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Liebe Besucherinnen und Besucher,

vieles in der Welt scheint aus den Fugen geraten
zu sein. Von der Pandemie bis zum Ukrainekrieg
haben Ereignisse, deren Ursachen und Fol-

gen wir nicht beeinflussen kénnen, so manche
unserer Gewohnheiten infrage gestellt. Nichts
scheint so gewiss wie die Unsicherheit, die uns
noch eine ganze Weile begleiten wird.

Was das Museum bewegt, ist dann auch konse-
guenterweise das Thema unseres diesjahrigen
Stirlings geworden. Dazu werfen wir nicht nur
einen kurzen Blick auf die allgemeine Lage von
Museen, sondern auch auf die so delikate Balan-
ce aus Tradition und Transformation, die Hauser
wie die Staatsgalerie von ihrer Griindung an
bestimmen. Dass selbst hierzulande jedes Haus
ganz spezifische Herausforderungen erlebt, das
verdeutlicht unser Trialog der Museen.

Und doch ist es gerade die gemeinsame Leiden-
schaft fiir die Kunst, die uns, egal an welchem
Standort, Tag fiir Tag dazu anspornt, ein Muse-
um zu bleiben, das Sie, liebe Leserinnen und Le-
ser, bewegt. Ob durch unsere Kooperationspart-
ner in der Stadt, mit denen wir nicht nur unsere
Sammlung erweitern und gefahrdete Highlights
restaurieren kbnnen, oder tiber neue Events und
Formate, die uns weit Giber unseren treuen Besu-
cherstamm hinaus zu einem spannenden »Place
to be« werden lassen — die Staatsgalerie hat sich
auf den Weg gemacht, ihren Platz im kulturel-
len Herzen unseres Landes — und hoffentlich in
lhrem Herzen — zu bewahren.

Dank unseres ambitionierten Teams, das auch

in diesen Zeiten alles gegeben hat, ist es uns
gelungen, in kiirzester Zeit ein paar wichtige

Neuerungen umzusetzen. Das reicht vom Klima-
schutz (Stichwort »Green Culture«) (iber Forma-
te der Vermittlung, fiir die wir dieses Jahr sogar
den Grimme Online Award gewonnen haben, bis
hin zur Verwandlung unseres Barth-Fliigels im
Altbau zur »Gallery«, um dem wachsenden Inter-
esse, aber auch der wachsenden Sammlung von
Fotokunst hier in den Rdumen der Staatsgalerie
eine Heimat zu bieten.

Im letzten Stirling haben wir uns auf drei Jahre
dazu verpflichtet, mindestens 50 % unserer Zen-
tralfondsmittel fiir den Ankauf weiblicher Posi-
tionen zu verwenden. Dies haben wir —auch im
Verbund mit den Freunden der Staatsgalerie —
mit den Neuerwerbungen von Werken so bedeu-
tender Kiinstlerinnen wie Ulla von Brandenburg,
Judith Hopf, Teresa Margolles und Hito Steyerl
bereits sichtbar umsetzen kénnen. Unsere ge-
planten Ausstellungen zu Cindy Sherman und
Alison Knowles verleihen dieser bewussten
Sammlungsstrategie im kommenden Jahr zu-
satzliche Kraft.

Die Bewegung, die unser Haus am Leben halt
und unsere Arbeit mdglich macht, in Bilder ge-
gossen zu haben, verdanken wir dem Autor
unseres diesjahrigen Fotoessays, Alwin Maigler.
Ich hoffe von Herzen, dass seine Neugier auf
das, was ein Haus wie die Staatsgalerie im In-
nersten zusammenhalt, Sie ebenso zum Lacheln,
Nachdenken und Entdecken bewegt, wie er das
mit uns getan hat.

Christiane Lange,
Direktorin der Staatsgalerie
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Das Museum tanzt




8 Interview

MENSCHEN
IN
BE-
WE-
GUNG

Den diesjahrigen Fotoessay gestaltete Alwin Maigler, den wir dazu
einluden, etwas von der Bewegung zu vermitteln, die ein Museum
wie die Staatsgalerie von innen heraus antreibt. Herausgekom-
men ist ein Bilderzyklus, der nicht nur hinter die Kulissen schaut,
sondern auch die Frage danach stellt, wie Raum, Kérper und Be-
wegung das Bewahren, Erforschen, Sammeln und Vermitteln von
Kunst taglich gestalten, beeinflussen und lebendig werden lassen.

mit Alwin Maigler

ALWIN MAIGLER
studierte, geférdert durch
das Deutschlandstipendium,
Kommunikationsdesign an
der Staatlichen Akademie der
Bildenden Kiinste Stuttgart.
Er ist freischaffender Fotograf
aus Stuttgart. Der Hauptfokus
seiner Arbeit liegt auf der insze-
nierten Mode- und Portratfoto-
grafie, Lifestyle und Projekten
im Kultursektor. Seine Werke
waren bereits in vielen Einzel-
und Gruppenausstellungen zu
sehen und wurden in zahlrei-
chen Zeitungen und Magazinen
veroffentlicht.

Wie haben Sie sich im Vorfeld Ihrer Arbeit den
Raumen der Staatsgalerie angenahert?

In meiner fotografischen Arbeit beschiftige ich
mich schon ldnger mit Tanz und Bewegung. Um mir
dariiber klar zu werden, wie ich hier vorgehen sollte,
habe ich vorab alle Rdumlichkeiten besichtigt und
fotografiert, zu denen mir Zugang gewahrt wurde.
Diese ersten Fotografien dienten dazu, Ideen zu ent-
wickeln und zu schirfen. Wahrend dieser Besichti-
gung beschaftigte ich mich unter anderem damit, was
der Zweck des Raumes ist, in dem ich mich gerade be-
fand, um ihn dann fotografisch im Sinne des Themas
in Bewegung und Tanz zu tibersetzen.

Wie haben Sie die richtigen Bilder fiir die Funktio-
nen der vorgestellten Rdume gefunden?

Bei der eigentlichen Arbeit mit den Tdnzerinnen
und Téanzern sind manche Motive spontan entstanden,
andere waren vorab geplant. So werden in Rdumen, in
denen Kuratorinnen und Kuratoren arbeiten, Blatter
in die Luft geworfen — quasi als Sinnbild fiir umher-
fliegende Ideen und geistigen Austausch. In der Bi-
bliothek wiederum wird Recherche betrieben. Wenn
in der Sammlung die Kunst tanzt, liegt es nahe, dass
sich die Tdnzerinnen und Tanzer in den Radumen, in
denen die Vorbereitung stattfindet, dehnen oder die
Spitzenschuhe schniiren.

Was hat lhnen bei der Arbeit an diesem Bildessay
besonders SpaR gemacht?

Die kiinstlerische Freiheit, die mir die Staatsgalerie
gewidhrte, und die daraus resultierende Experimen-
tierfreude. Natiirlich auch die Arbeit mit den Tanzerin-
nen und Tdnzern. Sie alle sind grofRartige Kiinstler —
Menschen, die wirklich wissen, wie sie ihre Kérper
einzusetzen haben. Es war wirklich schén, mit so viel
Kreativitat frei agieren zu kénnen. Das hat eine Leich-
tigkeit und Freude wiahrend des Arbeitens bewirkt,
die sich auch in den Fotografien widerspiegelt.
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BEWEGT

DAS

Von bedrohter Kultur

bis zum griinen Museum

MUSEUM?

von Nicolas Flessa 15

Es ist eine Binsenweisheit, dass wir etwas, das wir haben, erst
dann so richtig zu schatzen wissen, wenn wir es verloren haben.
Welche Bedeutung Kunst als Medium und Museen als Institutio-
nen fiir eine Gesellschaft haben, zeigt sich daher selten so ein-
dringlich wie in Zeiten der Unfreiheit, sei es durch Zensur, durch
Krieg oder sonstige Einschrankungen kiinstlerischer und kultu-
reller Aktivitaten. Wahrend offene und freie Gesellschaften dazu
neigen, den Wert von Kunst zu unterschétzen und ihren Genuss
im weitesten Sinne als Unterhaltung zu deklarieren, reicht ein
Blick in gar nicht so weit entfernte Lander, um zu verstehen, dass
der Genuss von Kunst an dafiir vorgesehenen geschiitzten Orten
so wenig selbstverstandlich wie verzichtbar ist.

NICOLAS FLESSA
studierte Agyptologie und
Religionswissenschaften in
Miinchen und Wien. Er arbeitete
als kiinstlerischer Konzepter
und Kommunikationsberater fir
zahlreiche Kulturinstitutionen,
darunter das Herder-Institut in
Marburg und die Klassik Stiftung
Weimar. Seit 2021 leitet er die
Abteilung Kommunikation und
Vermittlung in der Staatsgalerie
Stuttgart.

Vergessen wir einmal die Komplexi-
tat moderner Kunstvermittlung und
sehen wir uns die einfachste und
zugleich vornehmste Aufgabe eines
Museums an, so scheint sein gesell-
schaftlicher Wert in erster Linie in
der Bewahrung und Sichtbarmachung
kultureller Zeugnisse fiir die breite
Offentlichkeit zu bestehen. Wie wich-
tig dieser Akt wenigstens fir Teile
der Bevolkerung sein kann, sieht man,
wenn Museen Gefahr laufen, dieser
Aufgabe nicht mehr oder nur unzurei-
chend nachkommen zu kénnen. Drei
Fille der unmittelbaren Gegenwart
fithren uns vor Augen, wie gefahrdet
die Institution Museum auch heute
noch sein kann, wenn es die politi-
schen Umstédnde erlauben.
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Der aktuellste und sicherlich bru-
talste Angriff auf ein Museum stellt
die Bombardierung des Museums fir
Geschichte und Heimatgeschichte
im ukrainischen Iwankiw dar. Welt-
weit bekannt wurde der Verlust von
mehreren Werken der ukrainischen
Kiinstlerin Marija Prymatschenko
(1909-1997), einer Autodidaktin,
deren fantastisch anmutende Volks-
kunst auf der Weltausstellung 1937
in Paris eine Goldmedaille erhalten
hatte und bis heute zur kulturellen
DNA der Ukraine gehort. Wie wichtig
die Werke Prymatschenkos fiir viele
Ukrainerinnen und Ukrainer sind,
beweist der Umstand, dass zwei Man-
ner unter Einsatz ihres Lebens den
bereits brennenden Bau betraten, um
wenigstens einen Teil ihrer Bilder vor
den Flammen zu retten.

»Feindliche Machte,
die dich angreifen,
wollen all das zersto-
ren, dem du dich
zugehorig fiihlst.«

(Natalia Filewytsch von der Na-
hirnyj-Kulturstiftung in Lemberg)

Zahlreiche Kommentatoren aus
aller Welt werten Angriffe wie diesen
als bewussten Versuch der russischen
Fiithrung, die kulturelle Identitit der
Ukraine zu schwichen und Putins
Mar von der nicht vorhandenen Eigen-
standigkeit des westlichen Nachbar-
lands zu zementieren. Fir den Angriff

auf kulturelle Einrichtungen als Mit-
tel der Kriegsfithrung gibt es zahlrei-
che Vorbilder. Zu Beginn des Zweiten
Weltkriegs waren sich die anfang-
lichen Koalitiondre Hitler und Stalin
weitgehend darin einig, die polnische
Identitat mithilfe des Raubs oder der
Zerstorung polnischer Kulturgiiter
dauerhaft zu vernichten. Zahlreiche
polnische Museen, auch auf dem
Staatsgebiet der heutigen Ukraine,
iiberlebten diesen wohl aggressivsten
Versuch der Neuzeit, ein ganzes Volk
iiber den Entzug von Bildung und
kulturellen Zeugnissen zu bekdmpfen,
nicht.

Dass die Sensibilitat fiir das gegen-
wartige Schicksal der Ukraine gerade
in der polnischen Politik so grof ist,
wird daher kaum tiberraschen. So
begriindete der polnische Kulturmi-
nister Piotr Glinski seinen Besuch in
Kiew Ende April 2022 mit dem Hin-
weis darauf, die Welt miisse laufend
erinnert werden, dass im Zuge dieses
Angriffskriegs auch bewusst die Zeug-
nisse einer Kultur, die ein integraler,
untrennbarer Teil des europdischen
Erbes sei, zerstort wiirden. Neben
dem eingangs erwihnten Museum in
Iwankiw fielen auch zahlreiche andere
Museen den russischen Bomben zum
Opfer, darunter das Regionale Kunst-
museum Tschernihiw, das neben
religivsen Kunstwerken wie Tkonen
auch das Genre der ukrainischen Por-
tratmalerei seit dem 17. Jahrhundert
beleuchtete.
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»Wer glaubt, dass
dies der Geschichte
Afghanistans schadet,
dem sage ich: die Ge-
schichte des Islam hat
Vorrang ... Wenn die
Leute sagen, dies seil
nicht unser Glaube,
sondern nur ein Teil
der Geschichte Afgha-
nistans, dann zerbre-
chen wir nur Steine.«

(Mohammed Omar, Fihrer
der Taliban, wenige Tage vor der
Sprengung der Buddhastatuen von
Bamiyan)

Im 21. Jahrhundert schien die
Zerstorung von Museen und Kultur-
gut beinahe zu einem Charakteristi-
kum einer ganz anderen politischen
Stromung geworden zu sein. Von
der Sprengung der Buddhas im Ba-
miyantal durch die Taliban im Jahr
2001 tiber die Vernichtung aller vor-
islamischen Kunstwerke im National-
museum der Malediven im Jahr 2012
bis hin zum Museum von Mossul, in
dem Krieger des IS im Jahr 2015 ihren
Bildersturm auch noch 6ffentlich-
keitswirksam dokumentierten — lange
Zeit schien die Religion wieder ein
Hauptmotiv fiir die Vernichtung von

Kunstwerken zu sein. Dass auch die
unaufhorlich mitgefilmte Selbstinsze-
nierung als Bilderstiirmer durchaus
das Ziel verfolgte, selbst zu einem
Ikon der neuen Zeit zu werden, habe
ich bereits 2015 in meinem Beitrag
iiber »Islamismus als Gotzendienst« in
der Zeitschrift Zenith dargelegt. Umso
erstaunlicher mutet es an, dass nach
der Riickeroberung Afghanistans
durch die Taliban im Sommer 2021
der grof3e Bildersturm ausgeblieben
ist. Der Grund fiir diese neue Zuriick-
haltung liegt in der Wahl ihrer neuen
Verbiindeten. Auf die Frage, warum
sie die Terracotta-Buddhas von Mes
Aynak beschiitzen statt sie zu vernich-
ten, erklarte Hakumullah Mubariz, der
zustandige Chef der Taliban fiir die
Sicherheit des alten buddhistischen
Klosters: »Sie zu schiitzen ist sehr
wichtig fiir uns und die Chinesen.«
Dass Kunstwerke nicht vernichtet
werden miissen, um sie der Offentlich-
keit zu entziehen, zeigt das Beispiel
aus einem weiteren Gottesstaat — dem
Iran. Im Westen kaum bekannt, beher-
bergt das 1977 eingeweihte Teheraner
Museum fiir Zeitgenossische Kunst
die vermutlich bedeutendste Samm-
lung moderner Kunst aufserhalb Euro-
pas und der USA. Unter den seit der
Revolution in den Magazinen des Mu-
seums eingelagerten Bildern befinden
sich Werke von Claude Monet, Camille
Pissarro, Vincent van Gogh, Pablo
Picasso, Max Ernst und George Grosz,
aber auch von Jackson Pollock, Andy
Warhol und Edward Hopper. Eine auf-
sehenerregende Europatournee dieser
seit vier Jahrzehnten unsichtbaren
Werke mit erster Station in Berlin
wurde im Jahr 2016 in letzter Minute
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durch eine Ausfuhrsperre der vorge-
sehenen Bilder vereitelt. Der ungeheu-
re monetire Wert dieser Sammlung,
die mit Geldern der staatlichen Ol-
firmen aufgebaut worden war, diirfte
einer der Griinde dafiir sein, warum
diese Sammlung noch immer besteht,
wenn auch weithin verborgen.

»Ich denke dabel an
das ewige Schweigen,
das durch die Zersto-
rung von Kulturgtitern
entsteht .. .«

(Dr. Manfred Lachs, Rede vor den
Vereinten Nationen am 14. Mai 1984
anlasslich des 30. Jahrestages der
Haager Konvention zum Schutz von
Kulturgut bei bewaffneten Konflikten)

Neben den Gefahren, die von
Kriegen und Staatsstreichen auf die
Existenz und die Arbeit von Museen
in aller Welt ausgehen, gibt es noch
eine dritte, weit subtilere Bedrohung,
die von bestehenden Machtstruktu-
ren in einem Staat ausgehen konnen.
Von der Behinderung musealer Arbeit
durch den Wegfall notwendiger Zu-
wendungen tiber Formen der Zensur
oder Selbstzensur bei der Programm-
planung bis hin zur Verhaftung von
Mitarbeiterinnen und Mitarbeitern
reichen die Mafdnahmen, die die Ar-
beit von Museen und Orten der Kunst
in aller Welt bedrohen. Ein aktuelles
Beispiel ist der Fall des Osman Kava-
la, eines tiirkischen Kunstméizens, der

sich neben der Griindung von depo,
einem »Ort fiir Kultur, die Kiinste und
die kritische Debatte«, auch durch
die Griindung von Kunstzentren in
der Provinz (wie dem Diyarbakir
Arts Center) hervorgetan hatte. Fur
seine Arbeit wurde er im April 2022
zu lebenslanger Haft verurteilt; der
Vorwurf der Steuerung des Militar-
putsches von 2016 ist schon die zweite
strafrechtliche Anschuldigung, um
den unliebsamen Kulturforderer end-
lich mundtot zu machen.

Wer sich also im Jahr 2022 mit
der Frage auseinandersetzt, was das
Museum bewegt, wird kaum umhin-
konnen, sich mit solch existenziellen
Fragen zu beschiftigen, die in Europa
—zumindest seit dem Ende der Jugos-
lawienkriege — als tiberwunden galten.
Einige der existenziellen Bedrohun-
gen, die auch Museen betreffen, die
nicht unmittelbar von Bomben oder
Extremisten betroffen sind, scheinen
(zumindest fiir Teile der Offentlich-
keit) abstrakterer Natur zu sein; doch
weder die unmittelbar bevorstehen-
den Energiekrisen noch der fort-
schreitende Klimawandel werden an
Hausern wie der Staatsgalerie spurlos
voriibergehen. Gemeinschaftsprojekte
wie die des Deutschen Museumsbun-
des zum Thema »Klimaschutz und
Nachhaltigkeit in Museen«, deutsch-
landweite Veranstaltungsreihen wie
»Das griine Museums, aber auch der
unliangst publizierte Leitfaden fiir
Klimaschutz in den Kultureinrichtun-
gen des Landes Baden-Wiirttemberg,
»Green Culture«, belegen, dass die
Gefahr, die von den drastischen Fol-
gen des Klimawandels auf die Arbeit
so energieintensiver Institutionen wie
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«— Green Culture in der
Staatsgalerie, S. 34

< Das Publikum in seiner gesamten
Vielfalt erreichen, S. 86

Museen ausgeht, weithin erkannt wird
und nun auch zu einer Prioritit mu-
sealer Aktivitidt werden muss.

