d!e NS*Ideolog!e und 
sol!dar!s!erten s!ch m!t den als 
„entartet“ verfemten Pos!t!onen der 
Künstler!nnen und Künstler. 1948 
schlossen s!e s!ch der CoBrA*Bewe-
gung an, d!e nach dem Kr!eg e!ne 
Kunst jense!ts normat!ver Zwänge 
vertrat. Pedersen prägte d!e Bewe-
gung m!t express!v-mytholog!schen, 
folklor!st!schen und k!ndl!ch 
!nsp!r!erten Mot!ven. Alfelt entw!-
ckelte h!ngegen e!ne e!genständ!ge, 
reduz!erte B!ldsprache m!t Natur-, 
Berg- und Kosmosmot!ven.

Kunsthalle St. Annen, Lübeck
kunsthalle-st-annen.de
bis 25.10.2026

 
 
 
 
 
 

Jan Toorop, Deichweg bei  
Westkapelle, 1910

Moderne tri"t 
Küste 
Das Kunstmuseum auf der Insel Föhr 
w!dmet s!ch den frühen Impulsen 
der Moderne !m Norden Europas. An 
den Küsten zw!schen den N!ederlan-
den und Norwegen entw!ckelten 
Künstler!nnen und Künstler fernab 

der großen Metropolen neue 
S!chtwe!sen auf L!cht, Farbe und 
Natur. D!e Ausstellung beleuchtet 
anhand von Werken von Max 
Beckmann, Jacoba van Heemskerck, 
Edvard Munch und we!teren, heute 
wen!ger bekannten Künstler!nnen 
und Künstlern !nd!v!duelle Expe-
r!mente ebenso w!e d!e Rolle der 
Künstlerkolon!en be!m Entzünden 
des Funkens der Moderne !m Nor-
den. Themen s!nd neben techn!-
schen Neuerungen der Über gang 
vom Natural!smus zu fre!erer Farb- 
und Formgebung, d!e Redukt!on als 
künstler!sche Provokat!on sow!e das 
Meer als Projekt!ons&äche ex!sten-
z!eller Erfahrungen.

Museum Kunst der Westküste, 
Alkersum
mkdw.de
bis 10.1.2027

 

THÜRINGEN
 
 
 
 
 
 
 

Gerhard Marcks, Die Eule, 1921

Gerhard Marcks. 
Frühe Holzschnitte  
Der gebürt!ge Berl!ner Gerhard 
Marcks (1889–1981) war e!ner der 
ersten Me!ster des Bauhauses !n 
We!mar und le!tete b!s 1925 d!e 
Keram!kwerkstatt !n Dornburg/
Saale. Zugle!ch war er !m Me!sterrat 
eng m!t anderen Künstler!nnen und 
Künstlern des Bauhauses vernetzt, 
besonders m!t dem Deutschamer!-
kaner Lyonel Fe!n!nger (1871–1956), 
der ab 1921 d!e Druckwerkstatt 
le!tete. Es war auch Fe!n!nger, der 
Marcks zur Beschäft!gung m!t dem 
Holzschn!tt !nsp!r!erte. Zum 
30. Jahrestag der Ernennung der 
We!marer Bauhausstätten zum 
UNESCO*Welterbe ze!gen d!e 
Gra(schen Sammlungen nun 
erstmals d!ese kürzl!ch durch e!ne 
Schenkung erworbenen frühen 
Holzschn!tte von Marcks. D!e 
umfangre!che Präsentat!on der 
Sammlung macht d!e wechselse!t!ge 
Insp!rat!on zw!schen den Bauhaus-
me!stern s!chtbar.

Bauhaus-Museum Weimar
klassik-stiftung.de
21.8.2026 ! 11.1.2027

Bitte informieren Sie sich auch 
auf den Webseiten der Museen, 
wenn Sie einen Besuch planen.

Der Wahre Jacob, 1928

Das Stählerne Herz
D!e Völkl!nger Hütte, das weltwe!t e!nz!ge 
vollständ!g erhaltene E!senwerk aus dem 
19.  und 20. Jahrhundert, g!lt als herausra-
gendes Denkmal der Industr!ekultur und als 
Symbol #ür d!e !ndustr!elle Moderne Euro-
pas. D!e von der Kulturst!ftung der Länder 
ge#örderte Ausstellung verknüpft nun d!e 
Gesch!chte des E!senwerks m!t künstler!-
schen Perspekt!ven der Moderne und Ge-
genwart. Objekte, Fotogra(en und Doku-
mente treten dabe! !n e!nen kreat!ven D!alog 
m!t L!teratur, Mus!k, b!ldender Kunst sow!e 
Raum!nstallat!onen. Im Zentrum stehen d!e 
Arbe!ter!nnen und Arbe!ter sow!e !hre Fam!-
l!en, deren Leben eng m!t den Produkt!ons-
abläufen und den gesellschaftl!chen Verän-
derungen !hrer Ze!t verbunden war.

Weltkulturerbe Völklinger Hütte, Völklingen
voelklinger-huette.org
1.11.2026!8.8.2027
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iga*61. Die DDR durch die Blume 
Anlässl!ch des 65-jähr!gen Jub!läums ze!gt d!e von der Kulturst!ftung der 
Länder ge#örderte Sonderausstellung, w!e pol!t!scher Anspruch, Arch!tek-
tur und Alltag auf der „Internat!onalen Gartenbauausstellung der soz!al!s-
t!schen Länder“ der DDR !n Erfurt zusammenkamen. Im M!ttelpunkt ste-
hen d!e Entw!cklung der !ga*61, d!e pol!t!schen Rahmenbed!ngungen und 
der heut!ge Umgang m!t !hrem Erbe. E!n Vergle!ch m!t ze!tgle!chen Gar-
tenbauausstellungen !n Stuttgart und Hamburg erwe!tert d!e Perspekt!ve.

Deutsches Gartenbaumuseum Erfurt
gartenbaumuseum.de
15.8.2026 ! 13.6.2027



Restau!ie!ungen

Vor der Restaurierung: 
Leinwände und Papier-
bahnen von Georg Lührig 
werden im Museum 
Wiesbaden gesichtet, 
2025. Detail: Entwurf zum 
Wandbild „Der Tag“ 
(weibliche Akte), um 1910



Im Museum Wies-
baden konnte der 

Ateliernachlass 
des Malers Georg 

Lührig gerettet 
werden

von Peter Forster

Das Fresko „Der Tag“ von Georg Lührig wurde 
anhand einer historischen Fotografie mithilfe von 
KI-Kolorierung digital rekonstruiert

Transport der gerollten Entwürfe auf Papier  
und Leinwand

Sichten von Leinwänden und Papierbahnen im 
Museum Wiesbaden vor der Restaurierung, 2025. 
Detail: Georg Lührig, „Dürstende Erde“, um 1904

Jugendstil  
und  

Symbolismus

Restaurierung ⁄ Hessen
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ten und das Gemälde „Pel!kan“ aus se!ner rumän!schen Ze!t 
um 1900/01, das rasch zu e!nem Besucherl!ebl!ng wurde. An-
gespornt durch d!esen Erfolg, erwarb das Museum !m Folgen-
den gle!ch #ünf Werke. 

E!n!ge Ze!t nach der Beend!gung der Zw!ntscher-Ausstel-
lung setzte s!ch Helmut Lühr!g, der Enkel Georg Lühr!gs, m!t m!r 
!n Verb!ndung, um m!tzute!len, dass s!ch we!te Te!le des Nach-
lasses se!nes Großvaters noch !m Fam!l!enbes!tz be#änden. E!ne 
Fahrt nach Leverkusen war letztl!ch n!cht nur der Auslöser #ür 
d!e aktuelle Ausstellung „Georg Lühr!g. E!n Me!ster aus Dres-
den“, sondern #ür alles, was vor der Schau erfolgt !st und was 
zukünft!g geschehen w!rd. Geme!nsam m!t Inge Knoblauch, e!-
nem M!tgl!ed der Fam!l!e Lühr!g, d!e s!ch se!t Jahren um d!e w!s-
senschaftl!che Aufarbe!tung und Verm!ttlung von Georg Lühr!gs 
Werk kümmert, wurde der Nachlass vor Ort ges!chtet. In An-
betracht der Tatsache, welche Irrungen und W!rrungen d!e Ob-
jekte überstanden hatten – !n !hnen verb!nden s!ch Fam!l!enge-
sch!chte und deutsch-deutsche Gesch!chte –, muss erst e!nmal 
!n Demut !hr bloßes Vorhandense!n gewürd!gt werden. S!e hat-
ten v!elen Extremen getrotzt, um zuletzt !n e!nem Leverkusener 
Keller !hrem we!teren Sch!cksal entgegenzusehen. 

Das sehr umfangre!che Konvolut aus dem Nachlass der Fa-
m!l!e Lühr!g be!nhaltete vor allem mehr als 60 Bahnen auf Pa-
p!er und Le!nwand, zume!st ausgearbe!tete Entwürfe zu Lühr!gs 
be!den monumentalen Wandgemälden !n Dresden, d!e !m Kr!eg 
zerstört wurden. Dabe! handelt es s!ch um d!e Fresken „Der 
Tag“ und „D!e Nacht“ !m Kultusm!n!ster!um !n Dresden (beauf-
tragt 1904, vollendet 1912) sow!e um das großformat!ge Ge-
mälde „Feuer, Wasser, Erde, Luft und der Mensch als !hr Herr“ 
#ür d!e Aula der Dre!kön!gsschule von 1932. S!e s!nd als Herz-
stück se!nes Œuvres anzusehen und ze!gen se!ne kunsth!stor!-
sche Bedeutung als herausragender Freskenmaler !n Dresden. 
D!ese Me!sterstücke der deutschen Monumentalmalere! s!nd !m 
Or!g!nal unw!ederbr!ngl!ch verloren, entsprechend kommt den 
erhaltenen Entwürfen e!ne große kulturh!stor!sche Bedeutung 
zu. Als zentrale Zeugn!sse e!ner versunkenen Epoche deutscher 
Kunst dokument!eren s!e maßgebl!che Entw!cklungen des Ju-
gendst!ls und Symbol!smus !n Dresden. 

Der Zustand des Atel!ernachlasses erw!es s!ch jedoch als äu-
ßerst kr!t!sch. Unter anderem hatte d!e ungee!gnete Lagers!tua-
t!on zu bere!ts s!chtbaren Schäden ge#ührt. Insbesondere d!e 
Le!nwände waren unsachgemäß und zu eng gerollt worden, was 
d!e Ablösung von Farbschollen und d!e B!ldung von Fäuln!sstellen 
zur Folge hatte. D!e Pap!erarbe!ten w!esen zudem Spuren von 
Schädl!ngsfraß durch Pap!er(schchen auf. Es war o$ens!chtl!ch, 
dass d!e Objekte !n !hrem derze!t!gen Zustand n!cht ausstellungs-
#äh!g waren. Uns wurde bewusst, dass der gesamte Bestand !n 
hohem Maße ge#ährdet war, wenn kurzfr!st!g ke!ne S!cherung er-
folgte. Deshalb verschoben s!ch gle!ch zu Beg!nn des Projekts d!e 
Pr!or!täten. Anstelle e!ner w!ssenschaftl!chen Erschl!eßung m!t 
Katalog und Ausstellung musste zuerst das we!tere Fortschre!ten 
der Schäd!gung verh!ndert, das Mater!al gerettet werden. Alle Ob-

jekte aus Pap!er wurden zunächst als Ersth!lfe !n e!ne St!cksto$-
kammer verbracht, entseucht, und d!e Lagerbed!ngungen wur-
den generell opt!m!ert. Im Anschluss fand e!ne Objektauswahl 
statt, be! der Le!nwände und Pap!erbahnen #ür we!tere konser-
vator!sche Behandlungen best!mmt wurden. Dazu zählten Plan!e-
rung der Deformat!onen, d!e sehr d!'z!le Fest!gung loser Te!le, 
!nsbesondere der !nstab!len zerfressenen Randbere!che, Anstü-
ckungen und Schl!eßen von Löchern, Fest!gung loser Malsch!cht-
te!le und präsentat!ons#äh!ges Mont!eren. 

Dank der Kulturst!ftung der Länder und !hrem Freundes-
kre!s war es mögl!ch, d!ese umfangre!chen und kostsp!el!gen 
Aufträge an museumsexterne, auf Probleme d!eser Art spez!al!-
s!erte Restaurator!nnen und Restauratoren vergeben zu können. 
Voraussetzung war, dass alle jene Objekte, d!e m!t Fremdgeldern 
restaurator!sch bearbe!tet werden sollten, zuvor !n den Bes!tz 
des Museums übergegangen waren. Dank des großzüg!gen Ent-
gegenkommens der gesamten Fam!l!e Lühr!g war d!e Rettung 
d!eses Kunstschatzes mögl!ch. S!e alle stellten s!ch ausnahmslos 
(und d!e Fam!l!e !st n!cht kle!n) !n den D!enst der Sache: d!e 
stark geschäd!gten und n!cht ausstellungs#äh!gen Kunstwerke 
von Georg Lühr!g zu s!chern, s!e zu erhalten und dauerhaft zu 
verm!tteln. Auf d!esem verschlungenen, letztl!ch aber auch 
konsequenten Weg !st das Museum W!esbaden so zu e!nem 
umfangre!chen Œuvre des Künstlers gekommen. Es hat e!nes 
geme!nsamen Kraftaktes bedurft, um nachzuholen, was !n den 
1910er-Jahren n!cht stattgefunden hatte. Dass s!ch !m Museum 
nun Lühr!gs Stud!en zu se!nen verlorenen Fresken be(nden, 
d!e zu se!nen qual!tat!v spannendsten Werken gehören, hat na-
türl!ch auch Ausw!rkungen auf d!e Präsentat!on der aktuellen 
Ausstellung. D!ese „Auferstehung“ des Künstlers über groß-
format!ge Vorze!chnungen und Ölstud!en !st den Erben und 
dem Engagement der Kulturst!ftung der Länder geme!nsam 
m!t !hrem Freundeskre!s zu verdanken, ohne deren (nanz!elle 
Unterstützung d!e aufwend!ge Restaur!erung n!cht hätte statt-
(nden können. S!e b!lden d!e e!nz!g verbl!ebene v!suelle Quelle 
#ür Georg Lühr!gs monumentales Scha$en und ermögl!chen 
e!ne Rekonstrukt!on se!nes künstler!schen Vermächtn!sses. 
Als zentrale Zeugn!sse, d!e e!ne versunkene Epoche deutscher 
Kunst dokument!eren, &ank!ert von e!ner d!g!talen An!mat!on, 
dokument!eren s!e maßgebl!che Entw!cklungen des Jugend-
st!ls und Symbol!smus !n Dresden, e!ner künstler!schen Hoch-
burg um 1900.   
Dr. Peter Forster ist Kustos Sammlungen 12. bis 19. Jahrhundert/
Jugendstilsammlung und F. W. Neess Beauftragter für Provenienz-
forschung im Museum Wiesbaden.

Georg Lührig. Ein Meister aus Dresden  
bis 17.1.2027
Museum Wiesbaden. Hessisches Landesmuseum  
für Kunst und Natur 
Friedrich-Ebert-Allee 2, 65185 Wiesbaden 
www.museum-wiesbaden.de

V!el zu lange zählte Georg Lühr!g (1868–1957) zu den vergesse-
nen Dresdner Künstlern. In Gött!ngen geboren, lebte er fast 
#ünf Jahrzehnte !n der Stadt an der Elbe und wurde so zu e!nem 
„Me!ster !n Dresden“. Zusammen m!t Hans Unger, Sascha 
Schne!der, Oskar Zw!ntscher und R!chard Müller gehört er zu 
den Künstlern, welche d!e damals aktuellen Strömungen des  
Jugendst!ls und des Symbol!smus !n e!ne gehe!mn!svolle und 
fasz!n!erende B!ldsprache fassten, d!e es heute w!eder zu ent-
decken und zu erforschen g!lt. Für se!ne Landschaften, T!er-
darstellungen und Porträtarbe!ten exper!ment!erte er m!t un-
tersch!edl!chen Arbe!tsmater!al!en und Techn!ken, darunter 
Kohle, Ble!st!ft, Aquarellfarbe sow!e L!thogra(e. Zu Lühr!gs 
Hauptwerken zählen aber se!ne monumentalen Fresken und 
Wandb!lder, d!e zw!schen 1904 und 1932 !m Rahmen von Auf-
tragsarbe!ten #ür ö$entl!che Gebäude entstanden und d!e 1945 
!n Flammen aufg!ngen. 

Dank reger Ausstellungsakt!v!täten war Lühr!g zw!schen 
1909 und 1916 auch !n W!esbaden sehr präsent. Dann folgte e!ne 
fast 100-jähr!ge „Ruhepause“. S!e war s!cherl!ch zum e!nen dem 
Umstand geschuldet, dass es nach dem Ersten Weltkr!eg e!ne 
deutl!che Abkehr der Publ!kumsgunst von jener Kunst des Ju-
gendst!ls und Symbol!smus gab, zu der man Lühr!gs b!sher!ges 
Werk !m we!testen S!nne zählen darf. Zum anderen war der 
Künstler dank se!nes Professorengehalts – er trat 1916 d!e Nach-

folge Oskar Zw!ntschers (1870–1916) an – n!cht mehr ausschl!eß-
l!ch auf den Kunstmarkt angew!esen, sondern musste mehr Ze!t 
!n se!ne Lehrtät!gke!t !nvest!eren. Und n!cht zuletzt: Es gab !m 
Museum W!esbaden ke!ne Werke Lühr!gs, an d!e s!ch !n der 
Folge aus S!cht der Sammlung hätte anknüpfen lassen können. 
So bl!eb d!e Annäherung zw!schen Künstler und Stadt nur e!ne 
kurze Ep!sode. 

M!ttlerwe!le stellt s!ch d!e S!tuat!on #ür uns am Museum 
W!esbaden gänzl!ch anders dar. Lühr!g !st nun m!t e!nem be-
achtl!chen Konvolut an Arbe!ten e!n w!cht!ger Künstler des Ju-
gendst!ls Dresdner Prägung !n unserer Sammlung. W!e kam es 
zu so e!nem rad!kalen R!chtungswechsel nach so langer Ze!t? 
Der entsche!dende Wendepunkt war d!e ö$entl!che Präsenta-
t!on der Jugendst!lsammlung Ferd!nand Wolfgang Neess !m 
Jahr 2019. In der Schenkung be(nden s!ch auch e!n!ge Werke 
m!t d!rektem Dresdenbezug und aus Lühr!gs künstler!schem 
Umfeld, darunter zwe! Porträts von Oskar Zw!ntscher. 2022/23 
r!chteten dann !m Zuge e!ner Kooperat!on das Albert!num !n 
Dresden und das Museum W!esbaden jewe!ls e!ne Ausstellung 
m!t dem Z!el e!ner grundlegenden Neubewertung des Künst-
lers und des Dresdner Jugendst!ls aus. In der W!esbadener 
Schau war auch Zw!ntschers engstes künstler!sches Dresdner 
Umfeld e!n Thema, zu dem unter anderem Georg Lühr!g 
zählte. Von !hm ze!gten w!r e!n Konvolut an gra(schen Arbe!-

Sichten von Leinwänden und Papierbahnen im 
Museum Wiesbaden vor der Restaurierung, 2025. 
Links: Detail aus Georg Lührigs Entwurf zum 
Wandbild „Der Tag“ (weibliche Akte), um 1910