»Nachhaltigkeit
und Umweltschutz
sind ein lebendiger
Prozess, der das gan-
ze Museum betrifft
und zukinftig im
besten Falle von allen
Kultureinrichtungen
Deutschlands
umgesetzt wird.«

(Dirk Rieker zur Initiative »Green
Culture«)

Wire vor einigen Jahren die Ant-
wort auf die Frage »Was bewegt das
Museum?« also noch zu grofden Teilen
kunsthistorischer oder programma-
tischer Natur gewesen, gilt heute ein
wichtiger Teil der Antwort auch der
schieren Erhaltung bzw. Sicherung
der vorhandenen Substanz — von
Gebaudestrukturen bis hin zu aus-
gestellten oder archivierten Werken
und Materialien. Neben kunsthisto-
rischer und museumspadagogischer
Expertise wird die Energieeffizienz
gleich in zweifacher Hinsicht zu einem
wichtigen Baustein fiir die Programm-
planung der Zukunft: »Denn Kultur-
einrichtungen sind einerseits oft
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grofde Energieverbraucher, anderer-
seits aber Orte des Bewusstwerdens,
der Diskussion, des Hinterfragens, des
Zusammenkommens und der Bildung
zu aktuellen Themen und Entwick-
lungen« — so der Leitfaden fiir Klima-
schutz in den Kultureinrichtungen
des Landes Baden-Wiirttemberg, den
der Geschéftsfiihrer der Staatsgale-
rie, Dirk Rieker, im Verbund mit der
Arbeitsgemeinschaft Green Culture
im Auftrag des Ministeriums fiir
Wissenschaft, Forschung und Kunst
entwickelt hat.

Wiahrend globale Bedrohungen
wie der Klimawandel oder durch
Kriege verursachte Energiekrisen
nahezu alle Kulturinstitutionen glei-
chermaifden betreffen, gibt es durch-
aus spezifische Themen, die vor allem
Kunstmuseen und in besonderem
Mafde Kunstmuseen mit grofsen ge-
wachsenen Sammlungen bewegen.
Gerade in Institutionen des globalen
Nordens stellt sich neben der Frage,
was in einer sich rapide verandern-
den Welt als Kunst zu gelten hat bzw.
vielleicht schon immer Kunst gewesen
ist, zunehmend auch die Frage des
Eigentums, die untrennbar mit histo-
rischen Ereignissen verbunden ist. Ein
unverzichtbarer Pfeiler fiir die wissen-
schaftliche Aufarbeitung dieses The-
mas ist die sogenannte Provenienz-
forschung. In ihren Aufgabenbereich
fallen nicht nur in Kriegswirren verlo-
ren gegangene oder bewusst gestohle-
ne Kunstwerke aus dem eigenen Be-
stand, sondern in erster Linie auch die
Herkunftsgeschichte der aktuell in der
Sammlung befindlichen Kulturgiiter.

»Baden-Wirttemberg
hat 2021 als erstes
Land den Weg frel ge-
macht fur Riuckgaben
von Benin-Bronzen.
Wir wollen hier Ver-
antwortung uber-
nehmen. Eine aktive
Auselnandersetzung
mit den Folgen der
Kolonialzeit und eine
Uberwindung von
Rassismus und
Diskriminierung sind
ohne Riuckgaben in
relevantem Umifang
nicht denkbar.«

(Petra Olschowski zur Riickgabe
der Benin-Bronzen im Juni 2022)

Fiir die Klarung fast all dieser
Eigentumsfragen — von echten Raub-
giitern tiber Kaufe in kolonialem Kon-
text bis hin zu Enteignungen und Ver-
kaufen im Zuge des antisemitischen
Terrors durch die Nationalsozialisten —
gilt, dass sich juristische Einschatzun-
gen selten als ausreichend erwiesen
haben. Zu schwer wiegt in diesen Fal-

Was bewegt das Museum? 21

len die gesellschaftliche Verantwor-
tung gegeniiber den Enteigneten und
ihren Erben, seien es Einzelpersonen
oder ganze Staaten. Zugleich sind die
zuriickliegenden Erwerbsgeschichten
zuweilen so komplex, dass jeder Ein-
zelfall fiir sich zu priifen ist, bevor ein
Museum oder eine vom Triger ein-
gesetzte Kommission zu einer finalen
Entscheidung iiber den Verbleib, eine
Restitution oder eventuelle Kompro-
misslésungen kommen kann. Dass der
Diskurs tiber unrechtméifdig in Museen
gelangte Objekte auch jenseits von
Kolonialismus, Nationalsozialismus
und Krieg nicht endet, belegt der im
Marz erschienene Band »Enteignet,
entzogen, verkauft«, der den staatlich
organisierten Kulturgutentzug in der
Sowjetischen Besatzungszone und der
DDR beleuchtet.

Doch auch fernab von Restitutionen
und neuen Kooperationen befinden
sich die Themen im Museum im Auf-
bruch. Vom parititischen Ankauf
der Werke von Kiinstlerinnen (siehe
Editorial und Stirling II, Selbstver-
pflichtung im Beitrag »Spezialisten
fir Kunst und Kunstgeschichte«)
iiber wechselnde Interventionen
und Performances in der stindigen
Sammlung bis hin zu inklusiven und
digitalen Angeboten: Die »Schule
des Sehensx, als die sich viele Kunst-
museen wie die Staatsgalerie ver-
stehen, driickt selbst die Schulbank
und erweitert ihren Kernprozess um
Perspektiven, die der gesellschaft-
liche und technologische Wandel mit
sich bringt. Ohne aus den Augen zu
verlieren, dass die Qualitat von Kunst
eine wichtige Voraussetzung fiir die
Vermittlung kulturellen Wissens ist

und bleiben wird, 6ffnet sie sich neuen
Denk- und Sehgewohnheiten, die sie
als Ort des Bewusstwerdens dauer-
haft lebendig halten.

»Dile coronabedingte
SchlieRung von Kul-
turorten wird deren
Bedeutung nicht
gerecht. Wer Kultur
mit Freizeit gleich-
setzt, zerstort die
Fundamente der offe-
nen Gesellschaft.«

(Carsten Brosda, Prasident des
Deutschen Biihnenvereins, im Novem-
ber 2020)

Wie verhdlt es sich also mit der
Bewegung von Museen? Werden sie
von aufden getrieben, von Umstianden,
von Erwartungen, von Krisen und
Konflikten, oder gibt es einen inneren
Kompass, eine innere Unruhe, die sie
immer weitertreibt, einem (vielleicht
unausgesprochenen) Ideal entgegen?
Und welches Ideal bleibt schon selbst
von Veranderungen verschont, ganz
abgesehen von den sich standig wei-
terentwickelnden Mitteln und Wegen,
es eines Tages zu erreichen? Ein
Museum, das stagniert, sich nicht
verandert, sich nicht bewegen lasst,
wird zum Museum seiner selbst. Das
zu verhindern, ist vielleicht sogar eine
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der vordringlichsten Herausforderun-
gen, der sich eine auf vergangene Er-
rungenschaften bezogene Institution
jeden Tag aufs Neue stellen muss.

Denn allen Museumscafés zum
Trotz stillt das Museum doch keines
unserer (korperlichen) Primérbe-
diirfnisse. Das, was der Besuch eines
Museums in Menschen stillen kann
und sollte, wird hingegen gerne unter
dem Begriff Kulturbediirfnisse subsu-
miert. Ob diese unseren Grund- und
Existenzbediirfnissen unterzuordnen
sind, wurde erst kiirzlich im Rahmen
der Pandemie infrage gestellt. Dass
Kulturbediirfnisse mit Sicherheit fiir
das Gelingen eines erfiillten Lebens
von Bedeutung sind, davon zeugen
unzahlige Artefakte von der Prahisto-
rie bis zur Gegenwart in Museen der
ganzen Welt.

»Fur die Besuche-
rinnen und Besucher
1st der Museums-
besuch ein Gesamt-
erlebnis, auf das der
Ticketkauf und das
Wegeleitsystem eben-
so Einfluss haben wie
die Ausstellungen,
die sie besuchen, oder
die Fihrungen, an
denen sie tellnehmen.

Gestalten wir dieses
Erlebnis so, dass sie
sich aufgehoben und
angesprochen fiihlen,
dass sie ihren Besuch
genief3en konnen ...
Diese Aufgabe konnen
WIr nur gemeinsam
angehen. Sie ist eine
Querschnittsaufgabe
fur das ganze Haus.«

(Leitfaden des Deutschen Mu-
seumsbunds »Hauptsache Publikum!
Besucherforschung fiir die Museums-
praxis«, 2019)

Als Ort der Sammlung, der Erfor-
schung und der Prasentation solcher
Artefakte ist das Museum nicht nur
Riickspiegel und Schaufenster auf
vergangene und gegenwartige kultu-
relle Produktionen, sondern verkniipft
diese zugleich mit unseren eigenen,
ganz personlichen kulturellen Bedtirf-
nissen. Um dies weiterhin zu gewahr-
leisten, sollten sich all jene, die sich
in ein Museum bewegen (oder auch
nicht), im Zentrum dessen befinden,
was ein Museum bewegt. Die Tatigkeit
eines Museums ist per se eine Uber-
setzungstatigkeit, ob im klassischen
Sinne (»Wie wecke ich in meinen Be-
sucherinnen und Besuchern jene Lei-
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denschaft, die mich bei meiner Arbeit
tragt?«) oder in einem zeitgemaiden
Sinne (»Wie nutze ich die Leidenschaft
unserer Besucherinnen und Besucher,
um unsere Prisentation, unser Pro-
gramm, ja unsere Sammlung weiterzu-
entwickeln?«).

Wie aber kann das Museum von
einem Hort der Kunst, der, frei nach
Carol Duncan, die Darstellung einer
Gemeinschaft und ihre hochsten
Werte und Wahrheiten kontrolliert, zu
einem Forum werden, an dem eben
jene infrage gestellt und neu verhan-
delt werden? Wie kann es ihm, wenn
es diesen Anspruch ernst nimmt, ge-
lingen, von einem Ort der Wissensver-
mittlung zu einem Ort der Erkenntnis
zu werden, die aus der Betrachtung
unterschiedlicher Ansétze, die Welt
in Bilder zu fassen, erwichst? Fir
Mike Murawski, den Autor des Buchs
»Museums as Agents of Change«, sind
Museen Orte, an denen unaufhorlich
Begeisterung geweckt und neue Be-
ziehungen geknipft werden — zwi-
schen Menschen, Ideen und Objekten.

Und so stellte er seinem Beitrag zu
einer Debatte tiber die Museumsarbeit
im September 2021 eine schlichte
Frage voran:

»Was wire, wenn
Liebe ein zentraler
Wert von Museen
wWare?«

(Onlinedebatte »The activist

museum: going deeper« des portugie-
sischen Kulturvereins Access Culture)

Was angesichts politischer, wirt-
schaftlicher und gesundheitlicher Be-
drohungen wie ein frommer Wunsch
aus langst vergangenen Zeiten klingen
mag, scheint mir im Gegenteil ein
Schliissel fiir die Zukunft der Museen
zu sein — die Erkenntnis, dass ein
gutes Museum neben einem geschiitz-
ten Ort fiir den Genuss von Kunst vor
allem eines sein sollte: ein Ort des Ge-
nusses, der es seinen Besucherinnen
und Besuchern leicht werden lésst,
sich in Kunst zu verlieben.

Egal, ob wir Kulturbediirfnisse nun
iber, unter oder neben unsere korper-
lichen Grundbediirfnisse stellen — die
Sehnsucht des Menschen nach Orten
sinnlicher wie sinnstiftender Erlebnis-
se sollte nicht nur von Vergniigungs-
parks, Clubs oder Festivals ernst
genommen werden. Fir ein Mischpult
oder ein paar Flaschen Gin wiaren
Anatoliy Kharitonov und Thor Niko-
layenko aus Iwankiw wohl nicht in
ein brennendes Haus gestiegen; ihre
Bereitschaft aber, fiir ein geliebtes
Kunstwerk sprichwortlich durchs Feu-
er zu gehen, fithrt uns eindrucksvoll
vor Augen, was ein Museum im Leben
von Menschen zu bewegen mag.
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WIR SEHEN
ALTE KUNST

MIT NEUEN
AUGEN AN

mit Hendrik Biindge

Hendrik Biindge ist Kurator fiir Inter-
nationale Kunst von 1900 bis 1980 an
der Staatsgalerie Stuttgart. Bis Ja-
nuar 2022 arbeitete er, zeitweilig als
Interimsdirektor, an der Staatlichen
Kunsthalle Baden-Baden. In der Tra-
dition von #AskACurator haben wir
Herrn Biindge zu sieben Schlagworten
befragt, die uns Besucherinnen und
Besucher der Staatsgalerie im Vorfeld
genannt hatten.
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Stichwort Ambiguitét:
Viele Menschen sehnen sich
in einer immer komplexer
werdenden Welt nach Ein-
deutigkeit und Orientierung.
Wie gehen Sie in lhrer Arbeit
als Kurator mit einem solchen
Bediirfnis um?

Ich denke, das kennen wir
alle von uns selbst. Als ich
meinen Zivildienst in Stuttgart
gemacht habe, hatte ich schon
damals das Gefiihl, durch mei-
ne wiederkehrenden Besuche
in der Staatsgalerie so etwas
wie einen roten Faden der
Kunstgeschichte zu bemerken.
Wenn man in einem Museum
arbeitet, darf man das nie
aus den Augen verlieren: dass
das Museum auch dazu dient,
Kunstgeschichte zu vermit-
teln, gewissermafden eine Aus-
bildung seiner Besucherinnen
und Besucher zu ermoglichen.
Man sollte das immer wieder
aufbrechen, vor allem diver-
ser und globaler denken, aber
gerade fir Einsteiger ist es im-
mer auch wichtig, Beziige und
Entwicklungen aufzuzeigen,
die die Kunstwerke miteinan-
der in Verbindung setzen.

Stichwort Immersion: Wie
stehen Sie zu dem Trend, Aus-
stellungen immer sinnlicher,
multimedialer zu gestalten?
Wo bereichert die wachsende
Medienvielfalt die ausgestell-
ten Originale und wo beginnt
fur Sie die Konkurrenz zur
Originalkunst?

Immersive Ausstellungen
gibt es meist in groRReren Stad-
ten zu ohnehin sehr beliebten
Kiinstlern. Das Besondere an
diesen Ausstellungen ist, dass
es dort oft keine Originalwer-
ke zu sehen gibt. Thre Kraft
beziehen sie aus groflichi-
gen Projektionen, die vom
Boden bis zur Decke reichen
und sich noch dazu bewegen,
sodass die Besucherinnen
und Besucher in die Werke
selbst eintauchen konnen. Das
ist bestimmt ein spannender
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Einstieg fiir Menschen, die
noch Hemmungen haben, ein
Museum zu betreten, oder sich
Kunst aussetzen wollen, ohne
sich mit Kunstgeschichte aus-
einandersetzen zu miissen. In
der Staatsgalerie haben wir die
einzigartige Moglichkeit, diese
Erfahrungen mit den Original-
werken zu machen und diese
sogar noch zu steigern.

Stichwort Raumgestaltung:
Ob Kneffel-Raum oder Hito
Steyerl: Welchen Zweck ver-
folgen solche Interventionen
in der Sammlungsprésentation
und worauf achten Sie bei
ihrer Platzierung und Zusam-
menstellung?

Der Reiz solcher Interven-
tionen besteht darin, Werke
der Gegenwartskunst in
Bereichen der Sammlung zu
prasentieren, die eigentlich
aus anderen Epochen stam-
men. Das kann ganz anregend
sein, weil sie die kunsthisto-
rische Entwicklung bewusst
an einigen wenigen Stellen
aufbrechen und die Besuche-
rinnen und Besucher dadurch
anregen, nach moglichen
Verbindungen oder im Gegen-
teil Kontrasten zwischen den
Werken zu suchen. Zudem hilft
das Mittel der Intervention,
Neuankéufe relativ zeitnah
zu prasentieren, statt sie im
Depot verschwinden zu lassen
und darauf zu warten, dass
eine neue Hangung auch ihre
Prasentation in den Rdumen
der Sammlung moglich macht.
Die eigentliche Platzierung ist
eine sehr intuitive Arbeit, die
von der jahrelangen Erfahrung
mit Rdumen profitiert. Da
merkt man recht schnell, wo
etwas funktioniert oder eben
nicht. Da kann man noch so
viele Modelle bauen und auf
dem Bildschirm Abbildungen
hin und her schieben, am Ende
entscheidet es sich vor Ort. Als
Ausstellungsmacher haben wir
hiufig das Gliick, dass einem
die Kunstwerke meist selbst

vorgeben, wo sie gezeigt wer-
den wollen und wo nicht.

Stichwort Relevanz: Wie
vermittelt man Kunst, die aus
der Zeit gefallen scheint — oder
reicht es, sie als Museum ein-
fach aufzubewahren?

Das ist eine spannende
Frage, die gerade in den
letzten Jahren wieder mehr in
den Vordergrund gertickt ist,
vor allem bei Sammlungsneu-
prasentationen. Da geht man
gerne mal durch das Depot
und stobert nach Werken von
Kiinstlerinnen und Kiinstlern,
die lange Zeit nicht mehr zu
sehen waren. Das ist auch ein
Mittel, aus der klassischen
Kunstgeschichtsvermittlung
auszubrechen, die fiir jede
Epoche zehn Namen kennt,
indem man zeigt: Es gab auch
andere Vertreterinnen und
Vertreter dieser Stromung.
Daher ist es als Museum auch
so wichtig zu sammeln. Im
Paris der 1880er-Jahre gab
es noch Hunderte von Im-
pressionisten, und heute noch
bekannt sind etwas mehr als
zwei Hand voll. Das Gleiche
gilt natiirlich auch noch fir
die 1980er-Jahre und die
2020er-Jahre. Das zeigt, wie
wichtig es sein kann, auch
Werke aufzubewahren, die
jetzt vielleicht keine so groRe
Reichweite generieren, weil es
sein kann, dass sie vielleicht
erst spéter in den Status eines
Meisterwerks erhoben wer-
den, wobei man tiber solche
Zuschreibungen auch lange
diskutieren kénnte. Manche
Werke erfiillen spiter auch
noch eine zweite Funktion: als
Zeitzeugnisse. Nach welchen
Kriterien wurde friiher ge-
sammelt, was spriache heute
dafiir oder dagegen — so lernt
man auch viel iber dltere
Sammlungsverstindnisse. Das
Museum ist ja auch eine Zeit-
kapsel, die die Arbeit hier so
spannend macht.

Stichwort Kuration: Wie
entwickeln Sie eigentlich eine
Ausstellungsidee? Ist es eher
der Einfall am Schreibtisch
oder doch der Gang durchs
Depot, der Sie als Kurator zu
einer neuen Schau anregt?

Das ist ganz verschieden.
Mal ist es ein Zeitungsarti-
kel oder ein Buch, das man
liest, oder der Austausch mit
Kiinstlerinnen und Kiinstlern
und auch der Besuch einer
anderen Ausstellung, generell
die Begegnung mit der Kunst.
Andere Ausstellungen kénnen
dazu anregen, eine dhnliche
Thematik aufzugreifen, oder
aber sie fiihren einem vor
Augen, dass es zu dieser The-
matik noch viel spannendere
Ansatzpunkte giabe. Ich ver-
suche auch, einmal die Woche
ins Depot zu gehen, um in die
Kunst einzutauchen und Ideen
zu sammeln. Gerade die Tatsa-
che, dass die Kunst dort alpha-
betisch sortiert ist und nicht
nach Epochen, macht diese
Sichtungen sehr spannend.
Aber man sieht: Ein Geheim-
rezept, wie man auf eine gute
neue Ausstellungsidee kommt,
gibt es zum Gliick nicht.
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Stichwort Medienkompe-
tenz: Welche Rolle kénnen
Museen bei der Bildung eines
kritischen Bewusstseins spie-
len, was visuelle Kommunika-
tion angeht?