Diogenes (Detailansicht), um 1930, Deckfarben 
auf Leinwand, 161 × 150 cm

Restaurierung ⁄ Hessen
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Bonn 2026 © Foto: Ursula Wevers, Archiv Gerry Schum und Ursula We-
vers, ZKM | Karlsruhe; S. 17 Nr. 6: © Archiv Gerry Schum und Ursula We-
vers; © ZKM | Zentrum für Kunst und Medien Karlsruhe, Foto: Franz J. 
Wamhof; S. 17 Nr. 7: © Ursula Wevers © Archiv Gerry Schum und Ursula 
Wevers, ZKM | Karlsruhe; S. 17 Nr. 8: © Manfred Tischer; S. 19: © Brücke-
Museum, Berlin; S. 20: © Michael Körner; S. 23: © Museo nazionale Colle-
zione Salce; S. 24: © Association Marcel Duchamp / VG Bild-Kunst, Bonn 
2026; S. 25: © Jörn Lehmann I SSGK-MV © The Irving Penn Foundation; 
S. 26/27: © Aus Francis M. Naumann: New York Dada 1915–1923, Abrams, 
New York 1994; S. 28/29: © Association Marcel Duchamp / VG Bild-Kunst, 
Bonn 2026; S. 31: © Association Marcel Duchamp / VG Bild-Kunst, Bonn 
2026, © Man Ray 2015 Trust / VG Bild-Kunst, Bonn 2026, © Cindy Mein-
hardt I SSGK-MV; S. 32.1: © bpk/Nationalgalerie, SMB, Foto: Jörg P. An-
ders; S. 32.2, 35.2: © Landesbibliothekszentrum Rheinland-Pfalz, Pfälzi-
sche Landesbibliothek Speyer, Foto: Ralf Niemeyer; S. 33.3, 35.3, 37.2, 37.3, 
38: © Landesmuseum Mainz, GDKE, Foto: A. Garth; S. 33.4, 35.1: © Saar-
landmuseum, Saarbrücken, Moderne Galerie, Foto: Raphael Maaß; S. 
33.5, 36.1: © Saarlandmuseum, Saarbrücken, Moderne Galerie, Foto: Tom 
Gundelwein; S. 39: © Deutscher Kunstverlag; S. 41: © Foto: Levi Fanan; S. 
42/43: © Foto: Alexander Butz/chezweitz; S.44: © Matthias Hamann/che-
zweitz; S. 47: © Foto: Neue Nationalgalerie – Stiftung Preußischer Kultur-
besitz, Berlin / David von Becker, © Succession Brancusi – All rights re-
served / VG Bild-Kunst, Bonn 2026; S. 49: © Kunstsammlung 
Nordrhein-Westfalen; S. 54/55: © Landesmuseum Mainz, GDKE; S. 56: © 
Bayerische Staatsgemäldesammlungen, Haydar Koyupinar © Succes-
sion Picasso / VG Bild-Kunst, Bonn 2026; S. 58: © Foto Moritz Haase/
Berliner Ensemble © Succession Picasso / VG Bild-Kunst, Bonn 2026; S. 
58/59: © bpk / Alfredo Dagli Orti © Succession Picasso / VG Bild-Kunst, 
Bonn 2026; S. 60 l.: © Bayerische Staatsgemäldesammlungen, Haydar 
Koyupinar © VG Bild-Kunst, Bonn 2026; S. 60. r: Bibliothèque nationale de 
France © VG Bild-Kunst, Bonn 2026; S. 61: © Bayerische Staatsgemälde-
sammlungen, Haydar Koyupinar © Succession Picasso / VG Bild-Kunst, 
Bonn 2026 © VG Bild-Kunst, Bonn 2026; S. 66: © Landesmuseum Würt-
temberg, KI-generiert mit Stable Di#usion, KI-Bild (Public Domain Mark 
1.0); S. 67, 68: © Fränkische Schweiz-Museum; S. 70, 72 u., 73: © Thüringer 
Landesmuseum Heidecksburg Rudolstadt; S. 71: © Kunsthalle Mann-
heim / Cem Yücetas; S. 72 o.: © Aus Georg Heinrich Emmerich: Porzellan-
Palais Leipzig, München 1921 © SLUB Dresden / Digitale Sammlungen; S. 
74: © mpk, © VG Bild-Kunst, Bonn 2026 (Max Uhlig); S. 75: © mpk, Foto: 
Benjamin Hörle; S. 77 l.: © Kathrin Luber; S. 77 r.o.: © Stadtverwaltung Bad 
Neuenahr-Ahrweiler; S. 77 r.u.: © Roentgen-Museum, Neuwied; S. 79, 80: 
© Ana Alenso; S. 83 o.: © Karimah Ashadu and Sadie Coles HQ, London; 
S. 83 u.: © VG Bild-Kunst, Bonn 2026; S. 84/85.: © Kader Attia. Mit freund-
licher Genehmigung des Künstlers sowie Galerie Nagel Draxler Berlin/
Köln/Meseberg; S. 86 o.: © Krištof Kintera; S. 86 u.: © Akwasi Bediako 
Afrane; S. 88: © Gemäldegalerie Alte Meister, Staatliche Kunstsammlun-
gen Dresden, Foto: Elke Estel/Hans-Peter Klut; S. 90: © GrandPalaisRmn 
(musée du Louvre) / René-Gabriel Ojeda; S. 91: © KHM-Museumsver-
band; S. 93: © Gemäldegalerie Alte Meister, Staatliche Kunstsammlun-
gen Dresden. Foto: Laura Princzes, Ste% Bodechtel, Jacob Franke; S. 95: 
© Foto: Schlösser Brühl, Horst Gummersbach; S. 96: © Foto: LVR-Amt für 
Denkmalpflege im Rheinland, Vanessa Lang; S. 97: © Foto: Schlösser 
Brühl, Verena Meier; S. 96: © Bei den Verlagen; S. 100 o.: © Zeppelin Mu-
seum Friedrichshafen; © KK-Privatsammlung; © Tamara de Lempicka 
Estate, LLC / VG Bild-Kunst, Bonn 2026 © Foto: Jochen Littkemann; S. 100 
m.: © Fritz-Winter-Stiftung, Bayerische Staatsgemäldesammlungen; VG 
Bild-Kunst, Bonn 2026; S. 100 u.: © Niki Charitable Art Foundation / VG 
Bild-Kunst, Bonn 2026; S. 101 o.: © Foto: Baushaus-Archiv Berlin / Margot 
Schmidt; Annemirl Bauer Archiv © VG Bild-Kunst, Bonn 2026; S. 101 m.: © 
Sammlung Hasso Plattner; © Foto: J. Bendzulla; © Museum für Kunst und 
Gewerbe Hamburg; S. 101 u.: © 2025 Pryor Dodge, Grafische Bearbei-
tung: Bernd Grether; S. 102 o.: © Sammlung Emma Zabotin © Foto: 
Kunsthalle Mannheim; © Fondazione Werefkin, Ascona; S. 102 m.: © Kup-
ferstich Hessen Kassel Heritage, Graphische Sammlung, Foto Ute Brun-
zel; S. 102 u.: © Kunstmuseum Schwaan; © Nachlass der Künstlerin; S. 
103 o.: © Museum für Archäologie Schloss Gottorf, Landesmuseen 
Schleswig-Holstein; © VG Bild-Kunst, Bonn 2026 | Foto: Galerie Schwind, 
Leipzig; S. 103 m.: Gottfried Wilhelm Leibniz Bibliothek – Niedersächsi-
sche Landesbibliothek (GWLB); © Arp Museum Bahnhof Rolandseck/ 
Sammlung Rau für UNICEF, Foto: Mick Vincenz; S. 103 u.: © Historisches 
Archiv der Stadt Köln mit Rheinischem Bildarchiv; S. 104 o.: © VG Bild-
Kunst, Bonn 2026, Foto: Kunstsammlungen Chemnitz/Jürgen Seidel; © 
Ostdeutsche Sparkassenstiftung gemeinsam mit der Stiftung der Spar-
kasse Oberlausitz-Niederschlesien / Beauftragte der Bundesregierung 
für Kultur und Medien / Stiftung „Fürst-Pückler-Park Bad Muskau“; S. 104 
m.: © Nachlass Otto Steinert, Museum Folkwang Essen, 2025. Foto: Ra-
phael Maaß; Foto: Andreas Kämper, © VG Bild-Kunst, Bonn 2026; S. 104 
u.: © Weltkulturerbe Völklinger Hütte; S. 105 o.: © Privatsammlung c/o 
Moeller Fine Art, New York, © VG Bild-Kunst, Bonn 2026; © Carl-Henning 
Pedersen & Else Alfelts Museum, Foto: Ralf T. Søndergaard, © VG Bild-
Kunst, Bonn 2026; © Sammlung DGM, Deutsches Gartenbaumuseum; S. 
105 u.: © Museum Kunst der Westküste; © Klassik Stiftung Weimar; S. 107, 
110: © Museum Wiesbaden / Elias Bittner; S. 108: © Performance Strate-
gies; S. 109 o.: © Museum Wiesbaden / Caren Jones; S. 109 u.: © Museum 
Wiesbaden / Anne-Sophie Bennke; S. 114: © Fotos: Freundeskreis der 
Kulturstiftung der Länder; Titelrückseite: © GrandPalaisRmn (musée du 
Louvre) / Franck Raux

Bildnachweis
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E!n exklus!ves Kulturwochenende !n W!esbaden bot dem Freun-
deskre!s der Kulturst!ftung der Länder Kunst und Kul!nar!k auf 
höchstem N!veau. D!e Re!se begann !m Museum W!esbaden, 
wo Kurator Dr. Peter Forster und Volontär!n Helene Kokenbr!nk 
d!e Gruppe herzl!ch emp(ngen und u. a. E!nbl!cke !n d!e Sonder-
ausstellung „Jugendst!l und Symbol!smus – Georg Lühr!g. E!n 
Me!ster aus Dresden“ gaben. D!e Kulturst!ftung der Länder und 
der Freundeskre!s ermögl!chten d!e Restaur!erung maßgeb-
l!cher Objekte #ür d!e Schau. Lühr!gs me!sterhafte Werke boten 
den !dealen E!nst!eg !n d!e re!che Kultur der hess!schen Landes-
hauptstadt. Am Nachm!ttag g!ng es !n d!e nahegelegene Welt-
erbereg!on Rhe!ngau zum Kloster Eberbach. St!ftungsd!rektor 
Jul!us Wagner emp(ng d!e kulturbege!sterten Gäste zu e!ner ex-
klus!ven Führung m!t We!nverkostung durch d!e bee!ndru-

ckende ehemal!ge Z!sterz!enserabte!, d!e als e!ne der am besten 
erhaltenen Europas g!lt. 