Was man im Studium
vielleicht als etwas unnotig
empfand, namlich die genaue
Bildbeschreibung, bringt
doch einen grof3en Nutzen mit
sich: Man lernt es, sehr genau
hinzusehen. Am Ende sind es
vielleicht wenige Details, die
einem den Sinn eines Bildes
erschlielen, der einem bislang
entgangen ist. Diese Schulung
kann man sich auch ganz ohne
Studium im Museum abho-
len. Man kann natiirlich fianf
Stunden lang jedes Werk im
Museum genau zehn Sekunden
betrachten, aber manchmal
ist es vielleicht wichtiger,
sich auf sein Bauchgefiihl zu
verlassen und zu Werken und
in Rdume zu gehen, die einem
spontan etwas zu sagen haben.
Zum einen lernt man, dass das
beim nichsten Besuch wieder
andere Bilder sein kénnen,
weil die eigene Stimmung
anders ist, und zum anderen
lernt man auf diese Weise, sich
auch mal wieder auf Bilder
wirklich einzulassen, was
gerade in einer Medienwelt,
in der alle zwei Sekunden ein
neuer Schnitt erfolgt, kaum
noch moglich ist. Und da der
eigene Erfahrungshorizont
Tag fiir Tag, Stunde fiir Stun-
de zunimmt, kann es sein,
dass man bei jedem Besuch
im selben Bild wieder etwas
Neues entdeckt.

Stichwort Weiterentwick-
lung: Vor Ihrem Wechsel an
die Staatsgalerie waren Sie
viele Jahre an der Kunsthalle
Baden-Baden tatig, auch als
Interimsleiter. Welche Ziele
und Visionen verfolgen Sie mit
lhrem Wechsel?

Wie man bestimmt schon
heraushoren konnte, freue ich
mich sehr darauf, dauerhaft

mit einer festen Sammlung zu
arbeiten, statt alle drei Monate
eine neue Ausstellung mit
einer Kiinstlerin, einem neuen
Kiinstler vorzubereiten und
am Ende einfach unendlich
viele Leihanfragen zu stellen
und zu hoffen, dass sie auch
bewilligt werden. Dazu reizt
mich natiirlich auch die Arbeit
mit dlteren Kiinstlerinnen
und Kiinstlern, die wir so in
Baden-Baden nicht gezeigt
haben. Es gibt ja eigentlich
keine alte Kunst, wir sehen sie
jaimmer wieder mit ganz neu-
en Augen an. Zugleich ist die
Riickkehr hier ans Haus auch
ein Kreis, der sich schlief3t.
Hier in der Staatsgalerie wur-
de ich dazu inspiriert, mich
mehr mit Kunst zu beschéfti-
gen, weil ich verstehen wollte,
warum Kurt Tucholsky tiber
George Grosz schreibt, warum
dieser Grosz eine Widmung an
Oskar Panizza malt und wer
wiederum Panizza war.

«— Grosz, Chronist und
Provokateur, S. 44

HENDRIK BUNDGE
studierte Kunstgeschichte in
Heidelberg und Karlsruhe.

Von 2014 bis 2022 arbeitete er
an der Staatlichen Kunsthalle
Baden-Baden als Kurator und
stellvertretender kiinstlerischer
Leiter. Seit Februar 2022 ist er
als Kurator fiir das 20. und 21.
Jahrhundert an der Staatsgalerie
Stuttgart tatig.
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Oskar Schlemmer ist ein Kind Stuttgarts. Hier hat er gewirkt,
hier traf er die Menschen, mit denen gemeinsam er vor 100 Jah-
ren ein besonderes Kunstwerk erschuf: das Triadische Ballett,
sein interdisziplindres und zukunftstrachtiges Meisterwerk.
Der interaktive Ausstellungsparcours »Moved by Schlemmer«
wiirdigt diesen Hohepunkt seines Schaffens auf besondere Wei-
se: Schlemmers historische Figurinen als Quell der Inspiration,
als Ur-Konzept fiir vielfaltige Objekte der Gegenwartskunst. Im
Interview gibt Dr. Susanne Kaufmann, Kuratorin der Ausstel-
lung, Einblick in das Konzept und die multiplen Erfahrungsrau-
me des Werkes, die in der Ausstellung erlebbar werden.

Moved by Schlemmer

Frau Dr. Kaufmann-Valet, 100 Jahre Triadisches Ballett, das
ist ein besonderes Ereignis, das Sie mit der Ausstellung »Mo-
ved by Schlemmer« feiern. Wie genau soll uns Oskar Schlem-
mer denn bewegen?

Fiir uns war es sehr wichtig, das Triadische Ballett aus der
Perspektive der Besucherinnen und Besucher zu beleuchten,
gerade auch im Kontext des Aufbruchs unserer Institution, die
in die Gegenwart zieht. Was bewegt das Triadische Ballett in uns
selbst? Wie nehme ich es selbst wahr? Wie fiihle ich mich auf der
Biihne und hinter der Biihne? Die Partizipation der Besucherin-
nen und Besucher lag uns am Herzen, ebenso die Erforschung
der Wirkung des Triadischen Balletts in der Vergangenheit
und auf die Gegenwartskunst. Hierzu haben wir exemplarisch
drei Kiinstlerinnen eingeladen, die sich in ihrer Arbeit bereits
mit dem Werk Oskar Schlemmers auseinandergesetzt haben.
Schlemmer nannte seine Raumerkundung Triadisches Ballett,
weil er in ihr drei Stimmungen unterscheidet: heiter-burlesk,
festlich-getragen und mystisch-fantastisch. Die drei Kiinstle-
rinnen Ulla von Brandenburg, Kalin Lindena und Haegue Yang
arbeiten innerhalb dieser drei Stimmungen jeweils mit ihrem
eigenen Werk.
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Warum inspiriert das Triadische Ballett Ihrer Meinung nach
bis heute zeitgend&ssische Kiinsterlinnen und Kiinstler?

Ich glaube, die groRe Faszination besteht vor allem darin, dass
das Triadische Ballett als Startpunkt fiir die Beschaftigung mit
unterschiedlichen Medien diente. Oskar Schlemmer verstand den
Menschen als Maf aller Dinge und hat die Beschéftigung mit der
menschlichen Figur durch sein gesamtes Schaffen getragen. Im
Triadischen Ballett verschmelzen ganz viele seiner Uberlegun-
gen zu einem Werk: Kostiim, Bewegung, Figur, der menschliche
Korper, Farbe und Raum. Es handelt sich um ein Biihnenstiick,
das aber von einem Maler und Bildhauer umgesetzt wurde. Und es
ist bis heute so interessant, weil es bereits die vollige Entgrenzung
der Medienvielfalt vorwegnimmt, in der Kiinstlerinnen und Kiinst-
ler heute arbeiten. Daher finden sie viele Ankniipfungspunkte fiir
ihre Werke.

Sie haben neben den Installationen der drei Kiinstlerinnen
rund um die Figurinen auch Rdume der Rezeption und Interak-
tion geschaffen.

Das ist richtig. In den Kabinettraumen sind verschiedene
Schlaglichter aus der Popkultur zu sehen, in denen sich Schlem-
mers Werk spiegelt. Ein Einblick in das, was vom Triadischen
Ballett geblieben ist und abseits der Figurinen in unserer
Gesellschaft weiterwirkt: Wie hat dieses Werk zum Beispiel in
der Mode oder in der Musik gewirkt? Was hat Karl Lagerfeld
damit gemacht? Wie hat die Alternative-Rock-Band »Smashing
Pumpkins« das Triadische Ballett aufgegriffen? Wir haben uns
aber natiirlich der Frage gewidmet, wie Schlemmers Werk in der
bildenden Kunst rezipiert wurde. Die letzte Frage, die schlief3-

10.4 — 9.10.2022

DR. SUSANNE KAUFMANN-
VALET studierte Kunstgeschichte
in Miinchen und promovierte zu
»Paul Klee als Druckgraphiker«.
Sie gehort seit 2013 zum Team der
Staatsgalerie und verantwortete
als Kuratorin des 20. und 21. Jahr-
hunderts eine Reihe von Ausstel-
lungen und Prasentationen. Sie ist
Kuratorin der aktuellen Ausstellung
»Moved by Schlemmer« und leitet
seit 2020 die Abteilung Fachdiens-
te an der Staatsgalerie Stuttgart.

lich noch offenblieb, nachdem wir uns gefragt hatten, wie Oskar
Schlemmer Kiinstlerinnen und Kiinstler bewegt hat, lautete: Wie
bewegt die Besucherinnen und Besucher das Triadische Ballett?
Im Backstage-Raum werden dazu unter anderem interaktive
Arbeiten mit Bezug zu Oskar Schlemmer gezeigt. Dazu werden
die Reaktionen und Meinungen der Besucherinnen und Besu-
cher gesammelt.

Die Ausstellung bietet nicht nur Erfahrungsrdume in der
Staatsgalerie selbst, sondern auch ein Tanzfestival in Stuttgart.
Wie ist es dazu gekommen?

Schon wihrend der Konzeption der Ausstellung kam die Idee
auf, dass wir den Stuttgartern das Werk auch wieder zuriickge-
ben wollten. Es ist hier entstanden, und wir wollten die Stutt-
garter Tanzszene in die Staatsgalerie holen und den Austausch
pflegen. Deshalb konzipierten wir gemeinsam mit der freien
Tanzszene ein Tanz- und Performancefestival, das vom 30. Sep-
tember bis 9. Oktober im Stuttgarter Stadtraum zu sehen ist.

Was fasziniert Sie ganz persénlich am Triadischen Ballett?

Die Offenheit, die dieses Werk auch heute mit sich bringt. Ein
Werk, das vor 100 Jahren entstanden ist, macht aktuell noch so
viele Tiren auf, die durchschritten werden kénnen!
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GREEN
CULTURE
IN DER
STAATS-

GALERIE

Von energieeffizientem Wirtschaften
in Kultureinrichtungen bis hin zu
Nachhaltigkeit und Umweltschutz
als lebendigem Prozess

mit Dirk Rieker und Konstantin Lom 35

»Green Culture« wird in der Staatsga-
lerie schon seit Jahren groRgeschrie-
ben. So hat die Staatsgalerie von 2020
bis 2021 durch energieeffizientes Wirt-
schaften 166 Tonnen CO, eingespart,
in etwa der Stromverbrauch von 100
Dreipersonenhaushalten. Dirk Rieker,
kaufmannischer Geschaftsfihrer, sieht
Nachhaltigkeit und Umweltschutz als
einen lebendigen Prozess, der das
ganze Haus betrifft und zukiinftig im
besten Falle von allen Kultureinrich-
tungen Deutschlands umgesetzt wird.
Ein wichtiger Schritt hin zu diesem Ziel
ist »Green Culture: Leitfaden fiir den
Klimaschutz in den Kultureinrichtun-
gen in Tragerschaft des Landes Ba-
den-Wirttemberg«, den das Land im
Juli vorgelegt hat. Dirk Rieker war mit
der Leitung des Projektes betraut. Im
Interview verraten er und Konstantin
Lom, Leiter der Abteilung Verwaltung,
warum der Leitfaden so wichtig fir
Kultureinrichtungen ist und welche
neuen Projekte in Sachen Klimaschutz
die Staatsgalerie in diesem Jahr auf
den Weg bringt.

Herr Rieker, im Juli dieses
Jahres haben Sie gemeinsam
mit Kunststaatssekretérin Pe-
tra Olschowski den Leitfaden
»Green Culture« prasentiert.
Wie ist das Projekt entstan-
den?

Frau Staatssekretarin Ol-
schowski hatte den Arbeitskreis
»Green Culture« ins Leben ge-
rufen. Am Kick-off fiir die Ent-
wicklung des Leitfadens waren
fast 50 Einrichtungen beteiligt,
wir hatten so gut wie keine
Absagen. Sie sehen also, da ist
in der Kulturlandschaft wirklich
ein grofRes Bediirfnis vorhan-
den, den Umweltschutz fest zu
integrieren. Um den Workflow
nicht unnotig zu verlangsamen,
haben wir uns dann aber auf
11 Institutionen geeinigt, die
den gesamten Kulturbereich
abdecken. Gemeinsam haben
wir Manahmen zum Umwelt-
schutz diskutiert und den Leit-
faden entwickelt.

Was beinhaltet der Leit-
faden?

Dirk Rieker: Er bildet eine
systematische Grundlage zur
Optimierung von Klimaschutz
fiir die Kultureinrichtungen des
Landes und andere baden-
wiirttembergische Kulturein-
richtungen in kommunaler
oder privater Tragerschaft.

Wir haben dafiir in mehreren
Sitzungen die wichtigsten
Handlungsfelder fiir Klima-
schutz identifiziert: Manage-
ment, Warme, Strom, Wasser,
Mobilitéat, Abfall und Gebaude.
Fir diese Handlungsfelder ha-
ben wir dann bereits erprobte
MafZnahmen mit konkreten
Handlungsschritten zusammen-
gefasst. Dabei orientierten wir
uns an den Vorgaben des Lan-
des Baden-Wiirttemberg, das
seine bisherigen Klimaziele nun
nochmals gescharft hat. Im ak-
tuellen Klimaschutzgesetz des
Landes Baden-Wiirttemberg
ruft die Landesregierung fiir die
Landesverwaltung das Ziel aus,
bis zum Jahr 2030 klimaneutral
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DIRK RIEKER
studierte Wirtschaftswissen-
schaften und ist seit 2011 kauf-
maénnischer Geschéftsfihrer der
Staatsgalerie Stuttgart sowie
Mitglied des Vorstands. Er ver-
antwortet sdmtliche Finanzen
der Staatsgalerie und ist Lehr-
beauftragter an der Hochschule
fir Verwaltung und Finanzen in
Ludwigsburg.

KONSTANTIN LOM
studierte Soziologie und Philo-
sophie an den Universitaten
Tlbingen, Stuttgart und Kap-
stadt. Er arbeitete als freier
Kulturmanager deutschlandweit
und international fiir Galerien,
Kunstvereine und einzelne
Kiinstler. Ab 2011 war er als
administrativer Direktor an der
Akademie Schloss Solitude
tatig. Seit 2020 leitet er die
Abteilung Verwaltung und ist
Managementbeauftragter an
der Staatsgalerie Stuttgart.

zu werden, um das Gesamtziel
der Klimaneutralitit bis 2040
fiir das Land zu erreichen.

Wie sollen die Kulturein-
richtungen diese MaRnahmen
konkret umsetzen?

Der Leitfaden beinhaltet
Vorschlige dazu, mit welchen
Managementsystemen die not-
wendigen Aktivititen systema-
tisch geplant und koordiniert
werden kénnen. Ebenso geht
er auf verschiedene Zertifizie-
rungssysteme zur Einfiihrung
eines Umweltmanagementsys-
tems ein.

Was sind die nachsten
Schritte bei der Umsetzung
des Leitfadens?

Dirk Rieker: Frau Staats-
sekretéirin Olschowski hat alle
Kultureinrichtungen in Tréager-
schaft des Landes Baden-Wiirt-
temberg dazu aufgefordert,
bis zum Sommer 2023 auf
Basis dieses Leitfadens erste
Konzepte mit Mafdnahmen und
Meilensteinen dazu zu erarbei-
ten, die deutlich machen, wie
jede Institution konkret ihre
Energie- und Wasserverbriu-
che sowie den CO,-Ausstof3
systematisch erfassen und
schrittweise verringern wird.
Auch die Einrichtungen in
anderen Triagerschaften sollen
sich ermutigt fiihlen, diesen
Leitfaden anzuwenden. Der
Arbeitskreis »Green Culture«
wird librigens weiterhin titig
bleiben, um noch weitere Im-
pulse zum Thema Klimaschutz
zu erarbeiten. So will das Land
gemeinsam mit dem Arbeits-
kreis und anderen Partnern
einen CO,-Rechner fiir die
speziellen Belange von Kultur-
einrichtungen entwickeln.

Andert sich durch den
neuen Leitfaden auch etwas
in lhrer Umweltstrategie fir
die Staatsgalerie Stuttgart?

Konstantin Lom: Wir haben
die Themen Umwelt und
Energie fest in unserem Leit-
bild verankert und sind bereits
seit 2015 im Qualitats- und
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Umweltmanagement [SO-zerti-
fiziert. Fiir uns dndert sich also
nichts. Wir werden weiterhin
unsere grofden Umweltverbrau-
cher Wasser, Abfall, Strom und
Wirme beobachten und uns
dort Ziele setzen, die wiederum
in die Ablauforganisation inte-
griert, tiberwacht und jahrlich
bewertet werden.

Zusétzlich werden wir neue
wesentliche Emittenten identi-
fizieren und erfassen. Das Gan-
ze wird natiirlich auch intern
kommuniziert, es werden dafiir
Mittel eingeplant und Mitarbei-
ter und Mitarbeiterinnen zu
Umweltthemen fortgebildet. So
entwickeln wir kontinuierlich
unsere Unternehmenskultur,
die das Thema Nachhaltigkeit
vollumfianglich integriert. Zu-
sétzlich suchen wir immer wei-
ter nach neuen Moglichkeiten,
wie wir noch mehr Klimaschutz
realisieren konnen.

Und um welche Méglich-
keiten handelt es sich dabei?

Dirk Rieker: Kunstwerke,
die andere Museen bei uns
ausleihen, diirfen zukiinftig nur
noch von energiezertifizierten
Unternehmen mit entspre-
chend neuen, effizienten Fahr-
zeugen transportiert werden.
Hinzu kommt, dass auch der
Hin- und Riicktransport einer
Leihgabe in eine Ausstellung
immer von einem Kurier des
ausleihenden Museums be-
gleitet wird. Es stellt sich
die Frage, ob das heutzutage
wirklich immer notwendig oder
vertretbar ist, wenn man klima-
neutral werden mochte. Da
ist in den kommenden Jahren
vielleicht auch ein Umdenken
der deutschen Kulturlandschaft
im Sinne des Klimaschutzes
erforderlich.

Konstantin Lom: Wir haben
mit dem Bereich Restaurierung
ein Pilotprojekt geschaffen,
das sich »Digitale Kurierreise«
nennt. Dabei gehen die Restau-
ratoren und Restauratorinnen
mit dem Tablet in die Ausstel-

lung, um das Auspacken und
die Installation der Kunstwerke
digital an den Kurator im aus-
leihenden Museum zu tibertra-
gen. Wir testen gerade, inwie-
weit diese Methode anstelle
einer reguldren Kurierreise
eingesetzt werden konnte.

Dirk Rieker: Mobilitit ist ein
Umweltthema, das eben nicht
nur den Transport von Kunst,
sondern auch den von Men-
schen umfasst. Unsere Besu-
cher und Besucherinnen liegen
uns besonders am Herzen. Wir
wollen eine klimavertragliche
Anreise zu uns fordern. Das
heifst konkret: Wenn Sie aus
Baden-Wiirttemberg mit 6f-
fentlichen Verkehrsmitteln zur
Staatsgalerie anreisen, dann
erhalten Sie bei uns schon seit
Jahren den ermifRigten Ein-
trittspreis.