Der zwe!te Tag w!dmete s!ch ganz der ze!tgenöss!schen 
Kunst. D!rektor!n Lotte D!nse h!eß d!e Gruppe !m Nassau!schen 
Kunstvere!n w!llkommen. S!e gab e!nen fund!erten E!nbl!ck !n 
d!e Vernetzung der W!esbadener Kulturszene und stellte aktu-
elle, !nnovat!ve Pos!t!onen der Gegenwartskunst der Künstler!n 
Barbara Proschak vor. Anschl!eßend folgte e!n we!teres arch!-
tekton!sches und künstler!sches H!ghl!ght: der Besuch !m neu 
erbauten Museum Re!nhard Ernst. D!rektor Dr. Ol!ver Kornho$ 
#ührte d!e M!tgl!eder des Freundeskre!ses persönl!ch durch das 
Haus und präsent!erte d!e aktuelle Ausstellung „Wolfgang Hol-
legha. Denk n!cht, schau!“ 

Für d!e !nteressanten Führungen und d!e großzüg!ge Gast-
freundschaft aller bete!l!gten Akteure danken w!r sehr herzl!ch 

– uns wurde e!n bee!ndruckendes Panorama der hess!schen Kul-
turlandschaft geboten!

Der Freundeskreis der 
Kulturstiftung der Länder 
zu Gast in Wiesbaden

Freundeskreis

Mehr über die Aktivitäten und Fördertätigkeiten unseres 
Freundeskreises finden Sie unter www.kulturstiftung.de/
freundeskreis und auf Seite 99 in diesem Heft.

www.kultu!stiftung.de

Sichtbar und nah
Wie kulturelle Bildung neue Zugänge zu 
 Museumssammlungen scha&t

W!e entstehen neue Zugänge zu Kunst, 
Kultur und Gesch!chte? Was lässt 
Museumssammlungen s!chtbar und 
Ausstellungen erlebbar werden? Der 
Themenschwerpunkt !n der Re!he 
INSPIRE auf MAKURA, dem Portal 
#ür kulturelle B!ldung und Te!lhabe 
der Kulturst!ftung der Länder, ver-
sammelt Gesch!chten und Ideen aus 
der kulturellen B!ldung: von Aha- 
Momenten m!t K!ndern und Jugend-
l!chen über d!e Arbe!t m!t Or!g!nalen 
!m Schaudepot b!s h!n zu Outreach-
Projekten und Kooperat!onen m!t 
Schulen. Entdecken S!e, w!e kulturelle 
B!ldung neue  Perspekt!ven auf Samm-
lungen erö$net und junge Menschen 
den alten Me!stern neu begegnen.

Jetzt online auf MAKURA.

Ausstellungstipps 
zum Anhören

Im Podcast „Ausstellungst!pps der 
Kulturst!ftung der Länder“ kommen 
d!e Macher!nnen und Macher der 
ge#örderten Ausstellungen zu Wort. 
S!e erlauben Bl!cke h!nter d!e Kul!ssen 
und erzählen spannende Gesch!chten, 
überraschende Anekdoten und H!n-
tergründe, d!e !n der Ausstellung 
selbst b!swe!len verborgen ble!ben.

Den Podcast der Kulturstiftung der 
Länder können Sie auf allen einschlä-
gigen Podcast-Plattformen und auf 
YouTube abonnieren. 
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Deutsches Zentrum des Interna-
tionalen Theaterinstituts (ITI) 
70 Jahre ITI – Jubiläumstagung 
10.000,00 Euro

Hochschule für Musik und Theater 
Hamburg 
Cultural Leadership – Programm für 
junge Führungskräfte 
10.000,00 Euro (Teilauszahlung)

Industriemuseum Chemnitz 
Audiowalk zur Ausstellung „Tales of 
Transformation“ 
84.600,00 Euro (Teilauszahlung)

LWL-Museum für Kunst und 
Kultur, Münster 
Projektstelle Sammlungsübernahme 
Lackkunst 
93.000,00 Euro

LWL-Museum in der Kaiserpfalz, 
Paderborn 
Katalog zur Ausstellung  

„775 – Westfalen“ 
60.000,00 Euro

Stiftung Neue Synagoge Berlin 
– Centrum Judaicum 
Digitale Installation „Objektstimmen“ 
56.000,00 Euro (Teilauszahlung)

Vereinigung Schwäbisch-
alemannischer Narrenzünfte e. V. 
Schwäbisch-alemannische Fast-
nacht – Immaterielles Kulturerbe als 
Auftrag für die Zukunft 
5.360,43 Euro

 
Gesamtsumme der gezahlten 
Fördermittel im Bereich 
Erwerbungsförderungen und 
weitere Projektförderungen 
3.140.127,71 Euro

Ausstellungs­
förderungen
Auszahlungen  
vom 1. Juli bis  
31. Dezember 2025

Baden-Württemberg

Kunsthalle Mannheim 
Die Neue Sachlichkeit –  
Ein Jahrhundertjubiläum 
40.780,00 Euro

Bayern

Kunstforum Ostdeutsche Galerie, 
Regensburg 
Lovis Corinth. Bildrausch 
46.750,00 Euro

Niedersachsen

Landesmuseum Kunst & Kultur 
Oldenburg 
Münstermann 
70.000,00 Euro

Nordrhein-Westfalen

Kunstmuseen Krefeld –  
Haus Lange und Haus Esters 
Teilweise möbliert, exzellente Aussicht 
83.333,33 Euro

Museum Folkwang, Essen 
Grow it, show it! – Haare im Blick 
von Diane Arbus bis TikTok 
75.000,00 Euro

Suermondt-Ludwig-Museum, 
Aachen 
Praymobil – Mittelalterliche Kunst in 
Bewegung 
35.150,00 Euro

Lehmbruck Museum, Duisburg 
Mechanik und Menschlichkeit:  
Eva Aeppli und Jean Tinguely 
90.000,00 Euro

Saarland

Saarlandmuseum – Moderne 
Galerie, Saarbrücken 
RADIKAL! Künstlerinnen und 
Moderne 1910–1950 
75.000,00 Euro

Sachsen

Kunstsammlungen Chemnitz – 
Museum Gunzenhauser 
European Realities. Realismus
bewegungen der 1920er und 1930er 
Jahre in Europa 
90.000,00 Euro

 
Gesamtsumme der gezahlten 
Fördermittel für Ausstellungen 
606.013,33 Euro

Restaurie­
rungsförde-
rungen
Auszahlungen  
vom 1. Juli bis  
31. Dezember 2025

Baden-Württemberg

Staatliches Museum für 
Naturkunde, Karlsruhe 
Historische Algensammlung,  
19. und 20. Jh. 
50.911,46 Euro

Hessen

Museum Wiesbaden 
Georg Lührig, Entwürfe auf Papier 
und Leinwand, um 1900 
23.730,00 Euro

Nordrhein-Westfalen

Bibelmuseum der Universität 
Münster 
Zwei Urkunden, 15. Jh. 
4.162,82 Euro

 
Gesamtsumme der gezahlten 
Fördermittel für  
Restaurierungen 
78.804,28 Euro 

Projekte der 
Kulturstiftung 
der Länder
Gemäß ihrem Satzungszweck 
bewahrt und fördert die Kulturstif-
tung der Länder Kunst und Kultur 
von nationaler Bedeutung – dazu 
zählen Erwerbungen, Ausstellun-
gen, Restaurierungen, die Förde-
rung von Institutionen und weitere 
Aktivitäten. Darüber hinaus führt 
die Kulturstiftung der Länder 
operative Projekte durch. Alle 
folgenden Angaben beziehen sich 
auf die vom 1. Juli bis 31. Dezem-
ber 2025 ausgezahlten Mittel.

Gezahlte Fördermittel  
1. Juli bis  
31. Dezember 2025

Auszahlungen für  
Erwerbungsförderungen  
und weitere Aktivitäten  
3.140.127,71 Euro

Auszahlungen für  
Ausstellungsförderungen 
606.013,33 Euro

Auszahlungen für 
Restaurierungsförderungen 
78.804,28 Euro

Auszahlungen für Förderungen 
von Institutionen 
872.158,00 Euro

 
Summe 
4.697.103,32 Euro

 1 Satzung siehe Seite 8

Erwerbungs­
förderungen 
und weitere 
Projekt­
förderungen 
Auszahlungen  
vom 1. Juli bis  
31. Dezember 2025

Baden-Württemberg

Deutsches Literaturarchiv Marbach 
Franz Kafka, Brief an den Vater, 1919 
400.000,00 Euro (Teilauszahlung)

Zentrum für Kunst und  
Medien Karlsruhe 
Archiv Gerry Schum und  
Ursula Wevers, 20. Jh. 
100.000,00 Euro

Bayern

Germanisches Nationalmuseum, 
Nürnberg 
Piusaltar von Luigi Valadier, 1786 
700.000,00 Euro

Stadtmuseum Amberg 
Nachlass von Michael Mathias 
Prechtl, 20. Jh. 
99.231,00 Euro

Berlin

Deutsche Kinemathek – Museum 
für Film und Fernsehen 
Werner-Herzog-Archiv, 20. Jh. 
41.666,00 Euro