Konstantin Lom: Und auch
auf der Mitarbeiterebene méch-
ten wir Transporte so klima-
neutral wie moglich gestalten.
Inlandfitige sind fiir Mitarbeiter
und Mitarbeiterinnen grund-
satzlich untersagt. Man kann
viel mehr einsparen, als den
meisten Menschen bewusst ist.

Sie entwickeln also stetig
neue ldeen, wie noch mehr
Energie eingespart werden
kénnte.

Dirk Rieker: Unbedingt!

Wir wollen uns immer weiter
verbessern und immer mehr
Energie einsparen.

Bei der Umsetzung eines
solchen Projektes sollten auch
alle Mitarbeiter und Mitarbei-
terinnen »mitgenommenc
werden. Gibt es hierzu auch
Vorschlage im Leitfaden?

Dirk Rieker: Die Mitarbeiter
und Mitarbeiterinnen spielen
natiirlich eine sehr grof3e Rolle
bei der Umsetzung unserer
Umweltziele. Der Leitfaden
gibt auch hier niitzliche Hin-
weise und beschreibt mogliche
Vorgehensweisen dazu, wie
die gesamte Belegschaft am
Projekt zu beteiligen ist.

Konstantin Lom: Es ist ein
ganzheitlicher Prozess, der
wirklich alle Bereiche unseres
Hauses betrifft und an dem
auch alle beteiligt sind.

Was liegt lhnen personlich
fir eine nachhaltige Zukunft
besonders am Herzen?

Dirk Rieker: Ich wiinsche
mir, dass wir aus unserer Vor-
reiterrolle heraus im Schulter-
schluss mit dem Ministerium
immer mehr Kultureinrichtun-
gen davon iiberzeugen konnen,
sich dem Thema Green Culture
zu widmen und sich fiir nach-
haltigen Umweltschutz einzu-
setzen.

Konstantin Lom: Ich kann
das nur unterstiitzen. Wir
sollten unseren Bildungsauf-
trag auch dafiir wahrnehmen,
offentlich Verantwortung zu
iibernehmen und ein Bewusst-
sein fiir Nachhaltigkeit in den
Einrichtungen zu schaffen. Das
ist eine grofde Herausforderung,
aber auch ein schones Ziel, auf
das ich mich freue. Und ich
glaube, da sind wir auch auf
einem guten Weg,.

Vielen Dank fiir das
Gespriach!
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MUSEALE
VER-
MITTLUNG
IN
BEWEGUNG

Wie kann, will und wird sich die
digitale Vermittlung in Zukunft

bewegen? Eine Gedankenreise,
inspiriert von Oskar Schlemmer

von llona Hoppe

Was wiirde Oskar
Schlemmer zum
Museum in Zeiten
der digitalen Trans-
formation sagen?

Die Beziehung von Mensch
und Maschine. Der »bewegte«
Mensch in bewegenden Zeiten.
Mit diesen und dhnlichen
Topics »in mind« hat Oskar
Schlemmer vor 100 Jahren mit
kiinstlerischen Bithnenexperi-
menten wie dem Triadischen
Ballett das Bild der klassi-
schen Biihne transformiert
und sie so als relevanten Dis-
kussionsort gestarkt. Riickbli-
ckend sicherlich keine leichte
Aufgabe. In seinem Schaffens-
prozess interpretierte er ein
klassisches Raumformat neu.
Heute, knapp 100 Jahre spéter,
begleitet uns eine dhnlich
dynamische Entwicklung,
der wir auch hier im Mu-
seumsraum voller Spannung
begegnen: die digitale Trans-
formation.

Eine »Transformation« hat
kein fixes Ende, sie ist ein dy-
namischer Prozess, der mit ei-
nem einzigen Wimpernschlag
auf einen vollig neuen Weg
gebracht werden kann. Diese
digitale Dynamik hat auch auf
das Museum als Kulturraum
Auswirkungen und stellt die
Institution in allen Bereichen
vor neue Handlungsfelder.
Auch im Bereich Besucher-
erfahrung, der unter anderem
fiir Bildung und Vermittlung
zustandig ist. Als Digital-
managerin Vermittlung der
Staatsgalerie mochte ich ein
Reslimee aus den vergangenen
zwei Jahren und Projekten am
Haus ziehen und dabei einen
Ausblick wagen:

Wie konnen,
wollen und werden
wir mit digitalen
Vermittlungspro-
jekten die Zukunft
des Museums
gestalten? Und
welche Rolle
geben wir darin
dem »Menschen
als Maf3 aller Din-
ge« ganz im Sinne
Schlemmers?

Ich mo6chte Sie einladen,
mit mir auf eine Gedankenrei-
se in die Zukunft zu gehen, die
von Oskars Schlemmers Trans-
formationsgeist inspiriert ist.
Dort mochte ich mit Thnen
finf ,,Reiseziele“ besuchen,
die mir im digitalen Transfor-
mationsprozess der musealen
Vermittlung besonders wichtig
erscheinen:

Reiseziel 1:
Interaktion und
Partizipation
motivieren

Digitale Technologie er-
moglicht verschiedene Arten
des Wissenstransfers durch
unterschiedliche Gerite
(Smartphone, Tablet, Screen,
VR-Brille u.v.m.), ihre Inhalte
sowie die Art der Vermittlung.
Das hat mehrere Vorteile: Im
Web koénnen Digitalangebote
viele Menschen an vielen Or-
ten gleichzeitig erreichen —
zu jeder Tageszeit. Mit der
richtigen Inhaltstiefe und
Gestaltung werden nicht nur

41

Einstiegshiirden abgebaut,
sondern auch Menschen
motiviert. Partizipationsmog-
lichkeiten digitaler Websites,
Spiele und Plattformen bieten
spannende Moglichkeiten,
sich kreativ zu beteiligen oder
sich gemeinsam mit anderen
Menschen online zu betétigen.
So entsteht auch die Chance,
ortsunabhingig an einer Aus-
stellung teilzunehmen. Wie
»partizipativ« und »raum-
lich inklusiv« digitale Inhalte
umgesetzt werden kénnen,
zeigt unser webbasiertes Ver-
mittlungsangebot »MOSAIK
Rubens«, das 2021 zur Aus-
stellung »Becoming Famous.
Peter Paul Rubens« entwickelt
wurde.

oES0
=IF

mosaik.staatsgalerie.de

In diesem Webangebot wird
man mit dem eigenen Selfie
Teil eines digital produzierten
Portrits von Rubens. Inspira-
tionen fiir das Selfie bietet die
dazugehorige digitale Galerie
mit Portréits aus allen Epochen
unserer Sammlung. Diese
Portréts sind nicht nur Inspi-
ration fiir die Art der eigenen
Selbstdarstellung, sie vermit-
teln gleichzeitig verschiedene,
in ihrer Zeit relevante Themen
und Konflikte. Durch derartige
Briickenschldge von der Kunst
zu gegenwirtigen Themen
holen digitale Vermittlungs-
angebote im Alltag ab und
motivieren zum Mitmachen.
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Reiseziel 2:
Konzepte nach-
haltig denken

Nachhaltige Digitalpro-
jekte zu schaffen, heifdt nicht
nur, Konzepte zu entwickeln,
innerhalb derer Themen leicht
austauschbar sind, sondern
auch, Projekte von Beginn an
ausstellungs- und auch the-
meniibergreifend zu denken.
MOSAIK ist ein Beispiel dafiir:
Konzipiert als interaktiver Zu-
gang zum Thema barocke Por-
tratmalerei, kann es leicht fiir
neue digitale Ausstellungen
mit Werken anderer Kiinstler
zu anderen Themen bespielt
werden. Das Digitalfeature
wird mehrdimensional und
spiegelt die reiche Geschichte
der Sammlung wider. So kann
ein digitales Format langfristig
und flexibel genutzt werden
und begeistert auf spielerische
Art selbst museumsfernes
Publikum fiir die Themen und
Geschichten des Hauses.

Reiseziel 3:
Emotionen wecken

Geschichten von damals im
Hier und Jetzt neu erziahlen:
Im Webangebot »Im Dunkeln
— ein Leuchten« werden die
Lebensgeschichte sowie das
kiinstlerische Werk des judi-
schen Kiinstlers Fred Uhlman
zur Zeit des Zweiten Weltkrie-
ges vorgestellt. Sechs Zeich-
nungen aus der Folge »Captivi-
ty — Gefangenschaft« liegen in
der Dunkelheit verborgen und
konnen mithilfe eines digitalen
Lichts erhellt und erkundet
werden. Sprecherstimmen und
atmosphérische Musik beglei-
ten diese interaktive Erzih-
lung und setzen die Motive in
den Kontext der schrecklichen

Geschehnisse des Zweiten
Weltkrieges, der Zeit Uhlmans
im Internierungslager sowie
der tragischen Geschichte
seiner in Deutschland verblie-
benen Angehérigen.

EiE
of

uhlman.staatsgalerie.de

Ein passendes Medienkon-
zept fiir ein so sensibles Thema
zu wahlen, war eine grofde
Herausforderung, die wir
durch visuelle Fokussierung
im digitalen Raum losten. Die
Fokussierung durch »Spot-
lights« auf die Zeichnungen
Uhlmanns in Verbindung mit
begleitender Narration und
Sound lassen zeichnerische
Details und Motive der Werke
in buchstéblich neuem Licht
und mit zusatzlicher emotio-
naler Kraft erscheinen. Das
Projekt veranschaulicht: Digi-
tales kann nicht nur laut und
bunt. Es kann auch bertihren,
nachdenklich machen und
vergangene Geschichten leise
und respektvoll ins Jetzt trans-
portieren. Die digitale Inter-
aktion scharft dariiber hinaus
die Wahrnehmung der Werke.
Das befand auch die Jury, die
unser Digitalfeature mit dem
Grimme Online Award 2022
auszeichnete.

grimme-online-
award.de/2022/
preistraeger

Reiseziel 4:
Digital als Kultur-
aufgabe verstehen

Durch die Auszeichnung
hat »Im Dunkeln — ein Leuch-
ten« eine besondere Bithne
bekommen. Sie unterstreicht
die Relevanz von (kunst)-his-
torischen Themen sowie die
Qualitiat von Kulturinhalten
fiir Medien- und auerschu-
lische Bildung. Um zukiinf-
tig schneller hochwertige
Digitalangebote entwickeln zu
konnen, 6ffnen sich Kultur-
institutionen zunehmend fiir
»Open-Source«-Konzepte, also
die kostenlose Bereitstellung
von digitalen Inhalten fiir
andere Projekte. Dennoch sind
die Entwicklungskosten hoch,
technologischer Fortschritt
und individuelle Anforderun-
gen schrianken eine direkte
Adaption meist ein.

Wie also die
digitale Kulturver-
mittlung zukinftig
vorantreiben?

Viele Kunstmuseen teilen
sich dieselben Kiinstlerinnen
und Kiinstler in ihren Samm-
lungen. Open und shared
development mit kontinuierli-
chem Ideenaustausch zwi-
schen den Hausern konnten
daher eine Losung sein. Denn
verfolgen wir nicht alle das-
selbe Ziel: die Vermittlung von
Kulturgut und gesellschafts-
politischen Fragen histori-
scher und aktueller Relevanz
mit maximaler Reichweite?
Genau an diesen thematischen
Uberschneidungen kénnten
Kultureinrichtungen zu-
sammenarbeiten, um digitale
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Vermittlungsprojekte frith
gemeinsam zu realisieren und
sich Entwicklungsaufwinde
zu teilen. Interdisziplinire Ko-
operationen werden dabei zum
Beginn spannender digitaler
Experimente — ganz im Sinne
Schlemmers, der schon vor
100 Jahren Tanz, Theater und
Musik vereint hat. All diese
entstehenden Bildungsange-
bote im weiten Meer des World
Wide Web sichtbar und auf-
findbar zu machen, wird auch
Teil dieser Kulturtransforma-
tion sein, die wir als »Joined
Forces« bewiltigen konnen.

Reiseziel 5:
Entdeckerlust und
Experimentier-
freiheit wagen

So frei und neugierig
Schlemmer mit seinen Bau-
hausschiilern an der Biihnen-
werkstatt in Dessau experi-
mentiert hat, so frei sollten wir
digitale Vermittlung im Muse-
um immer wieder neu denken.
Mit jeder neuen Technologie
und mit jeder neuen Erkenntnis
gilt es, die aktuelle Vermitt-
lungsstrategie neu zu bewerten
und Angebote zu entwickeln.
Dazu braucht es die Offenheit
von Kultureinrichtungen, sich
abteilungstiibergreifend darauf
einzulassen und Ressourcen
und Expertisen aktiv zu mobili-
sieren — intern und extern. Wie
auch bei Schlemmers Werken
der Mensch »Maf aller Dinge«
war, sind es im digitalen
Prozess die User. Um Vermitt-
lungsangebote zu entwickeln,
die regelmifRig Nutzerinnen
und Nutzer begeistern und
neue Zielgruppen in ihren Bann
ziehen, sollten diese frith und
regelmafiig involviert sein —
»Design Thinking« ist das
Zauberwort.

Was wiirde wohl Oskar
Schlemmer zum Museum und
zur digitalen Vermittlung in
Zeiten der digitalen Trans-
formation sagen? Schlief3lich
forderte er schon vor 100
Jahren in seinen Schriften den
Einbezug moderner Technolo-
gie in den Kunst- und Biihnen-
kontext. Wahrscheinlich wire
der Kiinstler begeistert von den
Moglichkeiten und Herausfor-
derungen, die uns die digitale
Transformation besonders in
den letzten zwei Jahrzehnten
auf unserer Kulturbiihne er-
moglicht hat.

Angesteckt von Schlemmers
Transformationsgeist, bewegen
wir uns in der zeitgemafen
Vermittlungsarbeit weiter in
die Zukunft, um Menschen
innerhalb der Grenzen des
physischen Museums und
dartiber hinaus zu erreichen.
Idealerweise im »Pingpong«
mit anderen Institutionen sowie
unseren Zielgruppen. Denn so
transformiert es sich besser.
Bleiben wir gespannt, was es
auf unserer gemeinsamen Reise
zu entdecken gibt ...

ILONA HOPPE
studierte Design und Kunst. Sie
ist Szenografin und entwickelte
Ausstellungs- und Museums-
konzepte als Artdirektorin fiir
Raum und Medien. Seit 2021
arbeitet sie als Digitalmanagerin
Vermittlung an transmedialen
Konzepten fiir die Staatsgalerie
Stuttgart.
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Grosz, Chronis

Licht und Schatten, Aufbruch und Krise, Glitzer und Gift. Die
Zwanzigerjahre des letzten Jahrhunderts waren gezeichnet von
einer Ambivalenz der Lebenslust und Abgrindigkeit. Nicht nur
kulturell, auch politisch prallten Welten aufeinander. Die Erfolgs-
serie »Babylon Berlin« lasst diese legendar wilde Zeitspanne zwi-
schen zwei Weltkriegen wieder auferstehen. George Grosz war
Zeitzeuge und schuf Werke, in denen er die Widerspruiche seiner
Epoche und ihrer Menschen schonungslos vorfiihrte. Die Aus-
stellung »Glitzer und Gift« wiirdigt George Grosz als Kiinstler in
seiner kreativsten Schaffensperiode im Kontext dieser Zeit.

»Alle sogenannten sittlichen Bande waren aufgelost. >Je m’en
fouss, sagte ein jeder, >ick will mir endlich mal wieder amiisie-
ren<.« (George Grosz)

Glitzer und Gift

Der Erste Weltkrieg war tiberstanden und mit dem Kaiser-
reich war auch die alte Ordnung untergegangen. Ob Anstand
oder Klassenbewusstsein, Kultur, Politik oder Technologie — alles
wurde in den wilden Zwanzigern auf den Kopf gestellt. Die frisch
gegriindete Weimarer Republik war noch nicht gefestigt. In Ber-
lin verunsicherten Stra3enkampfe und Putschversuche die Be-
volkerung, die noch unter den Nachwirkungen des Krieges und
der Spanischen Grippe zu leiden hatte. Doch die Zwanzigerjahre
waren auch gepragt von einer unbiandigen Lebenslust. Man war
noch mal davongekommen, und das wurde ausgiebig in den Bars,
Klubs und Varietés der Hauptstadt gefeiert. Die neue, gesetzlich
verankerte Freiheit von Kunst, Wissenschaft und Lehre sorgte
fiir einen kreativen Aufbruch, sie befliigelte die Kunstszene mit
Kiinstlern wie Bertolt Brecht, Kurt Weill, Otto Dix oder eben
George Grosz.

»Der Mensch ist nicht gut, sondern ein Vieh. Die Menschen
haben ein niedertrachtiges System geschaffen — ein Oben und ein
Unten.« (George Grosz)

So existierten Glanz und Elend, Armut und Dekadenz, Ge-
walt und kreative Lebenslust dicht nebeneinander. Und mitten
in dieser Unordnung: der junge Kiinstler George Grosz. Auch er

Glitzer und Gift der Zwanzigerjahre 45

und Provokateur

hatte den Krieg tiberstanden. Fir das erlebte Grauen des Krie-
ges und die Armut danach machte er die herrschenden Klassen
verantwortlich. In seinen Zeichnungen, Gemélden und auch Brie-
fen lieR3 er seiner Verzweiflung iiber die herrschenden Zustinde
und seinem Hass auf die Verantwortlichen freien Lauf. Mit satiri-
scher Schirfe tiberzeichnete er die Realitdat und thematisierte in
seinen Werken das Hassliche seiner Zeit. Er dokumentierte Krieg,
Inflation, Armut, Misogynie, Prostitution und Gewalt ebenso wie
Vergniigungssucht und Dekadenz. Seine Werke wurden vielfach
publiziert und erlangten schnell Bekanntheit. Bald galt er als
Biirgerschreck, der die herrschenden Klassen verunglimpfte. In
der Folge kam es zu vielen Anzeigen und Prozessen, unter ande-
rem wegen Gotteslasterung und Angriff auf die 6ffentliche Moral.
Seine Berliner Jahre endeten, als Grosz 1932 einen Lehrauftrag
in New York annahm.

»In Notizbiichern und auf Briefbogen skizzierte ich, was mir an
meiner Umgebung mififiel: die tierischen Gesichter meiner Kamera-
den, bose Kriegskriippel, arrogante Offiziere [...].«« (George Grosz)

18.11.2022 — 26.2.2023

DR. NATHALIE LACHMANN
studierte Kunstgeschichte in
Mainz und promovierte zum The-
ma »Das Triptychon als Pathos-
formel in der Moderne?«. Nach
ihrem Museumsvolontariat be-
arbeitete sie als Kuratorin des 19.
und 20. Jahrhunderts zahlreiche
Ausstellungen der Staatsgalerie.
Ab 18. November 2022 wird die
von ihr kuratierte Ausstellung
Uber George Grosz zu sehen sein.
Sie lehrt regelmaRig am Lehrstuhl
fur Kunstgeschichte an der Uni-
versitat Stuttgart.

Die Ausstellung »Glitzer und Gift« wiirdigt Grosz’ kreativste
und erfolgreichste Schaffensperiode mit Arbeiten, die der Ber-
liner Kiinstler zwischen 1917 und 1933 vorwiegend in Berlin ge-
schaffen hat. Sie bettet Grosz und sein Werk in den Kontext jener
besonderen Zeit ein, in der er lebte und wirkte. »Glitzer und Gift«
zeigt Grosz’ erste Werke, die seine kiinstlerische Herkunft ver-
anschaulichen, und widmet sich danach den grof3en Themen, die
den Kiinstler nach dem Krieg bewegten: Gewalt und Lust, Kriegs-
versehrte und Kriegsgewinnler, Kirche und Militéar, Prostituierte
und Selbstmorder. Die Ausstellungsidee stammt aus dem Jahr
2020; damals plante die Kuratorin Sabine Rewald, die Berliner
Jahre des George Grosz einem amerikanischen Publikum vorzu-
stellen. Im Zuge der Pandemie konnte die Ausstellung nicht wie
geplant im Metropolitan Museum in New York realisiert werden,
wodurch die einmalige Moglichkeit entstand, George Grosz in die
Staatsgalerie zu holen — mitsamt seinen wichtigsten Werken aus
amerikanischen Museen. So zeigt »Glitzer und Gift« eine Vielzahl
von Gemélden, Aquarellen, Zeichnungen und Druckgraphien aus
Europa und Amerika. Erginzt wird sie durch Exponate aus der
eigenen Sammlung und einen ausfiihrlichen Katalog, den Sabine
Rewald fiir die New Yorker Ausstellung realisiert hat. In der
Staatsgalerie erscheint anlédsslich dieser von Nathalie Lachmann
betreuten Ausstellung eine deutsche Ausgabe.
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WOHIN
BEWEGT
SICH
DAS
MUSEUM?

Was anfangs als Interview mit zwei Museumsdirektorinnen und
einem Museumsdirektor gedacht war, entwickelte sich rasch zu
einem Trialog Gber die Gegenwart der Museen. Dass es das Mu-
seum ebenso wenig gibt wie die Kunst, beweisen uns Susanne
Pfeffer vom Museum MMK fiir Moderne Kunst in Frankfurt am
Main, Frédéric BuBmann von den Kunstsammlungen Chemnitz
und Christiane Lange von der Staatsgalerie Stuttgart. Ein Ringen
um das, was Museen heute bewegt und in die Zukunft tragt —
von regionaler und digitaler Kunst bis hin zu globalen Fragen wie
Klassismus und Inklusion.

Ein Trialog zur Gegenwart
und Zukunft von Museen

mit BuBmann, Lange und Pfeffer 51

Unsere aktuelle Ausgabe widmet sich dem
Thema »Was bewegt das Museum?«. Unsere
Einstiegsfrage lautet daher: Was bewegt Sie
persoénlich und wie bewegen Sie lhre Mit-
arbeiterinnen und Mitarbeiter, um das Museum
taglich voranzubringen?

Pfeffer: Fiir mich ist es wichtig, festzu-
halten, dass wir das Museum machen und dass
wir taglich neu definieren, was das Museum
eigentlich ist. Da wir in Zeiten leben, die sich
extrem verdndern, muss sich auch das Museum
verandern. Museen sind freie Denkraume in
unserer Gesellschaft. Diese gilt es unbedingt zu
erhalten. Daher ist es auch wichtig, sie davor zu
schiitzen, dass sie immer weiter funktionalisiert
werden. Wir arbeiten hier an einer bewussten
Deprofessionalisierung. Denn Kunst ist in sich
widerstiandig und nicht einfach abzuarbeiten
und zu funktionalisieren.

Buffmann: Ich weif nicht, ob der Begriff der
Deprofessionalisierung der richtige ist, aber ich
finde die Idee dahinter richtig. Ich habe einen
pragmatischeren Ansatz, auch wenn das viel-
leicht etwas abgeklirt klingt. Mich bewegt es,
mit den Kiinstlerinnen und Kiinstlern zu arbei-
ten, mit dazu beizutragen, dass kiinstlerische
Auseinandersetzung passieren kann, und das
in Auseinandersetzung mit der Stadt und mit
der Gesellschaft, in der ich arbeite, das heif3t
mit den Menschen, die hier leben. Ich habe dazu
ein vielleicht kitschiges Beispiel: Vor ein paar
Tagen safd ich in unserem Foyer beim Essen,
als ein Gast ganz begliickt aus der Ausstellung
herunterkam und sich neben mich setzte. Er
sei Handwerker und ihn habe es gereizt, die
Stefan-Vogel-Ausstellung zu sehen, weil einige
unserer Besucherinnen und Besucher sie als
»Baumarkt-Kunst« bezeichnet hitten. Die Aus-
stellung hatte mit Baumarkt natiirlich nichts
zu tun, aber er war ganz bewegt von den Ideen
Vogels. Zu sehen, dass Kunst nicht einfach nur
in einem Raum der Indifferenz verhallt, bewegt
mich sehr.

Lange: Mich bewegt Ahnliches und vielleicht
doch ganz anderes. Kunst ist fiir mich ein hoch-
sinnliches Vergniigen und kein rein intellek-
tuelles. Aber ich sehe die letzten freien Denk-
raume dhnlich wie Susanne in Gefahr — und das
durchaus auch aufgrund unseres eigenen Tuns.
Wenn wir nur noch nach Quote ausstellen und
an die Stelle von Kunst, die uns bewegt, das
richtige Verhéltnis von Opfergruppen stellen,
sehe ich das als eine nicht zu unterschitzende
Bedrohung fiir die Freiheit von Kunst, fiir die
ich als Direktorin eines Museums eintreten
mochte, das nicht nur zeitgenossische Kunst
zeigt, sondern die Kunst aus acht Jahrhunder-

ten. Mein Eindruck ist: Menschen, die sich mit
alter Kunst beschiftigen, bewegt oftmals etwas
anderes als Menschen, die sich vor allem mit
zeitgenossischer Kunst auseinandersetzen. Da-
rin sehe ich auch eine grof3e Chance so grof3er
Hauser, weil es hier notwendig ist, gemeinsam
um das Museum der Zukunft zu ringen — abseits
von Denkverboten oder Moden.

Pfeffer: Ich finde, das kann man so nicht
trennen. Das Museum ist kein Ort der reinen
Unterhaltung, sondern ein Ort, der auch bildet,
in dem man sich mit allen Sinnen auseinander-
setzt, aber natiirlich auch mit dem Intellekt.
Daher ist das Museum fiir mich auch ein Ort,
an dem man sich den Diskursen der Zeit stellen
muss. Dabei geht es auch um Reprisentation,
also wer das Recht hat, tiberhaupt repriasentiert
zu werden. Es geht also nicht um Sprech- und
Denkverbote, sondern darum, dass andere
Menschen auch sprechen diirfen, und das halte
ich auch riickwirkend fiir Kiinstlerinnen und
Kiinstler anderer Epochen fiir wichtig. Wenn
Huey Copeland Marcel Duchamp aus der Sicht
eines afroamerikanischen Kunsthistorikers
betrachtet, zeigt er auf, dass unsere Kunst-
geschichte umgeschrieben werden muss, weil
unsere Denkreferenzen sehr beschriankt und
limitiert sind. Ich stimme ihm zu, dass unsere
westliche Kunstgeschichte am Ende ist, wenn
sie nicht beginnt, andere Denkhorizonte einzu-
binden. Auch wenn ich Gauguins Kunst groRar-
tige finde, muss man heute darauf schauen, was
seine Kunst mit den Menschen gemacht hat,
die er damals im Rahmen des vorherrschenden
Kolonialismus portritiert hat.

Bufmann: Ich teile die Auffassung, dass
ein Museum hierzu ganz klar Position beziehen
muss. Class, Gender, Race sind die Kategorien,
die bis heute unsere Gesellschaft und ihr Den-
ken mit konstruieren. Die Punkte, an denen wir
im Museum entsprechend ansetzen sollten, sind
die drei P: Personal, Programm und Publikum.
Trotzdem kann ich nicht die gleichen Diskur-
se in Chemnitz fiihren, die Susanne Pfeffer in
Frankfurt fihrt. Wir in Chemnitz haben eine
komplett weifde Belegschaft und das Publikum
kann mit bestimmten Dingen auch einfach
wenig anfangen. Konkret heif3t das: Wir zeigen
derzeit eine Blaue-Reiter-Ausstellung, die
durchaus den Kolonialismus mit ins Blickfeld
riickt, ohne jedoch die gesamte Ausstellung zu
dominieren. In den Katalog haben wir daher
auch den nigerianischen Kunsthistoriker Frank
Ugiomoh aufgenommen, der diese Zeit aus
seiner Sicht schildert. Dass wir unsere eigenen
Perspektiven infrage stellen, heif3t fiir mich als
weifden Mann mit einem bildungsbiirgerlichen
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Hintergrund im Umkehrschluss aber nicht, dass
ich meine Arbeit nicht mehr machen mochte
und nur noch andere sprechen lassen will.

Lange: Wie Frédéric sagt, hat das, was ein
Museum bewegt, einfach viel mit dem Publikum
zu tun, das wir erreichen kénnen. Stuttgart und
Frankfurt haben eine sehr heterogene Bevélke-
rung und diese spiegelt sich auch in unserer Be-
legschaft wider. Wir haben Menschen aus 80 Na-
tionen in unserem Team, aber zur Wahrheit
gehort auch: Je hoher man in der Hierarchie der
Belegschaft steigt, desto einheitlicher wird der
kulturelle Hintergrund. Das liegt jedoch auch
an der Bewerbungslage. Wir haben genau eine
Kuratorin, die im Ausland geboren wurde. Doch
das riithrt nicht daher, dass wir Bewerberinnen
mit Migrationshintergrund aussieben wiirden,
sondern dass wir schlichtweg keine anderen
Bewerbungen etwa im Feld der Kunsthistoriker
erhalten. Trotzdem méchte ich noch einmal be-
tonen: Obwohl der multiperspektivische Ansatz
absolut notwendig ist, heifst das nicht, dass die
Kunst unseren neuen gesellschaftlichen Fragen
nach- oder untergeordnet sein sollte. Indem
wir etwa, um bei Susannes Beispiel zu bleiben,
Gauguin als syphilitischen Kinderschiander
diskreditieren, der dem Kolonialismus Vorschub
geleistet hat, wird unseren Besucherinnen und
Besuchern der Zugang zu seinem Werk nicht
gerade erleichtert.

Pfeffer: Ich finde, dass gerade Gauguin zeigt,
dass man manche Probleme eben schon aus dem
Werk selbst ableiten kann, denn es geht ja nicht
nur um Kolonialismus. Die Art und Weise, wie
bei Gauguin Frauen dargestellt werden, finde ich
auch problematisch. Das heif3t aber nicht, dass
man seine Kunst heute nicht mehr zeigen darf,
aber im Rahmen einer Ausstellung miissen wir
auch die Kritik zu Wort kommen lassen, die unse-
re Zeit an seiner Perspektive vorzubringen hat.

Bufmann: Das findet ja auch statt. Nehmen
wir das Beispiel Emil Nolde. Ich glaube, wir alle
schauen uns gerne ab und zu Nolde an, aber
wir wissen auch, dass er eine schwierige Rolle
im Nationalsozialismus gespielt hat und dass er
danach mit seinem Netzwerk versucht hat, sich
davon reinzuwaschen.

Wie kann ein Museum dazu beitragen, dass
diese breitere gesellschaftliche Teilhabe er-
moglicht und Bewusstsein geschaffen wird?

Pfeffer: Wir haben hier am Haus Antiras-
sismusweiterbildungen und im Rahmen des
Umbaus unseres Hauses hin zu mehr Barrie-
refreiheit auch Weiterbildungen zum Thema
Inklusion durchgefiihrt. Mir ist es wichtig, dass
man solche Themen nicht nur in Ausstellun-
gen, sondern auch im Team verhandelt werden.

Natiirlich ist es so, dass man auch an vielen
deutschen Museen eine kleine Anzahl an inter-
nationaler Mitarbeiterschaft vorfindet, aber wie
Christiane vorhin gesagt hat, ist es doch auch
so, dass die Diversitit der Belegschaft meistens
abnimmt, je hther man in der Hierarchie eines
Hauses voranschreitet.

Lange: Dann miissen wir uns vielleicht auch
eingestehen, dass wir alle miteinander ge-
scheitert sind, denn diesen Anspruch: Museum
fiir alle, fir alle Klassen, gab es ja schon in den
1970er-Jahren. Wie viele Kinder aus bildungs-
fernen Schichten haben wir denn durch unsere
kostenlosen Museumsangebote zu leidenschaft-
lichen Museumsbesuchern gemacht oder gar
dazu gebracht, Kunstgeschichte zu studieren
und selbst im Museum zu arbeiten? Jetzt, da wir
uns eingestehen miissen, dass dieser Anspruch
gescheitert ist, versuchen wir, den Kreis einfach
noch etwas weiter zu stecken. Sollten wir nicht
aus der Vergangenheit lernen und voraussehen,
dass uns dieser Ansatz zwar ein gutes Gewissen
vermittelt, aber vermutlich ebenso wenig Erfolg
zeigen wird wie das »Museum fiir alle« unserer
ambitionierten Vorvorganger?

Bufmann: Ja, da ist das Museum geschei-
tert, aber das ist nicht allein ein Problem der
Museen, sondern der Gesamtgesellschaft. Umso
wichtiger ist es, dass sich ein Museum in seinem
Personal diversifiziert, denn es geht hier neben
unterschiedlichen Perspektiven mit Relevanz
fiir das Programm auch um Role Models. Wenn
der Kurator ein schwarzer Mann oder eine
schwarze Frau ist, entfaltet das eine andere
Strahlkraft, als sie Hausmeister waren. Die Tat-
sache, dass wir derzeit ein Programm machen,
das vor allem eine bildungsbiirgerliche Schicht
beriihrt, heidt nicht, dass das so bleiben sollte,
im Gegenteil.

Pfeffer: Ich finde schon, dass das Museum
in den letzten hundert Jahren zuginglicher
geworden ist. Nur weil die Forderungen in den
1970er-Jahren so laut und massiv gewesen sind,
hat das die Gesellschaft damals auch verandert.
Ich wére auch gliicklich, mit meinem zu hohen
Anspruch zu scheitern, wenn ich auf dem Weg
dorthin etwas bewegen konnte. Wenn man einen
Menschen in unser Haus bringt, der sonst nicht
gekommen wire, und einen Menschen mit einer
Ausstellung beriihrt, der danach vielleicht etwas
anderes denkt, hat man schon etwas erreicht.

Bufimann: Man darf nicht vergessen: Was
wir derzeit erleben, ist die Reproduktion von
Herrschafts- und Klassenverhéltnissen durch
den Neoliberalismus. Durch den neoliberalen
Einfluss auf das Museum, etwa durch das Schie-
len auf Besucherzahlen, Sponsorenvertriage
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und all die Dinge, von denen wir abhéngig sind,
reproduzieren wir natiirlich auch die herrschen-
den Verhéltnisse.

Lange: Das ist ein wichtiger Punkt! Denn
die wenigsten Museen zeigen Gauguin nur, weil
sie den Kiinstler gut finden, sondern weil sie
wissen, dass sie damit ihren Jahreshaushalt
sanieren konnen. Diese marktwirtschaftlichen
Zwange, unter denen wir stehen, widersprechen
der Erwartungshaltung an uns als Symbolorte,
die all die Spannungen unserer Gesellschaft
am besten noch eigenfinanziert auszugleichen
haben. Obwohl wir hier in Stuttgart einen
postmodernen Bau haben, der mit Rampen und
Liften schon viel inklusiver gedacht wurde,
beschiftigen uns Themen wie Barrierefreiheit
und Inklusion immer weiter. Allerdings steht
den wachsenden Forderungen auch an unser
Programm durch den Staat keine entsprechen-
de Finanzierung gegeniiber, sodass unsere Ab-
hangigkeit von Sponsoren stetig wichst.

Wie gehen Sie mit dem Spannungsfeld
zwischen den immer globaler gedachten An-
spriichen an Museumsangebote auf der einen
Seite und einem hoch individualisierten Publi-
kum auf der anderen Seite um? Das zeigt sich
ja bereits an lhren drei Standorten Chemnitz,
Frankfurt und Stuttgart, die unterschiedlicher
nicht sein kénnten. Wie beeinflusst etwa eine
grol gewachsene tirkischstdmmige Commu-
nity lhr Angebot?

Bufmann: Ich stelle fest, dass es durchaus
einen Unterschied gibt zwischen der Generation
meines Vaters und der meinen. Fiir ihn war es
relativ undenkbar, etwas mit lokalen Kiinst-
lern zu machen, bei mir hat sich das komplett
gewandelt. Wir sind natiirlich auch ein kommu-
nales Museum. Selbstverstdndlich sollte sich
ein Museum international strecken und recken,
aber es ist klar, dass ein Haus in Chemnitz nicht
die gleichen Voraussetzungen mitbringt wie in
einer internationalen Grofdstadt. Wir hatten hier
letztes Jahr eine Pierre Soulages-Ausstellung,
die im Centre Pompidou vor einigen Jahren
noch eine halbe Million Besucher hatte, und ich
mochte gar nicht erwédhnen, wie viele Besucher
wir hier damit locken konnten.

Lange: Da war aber auch noch Corona...

Bufmann: Ja, das stimmt, aber dennoch ist
der Aspekt richtig, dass man als Museum immer
auch mit der lokalen Szene arbeiten sollte und
dass man bei seiner Programmplanung auch im-
mer sein lokales Publikum im Blick haben sollte,
das nun mal historisch gewachsen ist. Das heifdt
nicht, dass man nicht auch mal was komplett
Neues machen kann, um sein Haus vor der Pro-
vinzialitat zu bewahren und sein Publikum fir

neue Themen zu begeistern.

Pfeffer: Ich glaube, man muss immer beides
machen. Wir haben am MMK schon seit Jean-
Christophe Ammann die Tradition, viel mit
lokalen Kiinstlern zu arbeiten. Wir haben hier
natirlich Gliick mit der Stddelschule und der
HfG Offenbach. Zugleich definieren die Orte
wie das Publikum die Ausstellungen und die
Sammlungen. Ich glaube nicht, dass ich eine
Duchamp-Ausstellung machen wiirde, wenn ich
nicht gerade das MMK leiten wiirde.

Lange: Was mich bei meinem Neuanfang in
Stuttgart damals schon tiberrascht hat, war,
dass Programme, die in Miinchen super funktio-
niert haben, hier nicht unbedingt funktionieren,
und das nicht aufgrund der Grofde der Stadt; mit
dem Umland von Stuttgart hat die Staatsgale-
rie ja ein Einzugsgebiet von etwa 2,5 Millionen
Einwohnern. Das liegt zum Teil an der fritheren
Ausrichtung unseres Hauses. Durch unsere
Kooperationen mit der Akademie der Bildenden
Kiinste, dem Schloss Solitude, aber auch der
Stuttgarter Fotoszene brechen wir das lang-
sam, aber sicher auf und bauen uns so ein neues
Publikum auf, das wieder lokaler verankert ist,
aber zeitgenossisch hoch interessiert.

Als Museumsdirektorin oder Museumsdi-
rektor ist man immer auch eine 6ffentliche Per-
son. Inwieweit kdnnen Sie das, was Sie in Dis-
kussionen in lhrer jeweiligen Stadtgesellschaft
mitbekommen, in |hr Haus, auf lhre Kunst
libersetzen? Oder halten Sie sich bewusst aus
gesellschaftlichen Diskursen heraus?