Bremen

Museen Böttcherstraße 
Aufbruch der Heiligen Ursula, 16. Jh. 
7.778,00 Euro

Hessen

Städel Museum, Frankfurt am Main 
Thronende Muttergottes des 
Altenberger Altars, 14. Jh. 
833.333,34 Euro (Teilauszahlung)

Mecklenburg-Vorpommern

Kunstmuseum Schwaan 
Rudolf Bartels, Laternenkinder, 1938 
8.000,00 Euro

Niedersachsen

Sprengel Museum Hannover 
Silbergelatine-Prints von Walter 
Ballhause, 20. Jh. 
100.000,00 Euro

Nordrhein-Westfalen

Droste-Forum e. V., Münster 
Autographensammlung Annette  
von Droste-Hülshoff, 19. Jh. 
25.333,00 Euro

Max-Bruch-Archiv,  
Universität zu Köln 
Briefkonvolut Max Bruch/ 
Ernst Rudorff, 1865–1915 
30.000,00 Euro

Siegerlandmuseum, Siegen 
Renaissance-Deckelpokal, um 1581 
75.000,00 Euro

Von der Heydt-Museum Wuppertal 
Karl Schmidt-Rottluff,  
Zwei Frauen, 1914 
225.000,00 Euro

Weitere Projektförderungen

Aktion Tanz – Bundesverband Tanz 
in Bildung und Gesellschaft e. V. 
Tandem Tanz NRW: Zertifikatskurs 
für Tanz in Schule und Ganztag 
22.632,00 Euro

DAKU Dachverband der Kultur
fördervereine in Deutschland e. V. 
Ausbau und Konsolidierung der 
Ländernetzwerke der Kulturförder-
vereine 
133.566,54 Euro (Teilauszahlung)

Deutsche Akademie für Sprache 
und Dichtung, Darmstadt 
75. Herbsttagung 
10.000,00 Euro

Deutscher Künstlerbund e. V. 
Publikation „Our Voices. Auf den 
Spuren Bildender Künstlerinnen“ 
9.627,40 Euro

2
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Operative  
Projekte
1. Juli bis  
31. Dezember 2025

Kontaktstelle für Kulturgüter und 
menschliche Überreste aus kolo-
nialen Kontexten in Deutschland

KULTURLICHTER – Deutscher 
Preis für kulturelle Bildung

Aktionsfonds und Sonderfonds der 
Notfallallianz Kultur

PRISMA – Programm zur Stärkung 
der Diversität und kulturellen 
Teilhabe an Museen

MAKURA – Online-Portal für 
kulturelle Bildung

Initiativen der 
Kulturstiftung 
der Länder 
1. Juli bis  
31. Dezember 2025

Notfallallianz Kultur 

Stipendien­
programme
1. Juli bis  
31. Dezember 2025

Bund-Länder-Stipendienpro-
gramm: Koordination und Betreu-
ung der jährlichen Bewerbungs-
runde (1. November – 15. Januar) 
sowie der sich anschließenden 
Auswahlarbeit der Bundesjury für 
die Villa Massimo in Rom, die 
Deutsche Akademie Rom Casa 
Baldi, das Deutsche Studienzen-
trum Venedig und die Cité Inter-
nationale des Arts Paris

Publikationen  
der Kulturstiftung  
der Länder

Schriftenreihe Patrimonia

Magazin Arsprototo und 
Tätigkeitsbericht

Institutionelle 
Förderungen 
Auszahlungen  
vom 1. Juli bis  
31. Dezember 2025

Deutsche Akademie für Sprache 
und Dichtung e. V. 
140.000,00 Euro	

Deutscher Bühnenverein e. V., 
Theaterpreis DER FAUST 
120.000,00 Euro

Deutscher Musikrat 
212.015,00 Euro

Deutscher Übersetzerfonds e. V. 
28.800,00 Euro

Deutscher Verein für Kunst
wissenschaft e. V. 
39.535,00 Euro

KEK – Koordinierungsstelle  
für die Erhaltung des schriftlichen 
Kulturguts 
125.000,00 Euro

Stiftung Tanz – Transition Zentrum 
Deutschland 
45.000,00 Euro

Zentrum Bundesrepublik 
Deutschland des Internationalen 
Theaterinstituts e. V. 
161.808,00 Euro

 
Gesamtsumme der gezahlten 
Fördermittel für Förderungen 
von Institutionen 
872.158,00 Euro

Mitglieder des 
Stiftungsrats
Stand:  
31. Dezember 2025

Der Stiftungsrat entscheidet über 
alle Förderungen, die die bean-
tragte Summe von 100.000 Euro 
überschreiten. Außerdem be-
schließt er die Ausstellungsförde-
rungen der Kulturstiftung der 
Länder und diskutiert alle wichti-
gen Projekte der Stiftung. Er 
besteht aus jeweils einem Mitglied 
der Landesregierungen der an der 
Stiftung beteiligten Länder sowie 
ein bis zwei Mitgliedern der Bun-
desregierung. Den Vorsitz des 
Stiftungsrats hat die Regierungs-
chefin oder der Regierungschef 
des Landes inne, das jeweils den 
Vorsitz in der Ministerpräsidenten-
konferenz führt (kursiv hervorge-
hoben). Der Stiftungsrat tritt 
zweimal im Jahr zusammen.

Baden-Württemberg
Ministerin Petra Olschowski

Bayern
Staatsminister Markus Blume

Berlin
Senatorin Sarah Wedl-Wilson

Brandenburg
Ministerin Dr. Manja Schüle

Bremen
Präsident des Senats und Bürger-
meister Dr. Andreas Bovenschulte

Hamburg
Senator Dr. Carsten Brosda

Hessen
Staatsminister Timon Gremmels

Mecklenburg-Vorpommern
Ministerin Bettina Martin

Niedersachsen
Minister Falko Mohrs

Nordrhein-Westfalen
Ministerin Ina Brandes

Rheinland-Pfalz
Ministerpräsident Alexander 
Schweitzer

Saarland
Ministerin Christine  
Streichert-Clivot

Sachsen
Staatsministerin  
Barbara Klepsch

Sachsen-Anhalt
Staatsminister Rainer Robra

Schleswig-Holstein
Ministerin Dr. Dorit Stenke

Thüringen
Minister Christian Tischner

Auswärtiges Amt
AL Ralf Beste 

Beauftragter der  
Bundesregierung für  
Kultur und Medien
Staatsminister  
Dr. Wolfram Weimer

Mitglieder des 
Kuratoriums 
Stand:  
31. Dezember 2025

Der Kulturstiftung der Länder steht 
ein Gremium aus Sachverständigen 
und Förderern zur Seite, das alle 
Anträge mit einer Fördersumme 
von über 100.000 Euro und die 
Ausstellungsförderungen der 
Kulturstiftung der Länder disku-
tiert: Anschließend gibt das Kurato-
rium seine Empfehlungen an den 
Stiftungsrat für eine positive Ent-
scheidung oder die Ablehnung ab.

Dr. Pia Müller-Tamm
Baden-Württemberg
(Vorsitzende)

Prof. Dr. Gerald Maier
Baden-Württemberg

Dr. Ulrike Groos
Baden-Württemberg

Dr. Frank Matthias Kammel
Bayern

Prof. Dr. Hartmut Dorgerloh
Berlin
(Stv. Vorsitzender)

Florian Illies
Berlin

Prof. Dr. Christoph Vogtherr
Brandenburg

Prof. Dr. Elena Zanichelli
Bremen

Prof. Dr. Sabine Schulze
Hamburg

Dr. Eva Raabe
Hessen

Sylvia von Metzler
Hessen

Dr. Katrin Arrieta
Mecklenburg-Vorpommern

Kirsten Gerberding
Niedersachsen

Prof. Dr. Michael von der Goltz
Niedersachsen

Prof. Dr. Eva-Maria Seng
Nordrhein-Westfalen

Prof. Dr. Dr. Thomas Sternberg
Nordrhein-Westfalen

Prof. Dr. Anne-Marie Bonnet
Rheinland-Pfalz

Dr. Andreas Bayer
Saarland

Dr. Marius Winzeler
Sachsen

Dr. Ulrike Wendland
Sachsen-Anhalt

Dr. Anette Hüsch
Schleswig-Holstein

Dr. Thorsten Sadowsky
Schleswig-Holstein

Julia Marie Wendl
Thüringen

Dr. Martin Hoernes
Ernst von Siemens Kunststiftung

Katarzyna Wielga-Skolimowska
Kulturstiftung des Bundes
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Geschäfts­
stelle der  
Kulturstiftung 
der Länder 
1. Juli bis  
31. Dezember 2025

Vorstand

Dr. Christine Regus  
(ab 11/2025)
Generalsekretärin 

Prof. Dr. Frank Druffner
kommissarischer, ab 11/2025 
stellvertretender Generalsekretär

Büro des Vorstands

Jenny Berg
Referentin des Vorstands 
(in Elternzeit)

Linda Borrmann Dücker  
(ab 11/2025)
Referentin des Vorstands 
(Elternzeitvertretung)

Moritz Stange
Referent des Vorstands / Büroleitung

Bernd Jünger
Projektkoordinator Digitalität und 
digitale Infrastrukturen

Monika Michalak	
Sekretärin des Vorstands

Fachbereich 1  
Förderung

Dr. Stephanie Tasch
Leiterin Fachbereich 1 Förderung 
Kunst und Kulturgüter des 17. bis 
19. Jahrhunderts, Wissenschaftliche 
Koordination Arsprototo

Dr. Josephine Karg
Stellvertretende Leiterin  
Fachbereich 1 Förderung 
Kunst und Kulturgüter des 20. bis 
21. Jahrhunderts

Christine Unsinn
Wissenschaftliche Mitarbeiterin 
Fachbereich 1 Förderung 
Kunst und Kulturgüter bis 1600

Lena Greinert (bis 7/2025)
Studentische Mitarbeiterin Pflege 
der Stiftungsbibliothek

Künstlerstipendien

Dr. Jörg Rosenfeld
Projektkoordination – Künstler
stipendien des Bundes und der 
Länder

Fachbereich 2  
Operative Projekte,  
Entwicklung, Partnerschaften

María Leonor Pérez Ramírez
Leiterin Fachbereich 2  
Operative Projekte, Entwicklung, 
Partnerschaften

Linda Borrmann-Dücker  
(bis 10/2025)
Wissenschaftliche Mitarbeiterin

Franziska Kirst (bis 12/2025)
Wissenschaftliche Mitarbeiterin

Kontaktstelle für Kulturgüter 
und menschliche Überreste  
aus kolonialen Kontexten in 
Deutschland

Leandra Bitahwa
Wissenschaftliche Mitarbeiterin

Elke Kühns (bis 10/2025)
Projektassistentin

Kimberly Tanzius 
(ab 10/2025)
Projektassistentin

Dr. Mai Lin Tjoa-Bonatz  
(bis 9/2025)
Wissenschaftliche Mitarbeiterin 
Projekt zum Umgang mit 
menschlichen Überresten

Ammar Awanyi 
Projektassistent Projekt zum Umgang 
mit menschlichen Überresten 
 
Kulturelle Bildung

Ina von Kunowski
Stellvertretende Leiterin Fachbereich 
2 Operative Projekte, Entwicklung, 
Partnerschaften, Redaktionsleiterin 
MAKURA

Anna Muradyan
Projektmitarbeiterin MAKURA

PRISMA – Programm zur 
Stärkung der Diversität und 
kulturellen Teilhabe an Museen

Josefina Trittel
Wissenschaftliche Mitarbeiterin

Lara Abul-Ella 
Wissenschaftliche Mitarbeiterin

Anna Reinöhl 
Projektassistentin

Fachbereich 3  
Verwaltung

Ronny Günther
Leiter Fachbereich 3 Verwaltung

Jana Dziakowski
Stellvertretende Leiterin Fachbereich 3 
Verwaltung, Bilanzbuchhalterin

Stefanie Altenkirch
Mitarbeiterin innerer Dienst / 
Personal

Katja Helm
Mitarbeiterin Verwaltung

Bettina de Bloeme-Knop
Mitarbeiterin Verwaltung

Marianne Tyras 
Mitarbeiterin Verwaltung

Florian Herda
Studentischer Mitarbeiter

Fachbereich 4  
Kommunikation und Medien

Hans-Georg Moek
Leiter Fachbereich 4  
Kommunikation und Medien

Daniela Kummle
Stellvertretende Leiterin Fachbereich 4  
Kommunikation und Medien

Carolin Hilker-Möll
Redaktionsleiterin Arsprototo

Dela Mießen (bis 8/2025)
Studentische Mitarbeiterin

Marc Widmer (9/2025 bis 12/2025)
Praktikant

Medienresonanz 
2025 

Neben der klassischen Presse- und Medienarbeit 
kommuniziert die Kulturstiftung der Länder im 
Wesentlichen über folgende Kommunikationska-
näle: Webseite, das Stiftungsmagazin Arsprototo, 
Soziale Medien (Instagram, Facebook, Bluesky, 
Linkedin, YouTube), Newsletter sowie die Podcast-
Plattformen Spotify, Apple Podcasts, iTunes und 
Podigee. Publiziert wurden diverse Formate wie 
Pressemitteilungen, Web-Artikel, Posts, Videos 
und Podcasts. 2025 veröffentlichte die Kulturstif-
tung der Länder insgesamt 44 Pressemitteilungen. 
Die Pressearbeit erzielte insgesamt eine potenziel-
le Reichweite von rund 2,2 Milliarden. In die Reich-
weitenanalyse aufgenommen sind analoge und di-
gitale Presseartikel, die eindeutig „Kulturstiftung 
der Länder“, den Generalsekretär, Prof. Dr. Mar-
kus Hilgert (bis 31.3.2025), die Generalsekretärin, 
Dr. Christine Regus, den stellvertretenden Gene-
ralsekretär, Prof. Dr. Frank Druffner, oder die Pu-
blikationen Arsprototo oder Patrimonia in Verbin-
dung mit Kulturstiftung der Länder benennen. Die 
potenzielle Reichweite ist ein Schätzwert über die 
Anzahl der Personen, die die Beiträge in der Pres-
seberichterstattung tatsächlich gesehen haben 
könnten. Daraus ergibt sich ein geschätzter Werbe-
äquivalenzwert von ca. 20,67 Mio. Euro, der den 
Kosten entspricht, die mit der Schaltung von An-
zeigen bzw. Werbespots in den jeweiligen Medien 
entstanden wären. Der quartalsweise erscheinen-
de Newsletter wurde 2025 jeweils an rund 1.800 
Abonnentinnen und Abonnenten versandt. Zwei 
Ausgaben des Stiftungsmagazins Arsprototo, das

 
 

die Tätigkeit der Kulturstiftung der Länder abbil-
det, wurden 2025 veröffentlicht, jeweils mit einer 
gedruckten Auflage von 9.200. Beide Ausgaben er-
hielten rund 1.200 Digitalabonnentinnen und 

-abonnenten als PDF per E-Mail. In der Schriften-
reihe Patrimonia, die wissenschaftlich fundierte 
Einzelbetrachtungen ausgewählter Erwerbungs-
förderungen liefert, erschien 2025 ein Band. Die 
Reihe erscheint seit Herbst 2025 im Deutschen 
Kunstverlag. Die Kommunikationsabteilung ver-
öffentlichte 2025 begleitend zur Arsprototo-Aus-
gabe 1/2025 eine Podcast-Folge. Seit Sommer 2025 
gibt es die Podcast-Reihe „Ausstellungstipps der 
Kulturstiftung der Länder“. Im Jahr 2025 wurden 
darin insgesamt 7 Folgen veröffentlicht. Über Pod-
cast-Plattformen wurden alle bisher erschienenen 
Podcast-Folgen der Kulturstiftung der Länder im 
Jahr 2025 2.559-mal gestreamt oder heruntergela-
den und über den YouTube-Kanal der Kulturstif-
tung der Länder im Jahr 2025 rund 4.452 mal auf-
gerufen. 2025 wurden auf dem YouTube-Kanal 16 
Videos veröffentlicht. Alle jemals veröffentlichten 
Videos der Kulturstiftung der Länder (inklusive 
Podcasts) wurden auf YouTube 2025 insgesamt 
11.901-mal angeschaut. Die Abspieldauer der Vi-
deos betrug 628 Stunden. 86 neue Nutzerinnen 
und Nutzer abonnierten den Kanal 2025. Die Kul-
turstiftung der Länder bespielte 2025 folgende So-
cial-Media-Kanäle: Instagram – 6.220 Follower, 
Facebook – 1.226 Follower, Bluesky – 1.587 Follower, 
LinkedIn – 5.178 Follower.
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Satzung der 
Kulturstiftung 
der Länder 
Stand:  
Dezember 2024

Abkommen zur 
Errichtung der 
Kulturstiftung der 
Länder
vom 4. Juni 1987, in der Fassung  
vom 25. Oktober 1991*) 

I.
Die Länder Baden-Württemberg, 
Bayern, Berlin, Bremen, Hamburg, 
Hessen, Niedersachsen, Nord-
rhein-Westfalen, Rheinland-Pfalz, 
Saarland und Schleswig-Holstein 
errichten zur Förderung und 
Bewahrung von Kunst und Kultur 
nationalen Ranges mit Wirkung 
vom 1. Januar 1988 die „Kultur
stiftung der Länder“. 
	 Die vertragschließenden 
Länder verpflichten sich zur Betei-
ligung an der Kulturstiftung der 
Länder nach Maßgabe der in 
Abschnitt II vereinbarten Satzung. 
Die Länder Brandenburg, Meck
lenburg-Vorpommern, Sachsen, 
Sachsen-Anhalt und Thüringen 
sind bis zum 31. Dezember 1994 
von der Zahlung von Mitteln für 
die Stiftung befreit. Die übrigen 
Länder entrichten nach Maßgabe 
der jeweils geltenden Haushalts
gesetze an die Kulturstiftung der 
Länder die Mittel der gemein
samen Finanzierungen (vgl. Teil II 
der Liste der Vorhaben gem.  
§ 2 Abs. 2 Nr. 4 der Stiftungssat-
zung) und jährlich mindestens 10 
Millionen DM für die Durchfüh-
rung laufender Aufgaben. Die 
Anteile der einzelnen Länder 
werden nach dem Königsteiner 

Schlüssel ermittelt. Die Länder 
können auch das Stiftungs
vermögen durch Zustiftungen 
aufstocken. Für die Zeit ab 1. 
Januar 1995 sind die Mittel und die 
jeweiligen Anteile der Länder neu 
festzulegen; die Zahlungsver-
pflichtung der an der Errichtung 
der Stiftung beteiligten Länder von 
insgesamt mindestens 10 Millio-
nen DM bleibt erhalten. 
	 Das Abkommen kann von 
jedem Land durch schriftliche Er- 
klärung gegenüber den übrigen 
Ländern zum Schluss eines Kalen-
derjahres mit einer Frist von 2 
Jahren gekündigt werden, erstmals 
zum 31. Dezember 1997. Zum 
Zeitpunkt der Aufhebung der 
Stiftung bestehende vertragliche 
Verpflichtungen zur Versorgung 
von Mitgliedern des Vorstandes 
der Stiftung werden von den 
Ländern nach dem Königsteiner 
Schlüssel getragen. 
	 Die Bundesrepublik Deutsch-
land (Bund) kann nach Maßgabe 
eines mit den Ländern zu schlie-
ßenden Abkommens an der Stif-
tung mitwirken. 

II.
Die Stiftung erhält folgende  
Satzung: 

§ 1 
Name, Rechtsform, Sitz
(1) Die Stiftung führt die Bezeich-
nung „Kulturstiftung der Länder“.

(2) Sie ist eine rechtsfähige Stiftung 
des bürgerlichen Rechts und hat 
ihren Sitz in Berlin.