Bufmann: Als ich 2018 in Chemnitz an-
fing, war das wenige Monate, bevor ein junger
Mann erstochen wurde und diese unsédglichen
Ausschreitungen begannen. Da wurde mir klar,
dass ich die Art und Weise, wie Museen friither
gefiihrt wurden, nicht fortsetzen kann. Ich kann
nicht nur auf grole Namen setzen, Popstars
zeigen und hoffen, dass ich dadurch in der
Stadt und auRRerhalb wahrgenommen werde. Ich
musste mich sehr klar positionieren und fiir be-
stimmte Haltungen einsetzen, und das nicht nur
iiber Interviews, sondern auch, indem wir unser
Programm umgestellt haben. Also haben wir
Mario Pfeifer mit seinen Arbeiten »Uber Angst
und Bildung« und »Again« nach Chemnitz
eingeladen, die er auch auf der Berlin Biennale
gezeigt hat, in der es explizit um die Frage der
Auslanderfeindlichkeit in Sachsen geht. Ein
Jahr spater haben wir dann im Stadtzentrum
den Chemnitz Open Space eroffnet, hinter dem
Karl-Marx-Kopf, der stark von Rechtsextremis-
ten vereinnahmt wurde, um dieses Areal gesell-
schaftspolitisch neu zu besetzen. An Orten wie
Chemnitz scheint mir das besonders wichtig,
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da sich hier viele aus Ablehnung einer staat-
lichen Autoritit ins Private zurtickziehen und
es nicht goutieren, wenn man sich zu deutlich
offentlich dufert.

Lange: Wurde das entsprechend offentlich
wahrgenommen? Und wie waren die Reaktionen
auf dieses Engagement?

Bufmann: Von einigen Alteren in Chemnitz
wurde das als Politpropaganda wahrgenommen
und unsere Aufrufe zu mehr Toleranz mit den
Bannern der SED-Diktatur gleichgesetzt, was
ich in gewisser Weise verstehen kann. Gleichzei-
tig gab es auch sehr viel positiven Zuspruch in
der Stadt. Gerade der Open Space hat viele mo-
tiviert und lief sehr gut, was auch daran liegt,
dass es dieser Stadt an einer starken zivilgesell-
schaftlichen Mitte fehlt und der Raum einiges
bewegt hat. Nach auRen hin hat es der Stadt
auch gutgetan, indem es den rechten Demos am
Karl-Marx-Kopf alternative Bilder entgegenge-
setzt hat, etwa durch mein Interview mit Georg
Imdahl in der FAZ.

Wie bewegen Sie lhre Hauser in Richtung
Digitalitat?

Pfeffer: Ich vertrete da grundsétzlich den
Ansatz: Kunst muss man analog erleben, dazu
braucht man seinen Kérper und alle Sinne.

In der Vermittlung ist das Digitale natiir-

lich ein wesentlicher Grundstein fiir unsere
Weiterentwicklung, vom Onlinekatalog unserer
Sammlung tiber eine barrieredrmere Website
bis hin zu digitalen Vermittlungsformaten, die
vor allem unseren Besucherkreis erweitern,
von Leuten auRerhalb Frankfurts bis hin zu
Menschen mit Beeintrachtigungen, die nicht

so leicht ihr Haus verlassen konnen und dann
vor allem unsere digitalen Fithrungen nutzen.
Was ich eher fragwiirdig finde, ist, dass wir
einen Mitarbeiter 40 Stunden die Woche damit
beschiftigen, in den sozialen Medien zu posten.
Nach dem Cambridge-Analytica-Skandal gilt es
durchaus zu tiberdenken, in welchem Umfeld
man sich als Museum positionieren mochte.

Buf3mann: Tatsichlich sehe ich das auch so,
dass ein Museum ein analoger Ort ist, davon lebt
das Museum. Ich bleibe ein bisschen zuriick-
haltend, was digitale Trends wie NFT angeht,
ohne deswegen den Bereich der digitalen Kunst
komplett auszusparen, auch wenn ich keinen
personlichen Bezug dazu habe. Das ist fiir uns
komplettes Neuland. Digitale Vermittlungsfor-
mate finde ich im Gegensatz dazu absolut grof3-
artig, aus den gleichen Griinden, die Susanne
Pfeffer benannt hat. Das geht von Angeboten
fiir Leute, die nicht vor Ort sein kénnen, bis hin
zu Programmen fiir Schiiler, die sie mit ihren
Lehrern im Klassenraum wahrnehmen kénnen.

Dariiber hinaus konnen digitale Tools wie Aug-
mented Reality Orte wie das Henry van de Velde
Museum in der Villa Esche auch fiir Jugendliche
besser greifbar machen, da sie die Briiche, die so
ein Ort erlebt hat, unmittelbar hinter der heilen
Fassade sichtbar werden lassen. Was normale
Ausstellungen angeht, bin ich kein Fan davon,
wenn die Leute mehr Zeit in ihr Handy glotzen,
als sie sich mit den Originalexponaten beschéf-
tigen. Wenn Digitalisierung richtig gut gemacht
wird, ist sie natiirlich auch ein Weg, Hierarchien
im Museum abzubauen, agiler miteinander zu
arbeiten und Strukturen so zu verindern, dass
man als Team produktiver wird.

Lange: Diese Onlinediskussion ist das beste
Beispiel dafiir. Ohne Digitalisierung hatten wir
nicht so unkompliziert zueinander gefunden
und vor allem nicht so ressourcenschonend.
Wihrend ich euch vollkommen zustimme,
was den Bereich der Zusammenarbeit und der
Vermittlung angeht, mochte ich noch auf die
Problematik mit den zeitbasierten Medien hin-
weisen. Eine Digitalisierung dieser Medien ist
unvermeidbar, da schon heute das Abspielen
vieler solcher Werke zum Problem geworden
ist. Diese Daten langfristig zu sichern, ist mit
wahnsinnigen Kosten und hohem Energie-
aufwand verbunden, und wir miissen uns alle
Gedanken dariiber machen, wie das auf Dauer
zu finanzieren ist. Dafiir fehlt meiner Erfahrung
nach komplett das Bewusstsein. Dazu kommt
der Umstand, dass gerade wir als Haus, das sich
sehr im Bereich Green Culture engagiert, einen
gewissen Widerstand gegen immer grofdere Ser-
verkapazitdten verspiiren, da diese mitnichten
als klimafreundlich zu klassifizieren sind. Wenn
ich in Zukunft mehrere digitale Abbildungen
eines Kunstwerks auf Servern speichere, ver-
braucht das natiirlich mehr Energie, als wenn
ich friither ein Ektachrome gelagert habe.

Jeder von lhnen hat zum Abschluss eine
Frage, die er einer anderen Gesprachsteilneh-
merin, einem anderen Gesprachsteilnehmer
stellen kann.

Lange: Susanne, wie gehst du mit dem
inneren Widerspruch um, dass du eine Stelle
innehast, die deiner Meinung nach vielleicht
keine weifde Frau innehaben sollte?

Pfeffer: Einmal, indem mir das bewusst ist
und ich mich immer wieder frage, wen man
hier im Haus aktiv mitgestalten ldsst. Auf der
anderen Seite gehort es auch dazu, sich selbst
infrage zu stellen und sich langfristig selbst
abzuschaffen.

Bufimann: Susanne Pfeffer, wie gehen Sie
mit der Frankfurter Wirtschaft, den grof3en
Banken um? Kénnten Sie eine kapitalismuskri-
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tische Ausstellung gestalten oder wird ohnehin
alles in repressiver Toleranz absorbiert, was
Sie an kiinstlerischen Standpunkten am MMK
zeigen?

Pfeffer: Ich denke, weil in Frankfurt so viele
Menschen global arbeiten, herrscht hier vor Ort
so eine Welt- und Weitsicht, dass man mit so
einer Kritik auch umgehen kann.

Buffmann: Das ist jetzt natiirlich sehr positiv
dargestellt. Heifdt das vielleicht, dass man [hre
Arbeit einfach nicht ernst nimmt?

Pfeffer: Man hat durchaus das Gefiihl, dass
sich einige von unserer Kunst auch angegriffen
fithlen. Da bekommt man zum Beispiel gespie-
gelt, dass Cady Noland einfach keine schone
Kunst macht. Was bitte ist schone Kunst? Ich
glaube aber, dass es dem Publikum auch be-
wusst ist, dass ein Besuch im MMK andere An-
forderungen mit sich bringt als der Besuch einer
Rembrandt-Ausstellung. Ich bin eher dankbar
fiir die hiesige Offenheit. Ich weifd zum Beispiel
nicht, ob eine Ausstellung wie »Crip Time« an
anderen Hausern moglich gewesen wire.

Pfeffer: Herr Budmann, wenn ich an die
aktuelle Situation in Dresden denke, wo es ja
auch gerne mal Drohbriefe an die Museumslei-
tung gibt, etwa wegen des Genderns: Sehen Sie
sich auch manchmal mit solchen Bedrohungen
konfrontiert?

Buffmann: Die Situation in Dresden ist etwas
anders als in Chemnitz. In Dresden sind Teile
des Bildungsbiirgertums eine unheilige Allianz
mit den Rechtspopulisten eingegangen, weshalb
die Leitung der SKD da wirklich noch mal in
einer anderen Position ist. In Chemnitz gibt es
immer wieder Menschen, die sich beschweren,
etwa in entsprechenden Leserbriefen. Als wir
eine Podiumsdiskussion zu einem Peng!-Beitrag
iiber die Antifa hatten, kam auch mal die AfD
mit Pflastersteinen vorbei und dachte, sie miisse
sich da jetzt aufspielen. So was gibt es, aber ich
geniefde in einer etwas kleineren Stadt auch ge-
wisse Privilegien, mit denen ich arbeiten kann.
Dieser Nimbus des altehrwiirdigen Museums
schiitzt auch mich ein wenig. Das mag vielleicht
auch daran liegen, dass wir hier vor Ort wenig
Konkurrenz auf unserem Feld haben. Das, was
wir tun, zeigt Wirkung.

Vielen Dank fiir dieses angeregte Gespréach!
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Ein Gang durch die Sammlung
der Staatsgalerie mit den
Guides Birgit Wiesenhitter und
Andreas Pinczewski

mit Pinczewski und Wiesenhtter 57

Ob kleine oder grof’e Gruppen,
ob alt oder jung, ob museumsaf-
fin oder nicht — jede Besucherin
und jeder Besucher hat eigene
Winsche und Vorstellungen,
wenn es darum geht, mehr liber
die Sammlung, eine spezielle
Kunstepoche oder eine Aus-
stellung zu erfahren. Es ist die
Kunst der Guides, sie alle abzu-
holen und in die Sammlung mit-
zunehmen, nicht nur physisch,
sondern mit allen Sinnen. Beim
Gang durch die Staatsgalerie
zeigen Birgit Wiesenhitter und
Andreas Pinczewski, wie sie
das anstellen.

Birgit Wiesenhutter und Andreas Pinczewski
warten im Foyer auf mich. Sie sind erfahrene
Guides, und ich bin schon neugierig auf das,
was sie berichten werden — nicht nur Gber
Teile der Sammlung, sondern auch lber die Art
und Weise, wie sie ihre Fiihrungen gestalten.
Auf dem Weg zur Sammlung steigen wir die
Treppen hoch und passieren im Flur die »Drei
Grazien nach Canovag, eine Marmorskulptur
von Achille Stocchi. Mit einem unbedarften
Auge kdnnte man einfach nur drei tanzende
Frauen sehen, ineinander verschlungen, schén
und nackt. Ich frage, ob das Thema Nacktheit
in der Kunst jemals in einer Fiihrung aufkam.

Pinczewski: Vor Kurzem hatte ich tatséch-
lich eine Gruppe, in der es darum ging, warum
es hier so viele Darstellungen von nackten
Frauen gibt. Es war eine Gruppe aus Malaysia,
alles sehr gebildete Menschen, die teilweise
in den USA studiert hatten. Sie gingen in die
Staatsgalerie so, wie wir vielleicht in ein Volker-
kundemuseum gehen. Das war fiir sie die alte
westliche Kultur: exotisch. Wahrend ich sie
fithrte, konnte ich merken, dass es rumorte.
Und dann sagte eine Dame irgendwann: »Jetzt
mochte ich doch einmal fragen: Warum sind die
eigentlich alle nackt?« Ich fand das interessant.
Diese Frage hatte ich mir tatsachlich noch gar
nicht in der Form gestellt.

Wiesenhiitter: Dabei ist die Antwort doch
ganz einfach: der mannliche Blick.

Pinczewski: Sie war noch nicht mal ge-
schockt, aber es war eben auffillig fiir alle aus
dieser Delegation aus Malaysia, dass hier so
viele Frauen nackt abgebildet sind. »Warum?«,
das fragte die Dame in einem aufrichtig neu-
gierigen Ton, so dhnlich vielleicht, wie wenn
wir im Volkerkundemuseum fragen, was dieses
Artefakt aus der Siidsee bedeuten soll.

Wiesenhiitter: Im Vergleich zu den Médnnern
gibt es aber wesentlich mehr nackte Frauen.

Pinczewski: Wir haben uns daraufhin die
Bilder erst mal genauer angesehen und fest-
gestellt: Wenn sie nackt waren, dann waren
es in erster Linie Figuren aus der Mythologie.
Gottinnen.

Wiesenhiitter: Das ist ja der Vorwand.

Pinczewski: Genau. Aber dazwischen kamen
dann auch angezogene Frauen, das waren eben
keine mythologischen Figuren. Auch die nack-
ten Manner, die wir fanden, waren mythologi-
sche Gestalten. Also kamen wir zum Schluss,
dass, abgesehen vom voyeuristischen Blick ...

Wiesenhiitter unterbricht: Na ja, das ist der
Hauptpunkt!

Pinczewski: Das ist vielleicht zu kurz ge-
dacht. Und das sage ich jetzt nicht nur als
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Mann. Denn wenn man nackt ist, ist man zeit-
los. Hatte man den mythologischen Figuren
ein Kleid angezogen, wiren sie ja zu Figuren
der Zeitgeschichte geworden. Dadurch, dass
sie nackt sind, haben sie immer das richtige an
oder aus.

Wiesenhiitter: Ja, das kann man sich so
erkliaren. Aber natiirlich waren die Maler vor
allem Manner.

Wahrend des Gesprachs sind wir in die
Sammlung gelangt. Wir gehen durch den
Bereich der Altdeutschen Malerei. Auf den Ge-
malden sind viele religidse Szenen abgebildet.
Vor allem Kreuze sind dort zu sehen, und viel
Schmerz.

Wiesenhiitter: Wenn man die ganze christli-
che Kunst einmal ndher betrachtet, dann geht es
auf den ersten Blick um Leid und Martyrertum,
aber auf den zweiten Blick auch um Hoffnung.
Aus heutiger Sicht wirkt es vielleicht manchmal
deprimierend. Aber dies hier sind Andachts-
bilder, sie dienen dem Zweck, das Leiden Jesu
nachvollziehbar zu machen. Das war fiir viele
Menschen ein Trost, denn das Leben war damals
entbehrungsreich und leidvoll. So konnten sie
Parallelen zu ihrem eigenen Leid ziehen und
hatten sozusagen einen Verbiindeten.

Pinczewski: Ich sehe schon, Birgit ist da
ganz erwachsen. Ich gehe hier immer mit sinn-
lichem Vergniigen heran. In diesem Bereich
bekommt man die Aufmerksamkeit der Leute
oft schon, indem man erst einmal auf den fei-
nen Detailrealismus hinweist. Schauen Sie sich
einmal die »Bathseba im Bade« von Memling
an: wie genau die vielen Wassertropfen auf der
Haut dargestellt wurden. Oder hier, der »Chris-
tus mit der Dornenkrone« von Bouts. Da gibt es
Dornen iiber der Haut, aber sehen Sie auch, wie
sich die Dornen auch unter die Haut graben?
Ich fiithre die Leute immer hierhin und warte,
bis der erste gerduschvoll die Luft einzieht und
»Autsch« sagt. Und dann sage ich ihm: »So,
jetzt habe ich Sie! Jetzt haben Sie den Zweck
dieses Werkes erfasst.«

Wir gehen weiter zu Wybrand de Geests
bedeutendstem Gemalde: dem »Familienbild-
nis«, das eine fiinfképfige wohlhabende Familie
aus Leeuwarden zeigt. Auf der linken Seite
befinden sich Vater und Sohn, rechts mit etwas
Abstand zu den Mannern die Schwiegermutter,
die Ehefrau und zwei kleine Téchter.

Pinczewski: Bei Familienportréts lenke ich
die Aufmerksamkeit gerne darauf, was fiir The-
men neben der Familie abgehandelt werden.
Ich hatte eine Klasse, in der hat ein Madchen
festgestellt: »Die fassen sich ja gar nicht an, die
Minner und die Frauen hier auf diesem Bild,

obwohl sie eine Familie sind. Warum sind die
getrennt?« Dann kann man dazu kommen, was
das tiber eine Familie im 17. Jahrhundert und
die Rolle der Manner und der Frauen damals
aussagt. Ich lenke dann den Blick der Schiile-
rinnen und Schiiler auch zu den Hénden: die
Frauen beriihren sich alle untereinander. Die
Minner fassen sich auch an den Héanden an.
Eine Schiilerin bemerkte daraufhin: »Das ist
ein >Oder-Bild«. Entweder die Manner oder
die Frauen.« Oben in der Moderne gibt es das
»Und-Bild« von Kurt Schwitters, das hat sie
dann als Gegenbeispiel genommen. Erfolgrei-
che Fiithrung mit Schulklasse!

Wir lachen und gehen zu Rembrandt in den
nachsten Raum.

Pinczewski: Hier hing ja mal Banksy und ne-
ben ihm eben das Selbstbildnis von Rembrandt.
Das heif3t aber auch: Um hierherzukommen,
mussten die Leute durch die ganze Sammlung
der Niederliander. Wahrend Banksy war es
dann natiirlich voll, und es gab eine Zugangs-
beschriankung. Die Leute standen teilweise bis
ins Treppenhaus Schlange. Alle wollten Banksy
sehen. Influencerinnen kamen mit ihren Prada-
Taschen, um sich vor Banksy fotografieren zu
lassen. Und an einem Tag hatte ich eine Firma
hier, alles Mitglieder des Vorstands. Wir gingen
also durch die Sammlung und sie schauten sich
um, wo Banksy hing. Und irgendwann sagte
einer aus der Gruppe: »Konnen Sie uns auch et-
was zu den Stillleben sagen, die hier hingen?«
Dann habe ich sie durch die Stillleben gefiihrt,
und fiir Banksy haben sie sich gar nicht mehr
interessiert. So etwas kann passieren. Das Fir-
menevent, das eigentlich Banksy vorsah — und
bei dem zum Schluss unsere Sammlung viel
aufregender war.

Es geht ein gutes Stiick weiter, durch ver-
schiedene Raume, bis wir in der italienischen
Malerei angekommen sind. Vor Pietro Bellottis
»Die Parze Lachesis« bleiben wir stehen. Eine
alte Bauerin blickt uns an, ihre vielen Falten
und Runzeln sehr naturalistisch und detailliert
gemalt.