 
§ 2 

Stiftungszweck
(1) Zweck der Stiftung ist die 
Förderung und Bewahrung von 
Kunst und Kultur nationalen 
Ranges. Im Rahmen der Verwirk-
lichung des Stiftungszwecks 

bleiben Kunst- und Kulturprojekte, 
denen antisemitische oder rassisti-
sche Konzepte zugrunde liegen 
oder die entsprechende Inhalte 
transportieren oder deren Zweck 
erkennbar in der Verbreitung 
solcher Konzepte oder Inhalte 
besteht, nach Maßgabe der 
Förderrichtlinien grundsätzlich 
unberücksichtigt.

(2) Der Stiftungszweck wird insbe-
sondere verwirklicht durch 
1.	 die Förderung des Erwerbs für 
die deutsche Kultur besonders 
wichtiger und bewahrungswürdi-
ger Kulturgüter, vor allem wenn 
deren Abwanderung ins Ausland 
verhindert werden soll oder wenn 
sie aus dem Ausland zurückerwor-
ben werden sollen; z. B. durch 
finanzielle und/oder ideelle Unter-
stützung öffentlich zugänglicher, 
auch ehrenamtlich geführter, 
kultureller Einrichtungen, die 
gemeinnützig oder Körperschaften 
des öffentlichen Rechts sind und 
als kulturgutbewahrende Einrich-
tungen gemäß § 2 Kulturgut-
schutzgesetz gelten sowie gemein-
nütziger Projektträger mit 
eindeutig kultureller Ausrichtung; 
2.	 die Förderung von und die 
Mitwirkung bei Vorhaben der 
Dokumentation und Präsentation 
deutscher Kunst und Kultur, z. B. 
durch die Unterstützung von 
Ausstellungsvorhaben, Restaurie-
rungsprojekten, die Herausgabe 
von Publikationen eigener Förde-
rungen; unterstützt werden nur 
Projekte öffentlich zugänglicher, 
auch ehrenamtlich geführter, 
kultureller Einrichtungen, die 
gemeinnützig oder Körperschaften 
des öffentlichen Rechts sind und 
als kulturgutbewahrende Einrich-
tungen gemäß § 2 KGSG gelten 
sowie gemeinnütziger Projektträ-
ger mit eindeutig kultureller 
Ausrichtung sowie derartige 
Einrichtungen selbst; 
3.	 die Förderung zeitgenössischer 
Formen und Entwicklungen von 
besonderer Bedeutung auf dem 

Gebiet von Kunst und Kultur und 
ihrer Vermittlung, z. B. durch die 
Unterstützung von Preisvergaben; 
4.	 die Förderung von überregio-
nal und international bedeutsa-
men Kunst- und Kulturvorhaben, 
z. B. durch die Unterstützung von 
den Ländern ausgewählter kultu-
reller Einrichtungen; unterstützt 
werden nur Projekte öffentlich 
zugänglicher, auch ehrenamtlich 
geführter, kultureller Einrichtun-
gen, die gemeinnützig oder Kör-
perschaften des öffentlichen 
Rechts sind und als kulturgutbe-
wahrende Einrichtungen gemäß § 
2 des Kulturgutschutzgesetzes 
gelten sowie gemeinnütziger 
Projektträger mit eindeutig kultu-
reller Ausrichtung sowie derartige 
Einrichtungen selbst. 
5.	 Beratung der Länder, ins
besondere der von der Kultus
ministerkonferenz eingesetzten 
Kulturministerkonferenz, in 
kulturpolitischen Belangen mit 
gesamtstaatlicher Bedeutung und 
Wahrnehmung von sich daraus 
ergebenden Beratungs- und Koor-
dinierungsaufgaben, z. B. auf den 
Gebieten kulturelle Bildung, 
digitale Transformation.

(3)	 Die Kulturstiftung verfolgt 
ausschließlich und unmittelbar 
gemeinnützige Zwecke im Sinne 
des Abschnitts „Steuerbegünstigte 
Zwecke“ der Abgabenordnung. 
Sie ist selbstlos tätig und verfolgt 
nicht in erster Linie eigenwirt-
schaftliche Zwecke.

 
§ 3 

Ausgewogenheit 
zwischen den Ländern

Bei Förderungen durch die Stiftung 
soll eine Ausgewogenheit zwischen 
den Ländern angestrebt werden. 

§ 4 
Mittel der Stiftung

(1) Das Grundstockvermögen 
besteht nach dem Stande vom 1. 
Oktober 1991 aus Wertpapieren 
und Barmitteln im Gesamtwert 
von rd. 500.000 DM (entspricht € 
255.645,94) sowie aus der Ge-
schäftsausstattung. Zusätzlich 
zum Grundstockvermögen kann 
ein sonstiges Vermögen und ein 
Sondervermögen gebildet wer-
den, das ausschließlich für die 
Vergabe von Darlehen zur Erfül-
lung satzungsgemäßer Aufgaben 
genutzt werden darf. Über die 
Bildung und die Auflösung dieses 
Sondervermögens entscheidet 
der Stiftungsrat.

(2) Die Stiftung erhält zur Erfül-
lung ihrer Aufgaben Mittel der 
Länder nach Maßgabe des Ab-
kommens zur Errichtung der 
Kulturstiftung der Länder in der 
jeweils geltenden Fassung.

(3) Die Stiftung kann Zuwendun-
gen des Bundes erhalten.

(4) Die Stiftung soll sich um ein-
malige und laufende Zuwendun-
gen Dritter bemühen.

(5) Die Stiftung kann durch einen 
Förderverein unterstützt werden.

(6) Zur Erfüllung des Stiftungs-
zweckes dürfen nur die Nutzun-
gen des Stiftungsvermögens sowie 
die jährlichen Mittel der Länder 
und Spenden Dritter herangezo-
gen werden, soweit die Mittel 
nicht als Zustiftungen zur Ver-
mehrung des Grundstockvermö-
gens bestimmt sind.

(7) Die Mittel der Stiftung dürfen 
nur für satzungsgemäße Zwecke 
verwendet werden. Es darf keine 
Person durch Ausgaben, die dem 
Stiftungszweck fremd sind, oder 
durch unverhältnismäßig hohe 
Vergütungen begünstigt werden.

(8) Den durch die Stiftung Be-
günstigten steht aufgrund dieser 

Satzung ein Rechtsanspruch auf 
Leistungen nicht zu. 

§ 5 
Stiftungsorgane

Organe der Kulturstiftung sind

1.	 der Stiftungsrat, 
2.	 der Vorstand, 
Daneben hat die Stiftung ein Kura-
torium als rein beratendes Organ.

 
§ 6 

Stiftungsrat
(1)	 Der Stiftungsrat besteht aus 
jeweils einem Mitglied der Lan-
desregierungen der an der Stiftung 
beteiligten Länder sowie ein bis 
zwei Mitgliedern der Bundesregie-
rung. Diese kann auch Staats
sekretäre/ Staatssekretärinnen als 
Mitglieder bestellen. Vertretung ist 
zulässig. Das Stimmrecht der 
Mitglieder der Bundesregierung 
beschränkt sich auf Beschlüsse 
gemäß § 2 (2) 4; sie führen ansons-
ten eine beratende Stimme.

(2)	 An den analog bzw. in Aus
nahmefällen digital durchgeführ-
ten Sitzungen des Stiftungsrates 
nehmen die Mitglieder des Vor-
standes mit Rederecht teil, sofern 
der Stiftungsrat nichts anderes 
beschließt. Beratend können an 
den Sitzungen die oder der Kurato-
riumsvorsitzende und deren oder 
dessen Stellvertreterin oder Stell-
vertreter sowie eine Vertreterin 
oder ein Vertreter der kommuna-
len Spitzenverbände teilnehmen. 
Auf Beschluss des Stiftungsrats 
können weitere Gäste mit bera-
tender Stimme teilnehmen. Der 
Vorstand ist berechtigt, Anträge zu 
stellen.

(3)	 Den Vorsitz des Stiftungsrates 
hat die Regierungschefin oder der 
Regierungschef des Landes inne, 
das den Vorsitz in der Ministerprä-
sidentenkonferenz führt; sie oder 
er kann sich durch ein anderes 
Mitglied der Landesregierung 
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vertreten lassen. Die Stellvertre-
tung hat das von der Landesregie-
rung des Landes bestellte Mitglied, 
das den Vorsitz in der Ministerprä-
sidentenkonferenz in dem vergan-
genen Jahr geführt hat. Sofern 
diese Länder nicht an der Stiftung 
beteiligt sind, verlängert sich die 
Amtszeit der oder des bisherigen 
Vorsitzenden und der oder des 
stellvertretenden Vorsitzenden des 
Stiftungsrates um den entspre-
chenden Zeitraum.

(4)	 Die Mitglieder des Stiftungs-
rates und deren Vertreter/Vertre
terinnen werden von den jewei
ligen Ländern bzw. der 
Bundesregierung bestellt.

(5)	 Der Stiftungsrat berät und 
entscheidet über alle Fragen, die 
zum Aufgabenbereich der Stiftung 
gehören, soweit es sich nicht um 
die Führung der laufenden Ge-
schäfte handelt.

(6)	 Der Stiftungsrat entscheidet 
über die Aufstellung des 
Wirtschaftsplanes.

(7)	 Der Stiftungsrat erlässt eine 
Geschäftsordnung für die Stiftung 

§ 7 
Beschlussfassung  
des Stiftungsrates

(1)	 Bei Beschlüssen des Stiftungs-
rats hat jedes stimmberechtigte 
Mitglied eine Stimme. Stimm-
rechtsübertragung auf ein anderes 
Mitglied des Stiftungsrates ist 
zulässig, wobei neben der eigenen 
Stimme höchstens eine weitere 
geführt werden darf. Beschlüsse 
werden mit Zustimmung von 
mindestens 13 der stimmberechti-
gen Mitglieder gefasst. Davon 
ausgenommen sind Beschlüsse 
über Änderungen der Satzung und 
die Geschäftsordnung der Kultur-
stiftung der Länder. Hier entschei-
det der Stiftungsrat einstimmig.