Wiesenhiitter: Die grof3e Frage ist bei Kunst
vergangener Jahrhunderte doch auch: »Warum
soll uns das heute noch interessieren?« Man
braucht eine Verbindung in die Gegenwart. Das
Problem haben wir bei diesem Bild nicht. Alt
werden wir ja alle.

Pinczewski: Ja, die Leute mogen dieses Bild.
Was ich daran interessant finde: Der Kiinstler
war zu seiner Zeit eher B-Ware. Er war nicht
sehr bekannt, man weifd auch kaum was tiber
sein Leben. Tatsichlich war er kein so groRer
Maler, eben weil er so detailliert malte. Diese

Wie bewegt man das Publikum?

Art von peniblem Naturalismus war im Barock
nicht mehr gefragt: Die grofde Kunst eines Meis-
ters zeigte sich damals in seiner Fahigkeit, mit
drei Strichen einen Finger zu malen, nicht mit
1000 Strichen einen Finger Schritt fiir Schritt
aufzubauen — also genau das, was die Leute
heute so daran lieben. Deswegen zeige ich die-
ses Bild sehr gerne, weil es sehr gut die Kluft in
der Wahrnehmung zwischen damals und heute
versinnbildlicht.

Wiesenhiitter: Und es passt auch sehr gut,
dass die Putzfrau von Hanson im selben Raum
ist. Obwohl sie ein Kunstwerk aus einer ganz
anderen Zeit ist, korrespondiert sie durch ihren
Hyperrealismus mit dem Bild der Lachesis.

Ich will wissen, ob die Leute sich hier
erschrecken, wenn sie die Putzfrau sehen.

Pinczewski: Knapp die Hélfte der Leute
erschrickt sich, wenn sie in den Raum kommen.
Man kann immer eine Wette machen: Wie viele
sind es heute? Es erwischt alle — die Schiilerin-
nen und Schiiler ebenso wie die Erwachsenen.

Inzwischen steuern wir auf Giovanni
Battista Tiepolos »Ruhe auf der Flucht nach
Agypten« Zu.

Wiesenhtitter: Dieses Bild hier ist am Ende
von Tiepolos Leben entstanden. Es strahlt Ruhe
und Frieden aus. Das biblische Thema ist auf
den ersten Blick gar nicht zu erkennen. Sehen
Sie, wie er die Stimmung in die Landschaft
transportiert? Wenn einem das auffallt und
man den Kontext kennt, dann versteht man
erst, warum das so ein tolles Bild ist. Und das
ist unsere Aufgabe: Wir laden die Menschen auf
den Fithrungen ein, wirklich hinzuschauen.
Wir sind damit eigentlich nur die Turoffner. Ge-
danklich und gefiihlsméRig umgesetzt wird es
javon den Besucherinnen und Besuchern.

Pinczewski: So, wie du iiber den Tiepolo
gesprochen hast, mache ich es gar nicht. Ich
spreche eigentlich gar nicht tiber das Bild. Ich
nehme das daneben. Bei der Fiille von Werken
muss man einfach schon vorher filtern. Man
kann nun mal nicht alles besprechen. Anderer-
seits geht es aber auch um die Gruppe. Natiir-
lich versucht man, herauszufinden, wie sie
tickt und was man mit ihnen machen soll. Man
trifft die Gruppe unten und hat ungefdahr eine
Minute Zeit, zu tiberlegen, wie man sie inhalt-
lich abholt, bevor es losgeht. Wollen sie nun
in der Landschaft von Caspar David Friedrich
schwelgen oder vielleicht doch eher etwas tiber
Nationalismus und Romantik lernen?

Wiesenhiitter: Da gebe ich dir recht. Manche
interessieren sich eher fiir die Entwicklung der
Kunst und die Hintergriinde zu den Bildern,
andere wollen mehr {iber die Maltechnik wissen

59



60

Interview

oder sind ganz damit beschéftigt, wie und ob
das Bild sie beriihrt.

Wir sind wahrend des Gesprachs weiterge-
gangen und inzwischen bei den Impressionis-
ten angekommen. Vor »Felder im Frithling« von
Claude Monet bleiben wir stehen.

Pinczewski: Das hier ist ein Raum, den ich
manchmal mit gemischten Gefiihlen betrete,
weil die Leute hierhin zum »Schonfinden« kom-
men. Meine Mission lautet dann, diese Erwar-
tungshaltung zu untergraben. Monets Bild ist
eines der bekanntesten der Staatsgalerie und
eines, das alle immer schon finden. Ich erklire
ihnen dann, dass man zu Monets Zeit seine Ma-
lerei ziemlich hasslich fand. Fiir Monets Zeit-
genossen war dieses Bild Geschmier, schlechte
Malerei. Ich lade die Leute ein, die Bilder eben
auch aus dieser Perspektive heraus zu betrach-
ten: mit dem Blick des Zeitgenossen. Vielleicht
fithrt das ja dazu, dass man dann zu Hause mal
dariiber nachdenkt: Was ist eigentlich fiir mich
schon? Warum finde ich das Bild schén, wenn
es offensichtlich nicht zeitlos schon ist?

Wiesenhtitter lacht: Also so zerstoren wiirde
ich es jetzt nicht. Ich lenke die Aufmerksamkeit
der Leute gerne darauf, was die Impressionis-
ten nicht machen. Wie zum Beispiel politische
oder gesellschaftskritische Themen in ihren
Gemélden darstellen. Sie haben wirklich eine
heile Welt gemalt. Wenn man allerdings weif3,
dass es in dieser Zeit Kriege gab und extreme
gesellschaftliche Kontroversen, dass durch die
Industrialisierung bereits die Umwelt zerstort
wurde, dann sehen die Leute die Bilder auch
noch mal anders.

Wir haben nur eineinhalb Stunden, bevor
die nachsten Fiihrungen losgehen. In dieser
Zeit kann man natdirlich nur einen kleinen Teil
der Sammlung wiirdigen. Die Zeit ist fast um,
und wir beenden unseren Rundgang im Beuys-
Raum.

Pinczewski: Beuys hat 1984 diesen Raum
gestaltet und den Warhol dazugehingt. Ich
erlebe es aber nicht selten, dass die Leute hier
nicht bleiben wollen. Beuys polarisiert einfach,
damals wie heute. Eine Dame sagte einmal zu
mir: »Kénnen wir einfach weitergehen und so
tun, als giabe es diesen Raum gar nicht?«

Wiesenhiitter: Das ist aber eine ganz schon
starke Reaktion.

Pinczewski: Aber auch die Gelegenheit, jetzt
stehen zu bleiben und zu sagen: »Dann méchte
ich jetzt wissen, warum?« Inzwischen haben
wir so doch einige Beuys-Freunde hinzugewon-
nen. Die Leute hingen sich oft an dem Fett auf.
Das finden sie ekelig und sinnlos. Sie verstehen
Beuys’ Wahl der Materialien nicht und denken,
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man miisse mindestens 30 Biicher tiber ihn ge-
lesen haben, um seine Arbeit zu begreifen. Ich
erkliare ihnen dann immer, dass Beuys eigent-
lich ganz einfach ist. Was zum Beispiel haben
Filz, Eisen und Fett gemeinsam? Alles hat
irgendwie mit Energie und Warme zu tun. Filz
ist ein Isoliermaterial, Fett ist ein Energiespei-
cher, Metall leitet Energie.

Birgit Wiesenhiitter: Wenn man erst mal
weif3, warum er welche Materialien verwendet,
hat man schon viel von Beuys verstanden. Seine
Kunst hat viele Schichten. Wo man am Anfang
nur eine hissliche Fettecke sieht, geht man am
Ende hinaus und sieht ein gesellschaftliches
Konzept in Kunst umgesetzt.

Andreas Pinczewski: Egal, ob man seine
Kunst mag oder nicht und sich ndher mit ihm
befassen will oder nicht — Beuys ruft Emo-
tionen hervor. Die wenigsten Leute stehen
ihm gleichgiiltig gegeniiber. Und allein damit
bewirkt er schon eine Auseinandersetzung mit
dem Thema Kunst an sich.

Birgit Wiesenhiitter: So gesehen hat er ja
erreicht, was er wollte. Er bewegt die Menschen
mit seiner Kunst. Was auf die eine oder andere
Art wohl auf alle Kiinstler zutrifft, die hier
zu sehen sind. Und das ist eben das Schone:
Sobald wir uns den Werken 6ffnen, etwas iiber
sie lernen oder sie einfach nur auf uns wirken
lassen, bereichern sie uns.

Der Rundgang ist zu Ende. Die nachste
Gruppe wartet schon. Auch ich fiihle mich be-
reichert. Guides sind eben nicht nur die Leute,
die den Besucherinnen und Besuchern eine
Ausstellung oder die Sammlung erklaren. Sie
offnen Tiren zur Kunst und bewegen uns mit
interessanten, nachdenklichen oder witzigen
Geschichten zu den Werken. Und wenn die Tiir
einmal offen ist, dann ist es fast unméglich, sie
wieder zu schlieRRen.
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»Frische Perspektiven
1m Altbau«

(Marcus Golling, Stidwest Presse)

Die Staatsgalerie
eroffnet einen
Raum fiir Fotografie

WELCOME
TO
THE
GALLERY!

mit Nicolas Flessa und Bertram Kaschek 69

DR. BERTRAM KASCHEK
studierte Kunstgeschichte in
Marburg und Berlin. 2009 wur-
de er mit einer Arbeit tiber die

Monatsbilder Pieter Bruegels
d. A. promoviert. Als Stipendiat
der VolkswagenStiftung reali-
sierte er am Dresdner Kupfer-
stich-Kabinett 2019/20 die
grolRe Retrospektive zu Chris-
tian Borchert. Seit Oktober 2021
ist er Kurator fur deutsche und
niederlandische Zeichnungen
und Druckgrafik im Team Alte
Meister der Staatsgalerie.

Das Medium Fotografie etabliert
sich seit vielen Jahren immer mehr
als eigenstandige Kunstform. Dies
unterstreicht eine Reihe von Muse-
umsgriindungen, die sich exklusiv
der Fotokunst widmen. Auch die
Staatsgalerie sammelt seit vielen
Jahren Fotokunst. Dennoch gab es
in Stuttgart bislang keinen eigenen
Raum fiir Fotografie. Diese Leer-
stelle hat die Staatsgalerie zu Be-
ginn dieses Jahres gefilllt. In »The
Gallery« werden ab sofort jedes
Jahr drei Ausstellungen zu sehen
sein, die dem Medium Fotografie
jene Sichtbarkeit verleihen, die ihm
angesichts des 6ffentlichen Inter-
esses zusteht.

In der Welt der Kunstmuseen hatte das New
Yorker Museum of Modern Art (MoMA) den
Startschuss gegeben, als es im Jahr 1940 ein
eigenes Department fir Fotografie einrichtete.
Diesem Vorbild folgten spéter eine Reihe inter-
nationaler Museen, und so berief sich auch die
Staatsgalerie auf das MoMA, als sie 1989 mit
dem Erwerb der Sammlungen Rolf Mayer und
Rolf H. Krauss ihre fotografische Abteilung in-
nerhalb der Graphischen Sammlung griindete.
Bereits seit den spaten 1970er-dahren wurden
in der Staatsgalerie immer wieder Fotoausstel-
lungen gezeigt, doch fehlte es hier bis zuletzt
an einer auch rdumlichen Kontinuitéat.

Mit »The Gallery« gibt es fir Fans der Foto-
kunst jetzt endlich eine feste museale Adresse
in Stuttgart. Dies ist auch im Hinblick auf die
Fotogeschichte Gberaus angemessen — schlieR-
lich hat die wiirttembergische Landeshaupt-
stadt mit der »Film und Foto« (FiFo) einen
Meilenstein in der Ausstellungs- und Medien-
geschichte der kiinstlerischen Fotografie
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vorzuweisen. 1929 als Mischung aus Messe und
Kunstausstellung in den Stadtischen Ausstel-
lungshallen am Interimtheaterplatz im Schloss-
garten vom Deutschen Werkbund prasentiert,
zeigte die FiFo in moderner Ausstellungsge-
staltung anonyme Arbeiten ebenso wie Werke
namhafter Kiinstler und solcher, die es spater
geworden sind.

Zum achtzigjahrigen Jubildum widmete
die Staatsgalerie dieser legendaren Schau
2009 eine eigene Ausstellung. Unter dem Titel
»Film und Foto. Eine Hommage« zeigte sie
70 Arbeiten, die auf der FiFo zu sehen waren,
darunter Werke von Berenice Abbott, Eugene
Atget, Willi Baumeister, Hannah Hoch, Laszlé
Moholy-Nagy, Paul Outerbridge, Man Ray und
Alexander Rodtschenko. Der schon damals
splirbare Wunsch, die Fotografie mége fast
hundert Jahre nach der FiFo ein festes Zuhause
in der Stadt finden, ging 2022 mit der Griin-
dung von »The Gallery. Raum fiir Fotografie«
endlich in Erfullung. Die Resonanz der ersten
Monate kann sich sehen lassen. Die ersten zwei
Ausstellungen, »body|spaces« und »WHO AM
1? | AM« lockten bis August 2022 schon tber
17.000 Freundinnen und Freunde der Fotokunst
in den ehrwiirdigen Barth-Fligel der Staatsga-
lerie, der ab sofort exklusiv fir Fotoausstellun-
gen reserviert ist.

Nicolas Flessa, Leiter Kommunikation und
Vermittlung, und Bertram Kaschek, Kurator
Deutsche und Niederlandische Kunst vor 1800,
erinnern sich an den Griindungsprozess.

Flessa: Ich muss sagen, dass die Griindung
der »Géllery« und der gesamte Prozess ein
Highlight meiner Arbeit fiir die Staatsgale-
rie darstellt. Vom ersten Impuls im Rahmen
unseres Programmworkshops, in dem alle
Mitarbeiterinnen und Mitarbeiter des Hauses
aufgerufen waren, Vorschlidge zur Weiterent-
wicklung des Programms der Staatsgalerie ein-
zubringen, iber die Entscheidung, einen Raum
fiir Fotografie einzurichten, bis hin zum ersten
Konzeptmeeting mit dir und Alessandra Nappo
fiir die erste Ausstellung der »Géllery«, »bodyl-
spaces«, vergingen nicht einmal vier Monate.
Fiir mich war das trotz der Geschwindigkeit
ein Musterbeispiel agilen Arbeitens, an das ich
gerne zuriickdenke — inklusive des grofden Ver-
trauens, das uns von der Leitung des Hauses im
Zuge dieses Prozesses entgegengebracht wurde.
Was geht dir durch den Kopf, wenn du an diese
Anfangszeit denkst?

Kaschek: Fiiir uns beide fillt diese Zeit ja
mit unserem eigenen Start an der Staatsgale-
rie zusammen. Insofern wohnt diesem Anfang
ein doppelter Zauber inne. Es war wunderbar,

unmittelbar bei einem solchen Griindungspro-
jekt mitmachen zu diirfen. Der urspriingliche
Impuls fiir einen permanenten Fotoraum kam
von Alessandra, die als Fotoexpertin bereits
seit 2020 am Haus ist und die seitdem darauf
hingearbeitet hat. Ich selbst bin ja eigentlich
Kurator fiir frithneuzeitliche Kunst auf Papier,
habe mich in den letzten Jahren aber auch stark
mit Fotografie beschiftigt. So gab es auf einmal
zwei Personen mit Fotoexpertise an der Staats-
galerie. Und dadurch erschien es moglich, ein
solches Programm auch wirklich zu bewéltigen.
Wir haben sofort Kontakt zur Stuttgarter Foto-
szene aufgenommen, um unsere Aktivititen

im stiadtischen Umfeld zu verankern. Zugleich
mochte die Staatsgalerie aber auch tiber Stutt-
gart hinaus als Ort fiir Fotografie wieder wahr-
nehmbar werden.

»Von wegen
Wahrheit: Die klu-
ge Fotoausstellung
sbodylspaces<in der
Staatsgalerie Stutt-
gart macht bewusst,
wie falsch man
Bilder mitunter
interpretiert.«

(Adrienne Braun,
Stuttgarter Zeitung)

Flessa: Besonders gefreut hat es mich, zu
erleben, wie es im Rahmen von »bodylspaces«
gelungen ist, zwei normalerweise eher getrennt
arbeitende Abteilungen, ndmlich Kommunika-
tion und Wissenschaft, zu einer Taskforce in-
nerhalb der Staatsgalerie zusammenzuschwei-
Ren. Vom Konzept zum Titel, von der Wandfarbe
bis hin zur Ausstellungsarchitektur — einen
solchen Teamspirit kenne ich sonst eher aus
meiner Zeit als Redakteur oder Filmemacher.
Das war etwas ganz Besonderes, das jede Betei-
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ligte und jeden Beteiligten trotz der Mehrarbeit
stark motivierte, Deadlines einzuhalten und
hochste Qualitat abzuliefern. Wie fiihlte sich
die Realisierung dieser Ausstellung fiir dich an,
was das Teamwork angeht?

Kaschek: Da alles sehr schnell gehen musste,
war ein effizientes Teamwork unabdingbar. Vor-
aussetzung dafir ist natiirlich, dass die Chemie
unter den Beteiligten stimmt. Und da kann ich
nur sagen: Sie war wirklich optimal. Besonders
erfreulich fand ich unsere kreative Zusammen-
arbeit, bei der immer Ideen und Losungen
entstanden sind, auf die wir als Einzelne nicht
gekommen wiren. Auch die Kolleginnen aus der
Papierrestaurierung und der Ausstellungsko-
ordination haben sich stark in das Projekt ein-
gebracht. Fiir einen Neuling in einer Institution
kann es kaum etwas Schoneres geben, als auf
solch konstruktive und produktive Weise ins
Kollegium aufgenommen zu werden.

Flessa: Ein wichtiger Bestandteil des Kon-
zepts der »Géllery« sieht vor, die Raume fiir
Fotografie einmal im Jahr fiir einen Partner aus
der Stadt zu 6ffnen. Den Anfang machte die Ga-
lerie Kernweine, deren Ausstellung »WHO AM I?
I AM.« die Werke von vier jungen Fotografinnen
und Fotografen aus unterschiedlichen Lindern
bzw. Lebenswelten fiir ein paar Wochen an die
Staatsgalerie holte. Was macht diese Ausstel-
lung fir dich besonders?

Kaschek: Mit dem »Sommerspiel« in der
»Géllery« wollen wir in einen lebendigen Dialog
mit der zeitgenossischen Stuttgarter Fotoszene
treten. Das Team der Galerie Kernweine um
Oliver Kréning und Anna-Lena Reulein hat sich
dazu entschieden, seine Verbindungen in die
weite Welt zu nutzen und eine internationale
Schau zusammenzustellen. Durch die Zusam-
menarbeit mit dem Fotolabor ProLab ist eine
besonders raumgreifende Prisentation der vier
kiinstlerischen Positionen gelungen, die jeweils
auf ganz unterschiedliche Weise die Identitéts-
suche in der Gegenwart zum Thema machen.
Und bereits die »Opening Party« im Siulensaal
zum Auftakt der Ausstellung hat mit knapp 600
Besucherinnen und Besuchern gezeigt, dass das
neue Angebot der Staatsgalerie nicht nur von
der Fotoszene, sondern auch von der Stadt-
gesellschaft angenommen wird. Die Stimmung
war geradezu euphorisch. Daran wollen wir
gerne ankniipfen.