(2)	 Beschlüsse können auch 
außerhalb von Sitzungen im 

schriftlichen, fernschriftlichen 
oder Umlaufverfahren in Textform 
gefasst werden, wenn sich alle 
stimmberechtigten Mitglieder 
daran beteiligen. Einem Beschluss 
müssen mindestens 13 der stimm-
berechtigten Mitglieder zustim-
men. Bei mehr als drei Stimment-
haltungen kommt kein Beschluss 
zustande. 

§ 8 
Vorstand

(1)	 Der Stiftungsrat bestellt den 
Vorstand. Dieser besteht aus zwei 
Personen: der Generalsekretärin 
oder dem Generalsekretär und 
deren oder dessen Stellvertreterin 
oder Stellvertreter. Die Mitglieder 
des Vorstands werden jeweils für 5 
Jahre bestellt. Die erneute Bestel-
lung, auch mehrfach, ist zulässig. 
Nach einer ununterbrochenen 
Amtszeit von 10 Jahren kann die 
Berufung der Mitglieder des 
Vorstands auch für eine weitere 
verkürzte Amtszeit bis zum Errei-
chen der Altersgrenze für den 
gesetzlichen Ruhestand von Tarif-
beschäftigten im öffentlichen 
Dienst erfolgen.

(2)	 Die Generalsekretärin oder 
der Generalsekretär führt die 
laufenden Geschäfte der Stiftung; 
unter Beachtung der durch den 
Stiftungsrat erlassenen Geschäfts-
ordnung bereitet sie oder er die 
Beschlüsse des Stiftungsrates vor 
und führt sie aus.

(3)	 Jedes Mitglied des Vorstands 
vertritt die Stiftung gerichtlich und 
außergerichtlich allein. Im Innen-
verhältnis ist das stellvertretende 
Mitglied gehalten, nur im Falle der 
Verhinderung der Generalsekretä-
rin oder des Generalsekretärs tätig 
zu werden.

(4)	 Die Mitglieder des Vorstandes 
erhalten nach Maßgabe ausrei-
chend vorhandener Mittel eine 
angemessene Vergütung, die vom 
Stiftungsrat festgelegt wird. Sie 

haben darüber hinaus Anspruch 
auf Ersatz der aus dienstlicher 
Veranlassung entstandenen not-
wendigen Ausgaben.

§ 9 
Kuratorium

(1)	 Das Kuratorium besteht aus 
bis zu 25 Mitgliedern. 

(2)	 Je ein Mitglied des Kuratori-
ums wird auf Vorschlag der Kultur-
stiftung des Bundes und der Ernst 
von Siemens Kunststiftung, die 
übrigen Mitglieder werden auf 
Vorschlag des Vorstands unter 
Berücksichtigung von Vorschlägen 
aus den Ländern vom Stiftungsrat 
auf 4 Jahre berufen und sollen die 
Bereiche Kunstgeschichte, Kultur-
geschichte, Kulturpolitik, Kultur-
förderung und Zivilgesellschaft 
abbilden. Bei der Besetzung des 
Kuratoriums wird die gleichmäßi-
ge Vertretung der Geschlechter 
angestrebt. Die einmalige Wieder-
berufung in Folge ist zulässig. Die 
Mitglieder des Kuratoriums kön-
nen aus wichtigem Grunde vom 
Stiftungsrat abberufen werden.

(3)	 Das Kuratorium kann zur 
Erfüllung einzelner Aufgaben auch 
Nichtmitglieder beratend 
hinzuziehen.

(4)	 Das Kuratorium wählt die 
Vorsitzende oder den Vorsitzenden 
sowie zwei stellvertretende 
Vorsitzende.

(5)	 Das Kuratorium fasst seine 
Beschlüsse mit der Mehrheit der 
abgegebenen Stimmen. Es ist 
beschlussfähig, wenn die Hälfte 
der Mitglieder anwesend oder 
aufgrund schriftlicher Vollmacht 
durch andere Kuratoriumsmitglie-
der vertreten ist. Neben der eige-
nen Stimme darf höchstens eine 
weitere Stimme geführt werden. 

(6)	 Die Mitglieder des Kuratori-
ums werden ehrenamtlich tätig. 

 

§ 10 
Aufgaben des  
Kuratoriums

(1)	 Das Kuratorium berät den 
Stiftungsrat bei der Erfüllung 
seiner Aufgaben, insbesondere bei 
der Festlegung von Förderungs-
schwerpunkten für die Arbeit der 
Stiftung.

(2)	 Die Mitglieder des Stiftungs-
rates und der Vorstand sind be-
rechtigt, an den Sitzungen des 
Kuratoriums ohne Stimmrecht 
teilzunehmen. Auf Beschluss des 
Kuratoriums können weitere Gäste 
mit beratender Stimme 
teilnehmen.

 
§ 11 

Ausgleich der  
Zuwendungen

Soweit Mittel der Stiftung für den 
Erwerb besonders wichtiger und 
bewahrungswürdiger Zeugnisse 
deutscher Kultur aufgewendet 
werden, ist ein angemessener 
Ausgleich zwischen den Ländern 
durch den Einsatz von Erwer-
bungsmitteln anzustreben.

 
§ 12 

Aufhebung der Stiftung
(1)	 Die Kulturstiftung soll vom 
Stiftungsrat nach Maßgabe der 
gesetzlichen Bestimmungen des § 
87 Abs. 1 BGB aufgelöst werden, 
wenn die Kulturstiftung ihren 
Zweck endgültig nicht mehr dau-
ernd und nachhaltig erfüllen kann. 

(2)	 Bei Auflösung oder Aufhebung 
der Stiftung oder bei Wegfall 
steuerbegünstigter Zwecke fällt 
das Grundstockvermögen an die 
Länder Baden-Württemberg, 
Bayern, Berlin, Bremen, Hamburg, 
Hessen, Niedersachsen, Nord-
rhein-Westfalen, Rheinland-Pfalz, 
Saarland und Schleswig-Holstein 
in dem Verhältnis, in dem sie zu 
seiner Bildung beigetragen haben. 

Sie haben es ausschließlich und 
unmittelbar für ähnliche gemein-
nützige Zwecke im Sinne dieser 
Satzung zu verwenden. Sonstiges 
Vermögen der Stiftung wird an die 
16 Bundesländer nach dem König-
steiner Schlüssel verteilt.

 
§ 13 

Rechnungslegung  
und Prüfung

(1)	 Der Rechnungshof des Landes 
Berlin prüft die Haushalts- und 
Wirtschaftsführung der Stiftung.

(2)	 Die Generalsekretärin oder 
der Generalsekretär hat unbescha-
det der Prüfung nach Abs. (1) die 
zum Ende eines jeden Geschäfts-
jahres (Kalenderjahres) zu ferti-
genden Aufstellungen über die 
Einnahmen und Ausgaben der 
Stiftung und über ihr Vermögen 
durch einen vom Stiftungsrat 
benannten, öffentlich bestellten 
Wirtschaftsprüfer oder eine aner-
kannte Wirtschaftsprüfungsgesell-
schaft prüfen zu lassen. 

§ 14 
Ruhen des Stimm­
rechts und des Vor­

sitzes im Stiftungsrat
Solange ein Land mit Ausnahme 
der von der Ländergemeinschaft 
institutionell geförderten Einrich-
tungen gemäß § 2 (2) Nr. 4 seiner 
Pflicht zur finanziellen Beteiligung 
an der Kulturstiftung der Länder 
nicht nachkommt, ruht das Stimm-
recht des von diesem Land bestell-
ten Mitgliedes des Stiftungsrates 
im Stiftungsrat. Führt dieses Land 
während dieser Zeit den Vorsitz in 
der Ministerpräsidentenkonfe-
renz, verlängert sich die Amtszeit 
der oder des bisherigen Vorsitzen-
den und der oder des stellvertre-
tenden Vorsitzenden des Stiftungs-
rates (§ 6 (3)) um den 
entsprechenden Zeitraum. 

*) Satzung vom 4. Juni 1987, geneh-
migt am 17. November 1987; geän-
dert am 12. Juni 1992 durch Be-
schluss des Stiftungsrates 
– Änderungen in §§ 4, 7 und 14 –, 
genehmigt am 28. August 1992; 
geändert am 24. Juni 1994 durch 
Beschluss des Stiftungsrates – Ergän-
zung des § 4 , genehmigt am 7. 
September 1994; geändert am 5. 
Dezember 1997 durch Beschluss des 
Stiftungsrates – Änderung in § 11, 
genehmigt am 23. Juli 1998; geändert 
am 11. Dezember 1998 durch Be-
schluss des Stiftungsrates, genehmigt 
am 9. April 1999; geändert am 16. 
Juni 2000 durch Beschluss des 
Stiftungsrates – Änderung des § 9 
Abs. 1, genehmigt am 18. September 
2000; geändert am 25. Juni 2007 
durch Beschluss des Stiftungsrates, 
genehmigt am 2. November 2007; 
geändert am 26. November 2014 
durch Beschluss des Stiftungsrates 
– Ergänzung des § 8 Abs. 4, geneh-
migt am 11. Juni 2015; geändert am 
04. Dezember 2015 durch Beschluss 
des Stiftungsrates – Änderung der §§ 
2 Abs. 2 sowie 12 Abs. 2, genehmigt 
am 28. Februar 2017; geändert 22. 
Juni 2016 durch Beschluss des Stif-
tungsrates, genehmigt am 19. April 
2017; neugefasst am 19. Dezember 
2024 durch Beschluss des Stiftungs-
rates, Änderungen in den §§ 2 Abs. 1, 
4 Abs. 6, 7 Abs. 1 und 2, 12 Abs. 1 und 
2 – insbesondere Änderung der 
Beschlussfassung des Stiftungsrates 
im § 7 -, genehmigt am 21. Februar 
2025
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