»Die >Géallery«
konnte ein richtiger
Hotspot der Foto-
grafie werden.«

(Andreas Langen, SWR 2)

Flessa: Den Raum fiir Fotografie »The
Gallery« zu nennen, in Anspielung auf die neue
Kampagne des Landes, »The Lind«, war ja ein
bewusstes Augenzwinkern. Als Fotordume
des groRten Kunstmuseums von Baden-Wiirt-
temberg wollen wir DER Ort fiir Fotografie
im Landle sein, aber dieser Anspruch ist nicht
verkrampft, sondern hdngt davon ab, ob unsere
Besucherinnen und Besucher genauso viel Spaf3
an unseren Fotoausstellungen haben wie wir bei
ihrer Vorbereitung. Was hast du fiir die dritte
Ausstellung der »Géllery« geplant, die mit »Hy-
perimage« ja einen dhnlich ambitionierten Titel
wie unser Raum fiir Fotografie tragt?

Kaschek: Mit der Ausstellung mochte ich
die Aufmerksamkeit auf einen wesentlichen
Grundstock unserer fotografischen Abteilung
lenken: die Sammlung Rolf H. Krauss. Krauss
war ein Stuttgarter Fotounternehmer, der auch
als Sammler, Fotohistoriker und sogar selbst
als Fotokiinstler aktiv war. Seine bedeutende
Sammlung »Kunst mit Photographie« umfasst
rund 350 Werke der konzeptuellen Fotografie
und wurde 1989 von der Staatsgalerie erworben.
Charakteristisch fiir viele Werke seiner Samm-
lung ist der Umstand, dass sie als Konstellatio-
nen mehrerer fotografischer Bilder konzipiert
sind. Fiir solche Bildgefiige, die sich jeweils zu
einer iibergreifenden Einheit zusammenschlie-
Ben, hat der Kunsthistoriker Felix Thiirlemann
den Begriff des »Hyperimage« gepragt, den ich
als Ausstellungstitel gewahlt habe. In gewisser
Weise erziahlt die Ausstellung eine kiinstleri-
sche Vorgeschichte zu unserem heutigen Bild-
gebrauch in den sozialen Medien, wo Bilder auf
vielfaltige Weise miteinander verkniipft werden
und programmatisch im Plural auftreten.
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BODY-
GUARDS
MIT HERZ

Wie bewegen uns
die Besucherinnen
und Besucher?

Sie schiitzen die Kunst, gewahren Einlass, zeigen den Weg, hangen

den Mantel in die Garderobe oder verkaufen Tickets: Die Rede ist vom
Team Besucherservice und Sicherheit — jenen Menschen, die immer fiir
die Besucherinnen und Besucher da sind, ob sie diese nun an der Kasse
begriiRen, den Einlass machen oder in der Sammlung nach dem Rech-
ten sehen. Sie sind zustandig fiir die Sicherheit und zugleich die ersten
Ansprechpartner fiir alle, die die Staatsgalerie besuchen. Ob Corona,
Banksy oder Zeitreisende — die Mitarbeiter des Bereichs Besucherservice
und Sicherheit erleben dabei so einiges. Franziska Bottcher, Leiterin des
Teams, hat uns fiir den Stirling Einblicke in die tagliche Arbeit und kuriose
Erlebnisse ihres Teams gegeben.

von Lena Franziska Bottcher 73

»Ausstellungen bereiten wir gemeinsam mit
verschiedenen Abteilungen im Haus vor. Wir
besprechen, wie viele Besucherinnen und Be-
sucher kommen kénnten. Entsprechend plane
ich das Aufsichtspersonal. Sonderausstellun-
gen werden von einem externen Dienstleister
abgedeckt, den ich im Vorfeld tiber die An-
forderungen an die Sicherheit informiere. Das
Securitypersonal muss zum Beispiel wissen, ob
besonders schiitzenswerte Kunst ausgestellt
wird und wie die Kuratorin oder der Kurator die
Ausstellung vermitteln will, damit sie wissen,
welche Stellen der Ausstellung wohl besonders
stark frequentiert werden.«

»Wir haben in Zeiten der coronabedingten
Einschrinkungen auch schone Erfahrungen ge-
macht. Einmal unterhielten sich zwei Damen im
Foyer iber unsere Coronamafdnahmen: »Das ist
aber klasse umgesetzt hier, da fiithlt man sich si-
cher! Das ist zwar streng, aber so soll es ja auch
sein.< Ich konnte das zufillig mithoren, habe
mich sehr dariiber gefreut und das Lob gleich
an das umsetzende Team weitergegeben. Es ist
schon, ihnen zwischendurch auch mal sagen zu
konnen: >Hey Leute, ihr macht hier echt einen
guten Job — und unsere Besucherinnen und Be-
sucher sehen das!««

»Wir sind so etwas wie die Bodyguards des
Hauses — aber mit Herz. Denn wir sind eben
nicht nur zum Schutz der Kunst, sondern auch
fiir die Besucherinnen und Besucher da. Das ist
uns wichtig.«

»Es war fiir uns alle etwas Besonderes, als
Banksys Bild >Love is in the Bin<in der Samm-
lung hing. Das war vor der Pandemie, und wir
hatten volles Haus. Banksy hat Furore gemacht
und dariiber hinaus alle Generationen mitein-
ander verbunden. Es kamen ganze Familien von
den GroRReltern bis zu den Kindern zu Besuch.

LENA FRANZISKA
BOTTCHER
ist Fachkraft fir Schutz und
Sicherheit. Sie ist seit 2017 in der
Staatsgalerie und leitete zuerst
den Besucherservice. 2019 wur-
den die beiden Bereiche Besu-
cherservice und Sicherheit unter
ihrer Leitung zusammengelegt.

Es kamen auch viele GrofSmiitter mit ihren
Enkelkindern. Die Gromiitter wollten die alten
Meister sehen und haben ihre Enkel mitgenom-
men, weil die Banksy sehen wollten — und alle
waren gliicklich.«

»Hin und wieder haben wir auch aufderge-
wohnliche Besucherinnen oder Besucher in der
Staatsgalerie. Wahrend der Ausstellung >Mit
allen Sinnen< kamen Leute zu uns, die genau-
so gekleidet waren, wie es der Mode im 19.
Jahrhundert entsprach. Sie dort bei den Bildern
zu sehen, war auch fiir uns ein bisschen wie
eine Zeitreise zuriick in die Vergangenheit. Die
iibrigen Besucherinnen und Besucher wollten
sich mit ihnen fotografieren lassen. Ich dachte
zuerst, die Kommunikationsabteilung hétte dies
organisiert und einfach vergessen, uns Bescheid
zu sagen. Doch dann stellte sich heraus, dass
diese Leute selbst Besucherinnen und Besucher
waren, die sich mit dem Thema und der Zeit be-
sonders identifizierten.«

»Banksy war auch in anderer Hinsicht eine
aufregende Zeit fiir uns. Sehr viele Besucherin-
nen und Besucher hatten sich angezogen wie er.
Sie standen dann mit schwarzen Kapuzenpullis,
vermummtem Gesicht und schwarzen Hand-
schuhen am Eingang. So witzig das aussah,
es war natiirlich auch schwierig fiir uns, denn
man weif3 ja nicht, wer sich dahinter verbirgt
und was der- oder diejenige in der Sammlung
vorhat. Hatten sie sich nur vermummt, weil sie
Banksy-Fans waren oder weil sie das Kunst-
werk manipulieren wollten? Den meisten von
ihnen sind wir dann hinterhergegangen, bis wir
sicher waren, dass sie nichts Ubles im Schilde
fiithrten.«

»Sicherheit ist immer Abwigungssache. Wir
mochten nicht zu sehr eingreifen oder jeman-
dem etwas unterstellen. Aber man sieht den
Menschen nun mal nicht an, ob sie gut oder bose
sind, und wir miissen immer vom Schlimmsten
ausgehen. Gott sei Dank hatten wir aber bisher
noch nie einen Vorfall. Und das ist natiirlich
schon —und auch ein Verdienst unseres Auf-
sichtspersonals, das einfach gute Arbeit macht.«
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Cindy Sherman

In dieser von der Kiinstlerin selbst autorisierten Ausstellung
wird die Entwicklung von Cindy Shermans Werk zum ersten
Mal iiberhaupt unter dem Fokus der Mode betrachtet. Dieses
Thema erweist sich fiir die Kiinstlerin als Ausgangspunkt ihrer
kritischen Fragen nach Identitit, Gender, Stereotypen und Al-
ter. Shermans grofRe Bandbreite an Charakteren, die sie immer
selbst verkorpert, zeigt die Kiinstlichkeit und Wandelbarkeit
von Identitit, die mehr denn je wihlbar, (selbst)konstruiert und
flieBend erscheint.

Die US-amerikanische Fotografin und Filmemacherin Cindy
Sherman, geboren 1954 in Glen Ridge, NJ, ist eine der weltweit
erfolgreichsten und bekanntesten Kiinstlerinnen. Seit mehr als
vier Jahrzehnten spielt Sherman mit den visuellen und kulturel-
len Codes von Kunst, Starkult, Geschlecht und Fotografie und

Fashion Victims

erforscht die Konstruktion von Identitit. Ihre tiberspitzt darge-
stellten Typen entlarven die Klischees unserer visuellen Kultur,
die uns in Selfies, Realityshows und Social Media immer tiber-
machtiger umgeben und die sich aus der tiberwiltigen Bilderflut
aus Fernsehen, Filmen, Fashion-Magazinen, dem Internet und
der Kunstgeschichte speisen.

Mit ihrer zwischen 1977 und 1980 entstandenen Serie »Untit-
led Film Stills«, in der sie verkleidet klischeehafte Frauenfigu-
ren in fiktiven Filmszenen in Schwarz-Weif3-Fotografien verkor-
perte, gelang Cindy Sherman der internationale Durchbruch. Sie
gehort zu den bedeutendsten Kiinstlerinnen und Kiinstlern der
sogenannten Pictures-Generation — einer Gruppe, zu der auch
Richard Prince, Louise Lawler, Sherrie Levine und Robert Longo
gezahlt werden —, die in den 1970er-Jahren auf die massenme-
dialen Rahmenbedingungen sowohl mit Humor als auch Kritik
reagierten, indem sie sich Bilder aus Werbung, Film, Fernsehen
und Zeitschriften fiir ihre Kunst aneigneten.

Fashion Victims 81

Ausgangspunkt unserer Einzelausstellung »Cindy Sher-
man. Fashion Victims«, die im Anschluss in den Deichtorhallen
Hamburg zu sehen sein wird, ist Shermans Interesse fiir die
Modewelt und ihre subversive Haltung gegeniiber dem, was
diese reprasentiert. Durch Humor und Inszenierung werden ihre
Bilder zu Parodien der Modefotografie: Sie vermitteln nicht den
Glamour, Sexappeal oder die Eleganz, die normalerweise mit der
Mode assoziiert werden. Stattdessen zeigen sie Figuren, die alles
andere als begehrenswert sind — vertrottelt, hdsslich, hysterisch,
wiitend oder leicht verriickt — und damit allen Konventionen von
Haute Couture widersprechen. Shermans oftmals grof3formatige
Fotografien konterkarieren damit Stereotypen, die tief in unse-
rer Gesellschaft verwurzelt sind und unsere alltagliche Vorstel-
lung von Geschlecht, Schénheit und Alter pragen.

»Ich besaR als Kind einen Koffer voller alter Klamotten, die ich
mir im Trodelladen besorgte. Ich habe also getan, was viele Kinder
tun, aber nicht so wie viele andere kleine Madchen, die sich verklei-
den, um hiibscher auszusehen. Ich habe mich verkleidet, um hass-
lich und alt und wie ein Monster auszusehen.« (Cindy Sherman)

Seit Beginn ihrer kiinstlerischen Laufbahn macht die Kiinst-
lerin immer wieder die Mode selbst und deren Darstellung zum
Thema ihrer Arbeit und nutzt sie als standige Quelle der In-
spiration. Ihre zahlreichen Auftriage fiir Zeitschriften wie Vogue
und Harper’s Bazaar sowie ihre enge Zusammenarbeit mit be-
riithmten Modedesignern wie Balenciaga, Chanel, Christian Dior,
Dolce & Gabbana, Jean Paul Gaultier, Gucci, Marc Jacobs, Stella
McCartney, Prada und Vivienne Westwood bilden ein span-
nendes Untersuchungsfeld, das in der Staatsgalerie erstmals
genauer erforscht wird und erstaunlicherweise bisher noch nie
Ausgangspunkt fiir eine Ausstellung war. Die Kiinstlerin selbst
unterstiitzt das Projekt in der Staatsgalerie, das ihre wichtigsten
Werkgruppen mit dem Fokus auf das Thema Mode préasentiert.

21.4. —17.9.2023

DR. ALESSANDRA NAPPO
studierte Kunstgeschichte an der
Universita di Milano und promo-
vierte zur deutschen Fotografie
der 1960er- und 1970er-Jahre an
der Universita Ca’ Foscari/I[UAV
di Venezia. Sie war als kuratori-
sche Assistentin im Museion in
Bozen und in der Fotoabteilung
des MoMA in New York tatig.
Seit Februar 2020 arbeitet sie als
Kuratorin fir das 20. und 21. Jahr-
hundert an der Staatsgalerie und
bereitet gerade eine Ausstellung
Uber Cindy Sherman vor.

Die fiir die Ausstellung ausgewéhlten 568 gro3formatigen
Fotografien tiberwiltigen mit ihrem Format und ihrer Brillanz,
gleichzeitig fragen sie provokant nach der Konstruktion von
Identitdten und dem Einfluss und der Macht der Modeindustrie
in der Konstruktion und Verbreitung von Stereotypen, gesell-
schaftlichen Codes und ihren Kategorien. Eigal ob Sherman ihre
»Fashion Victims« als AuRenseiter, Partyginger, Clowns, Prota-
gonisten von Realityshows oder karnevaleske Figuren darstellt,
sie sind immer Opfer von Schonheitsnormen und Verhaltensmus-
tern. Mit ihren kaum kaschierten Spuren von Schénheitsopera-
tionen und ihren knalligen Outfits zeigen ihre dlteren Frauen
das verzweifelte Streben nach Jugend. Shermans Fotografien
sind auch ein Kommentar zum Thema Altern in unserer Ge-
sellschaft und zu den Moglichkeiten digitaler und operativer
Verschonerung. Zugleich zeigen sie, dass unter der glinzenden
Oberfliche der Modeindustrie auch Gewalt, Grausamkeit und
Aggressivitat mit im Spiel sind.
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86 Funf Fragen

DAS

PUBLIKUM
IN SEINER
GESAMTEN
VIELFALT
ERREICHEN

Was bewegt Staatssekretarin
Petra Olschowski fiir die
Zukunft der Kulturlandschaft
Baden-Wiirtembergs?

PETRA OLSCHOWSKI
studierte Kunstgeschichte und
Germanistik und ist seit 2016
Staatssekretarin im Ministerium
fur Wissenschaft, Forschung und
Kunst. Sie war Geschéaftsflihrerin
der Kunststiftung Baden-Wiurt-
temberg GmbH und leitete von
2010 an als erste Rektorin die
Staatliche Akademie der Bilden-
den Kiinste Stuttgart.

an Petra Olschowski

Sie sind Staatssekretérin
im Ministerium fir Wissen-
schaft, Forschung und Kunst,
aber auch ausgebildete Kunst-
historikerin. Welche Akzente
konnten Sie in lhrer inzwi-
schen sechsjahrigen Amtszeit
setzen, um die lhnen beson-
ders am Herzen liegenden
Themen voranzubringen?

Um mit einem konkreten
Beispiel zu beginnen: Beson-
ders wichtig ist in den letzten
Jahren der partizipativ an-
gelegte »Dialog | Kulturpolitik
fiir die Zukunft« gewesen. Auf
ihn gehen zahlreiche Initiativen
zuriick, die wir ergriffen haben.
In einem intensiven Prozess mit
rund 1.250 Kulturschaffenden
haben wir sparteniibergreifend
diskutiert und daraus konkre-
te Handlungsempfehlungen
formuliert. Konsequenzen sind
zum Beispiel das 2021 gegriin-
dete Zentrum fir kulturelle
Teilhabe Baden-Wiirttemberg
sowie die personelle Starkung
der staatlichen Museen im Be-
reich Digitalisierung und der
Regionalmanagerinnen und
-manager in den landlichen
Raumen. Auch im Koalitions-
vertrag finden sich die Ergeb-
nisse wieder.

Kaum ein Land auf der
Welt hat eine so gute staat-
liche Kulturférderung wie die
Bundesrepublik Deutschland.
Wo sehen Sie trotzdem noch
Entwicklungsmdglichkeiten?

Das stimmt und gilt beson-
ders fiir Baden-Wiirttemberg:
Seit 2011 konnte der Kunstetat
von rund 387 Mio. Euro auf
rund 581 Mio. Euro gesteigert
werden — das ist eine Er-
hohung um rund 50 Prozent
innerhalb von 11 Jahren. Das
zeigt, welchen Stellenwert wir
Kunst und Kultur beimessen.

Aber gerade die letzten
Jahre haben auch deutlich ge-
macht, wo es Entwicklungsbe-
darf gibt. Faire Vergiitung und
Honorare im Kulturbereich
sind ein Beispiel. Insbesondere

in der freien Szene muss es
uns in Zusammenarbeit mit
Bund und Kommunen ge-
lingen, angemessene Vergii-
tungsstrukturen und soziale
Absicherung zu schaffen.

Dazu kommt aktuell —
neben den Coronafolgen — die
Energie- und Klimakrise, die
den Kulturbereich treffen
wird. Mit unseren Corona-
Hilfsprogrammen konnten
wir die oftmals existenziell
schwierige Situation fiir viele
Kunstschaffende und Ein-
richtungen tiberbriicken.
Aber diese Mittel sind zeitlich
begrenzt.

Schlie3lich wird die Zu-
kunft der Einrichtungen
auch davon abhéngen, wie die
Offnung hin zur mehr Diversi-
tat in Programm, Publikum,
Personal vorangeht. Und es
wird darum gehen, das Inno-
vationspotenzial der Kunst
selbst nicht aus dem Blick zu
verlieren, also Moglichkeiten
zu schaffen, wie Einrichtungen
sich inhaltlich weiterentwi-
ckeln kénnen.

Sie sind geblrtige Stutt-
garterin. Welche Rolle spielt
unsere Stadt fir die Kiinst-
lerinnen und Kinstler, die
hier aufgewachsen oder aktiv
sind?

Stuttgart ist eine Kultur-
stadt mit einer lebendigen
Szene, die in Rankings der
groften Metropolregionen
Deutschlands immer Spitzen-
platze einnimmt. Das bedeu-
tet, dass Kiinstlerinnen und
Kiinstler hier sehr gute Ausbil-
dungs- und Arbeitsmoglichkei-
ten haben und es interessante
nationale und internationale
Netzwerke gibt. Schwierig ist
es, den Raumbedarf fiir Ate-
liers, Proben, Auftrittsorte und
Galerien zu decken. Auch die
Lebenshaltungskosten sind fiir
Kiinstlerinnen und Kiinstler
oft sehr hoch.

Welche gesellschaftliche
Rolle kann oder sollte ein
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Museum wie die Staatsgalerie
lhrer Meinung nach spielen?

Unsere Museen haben sich
in den vergangenen Jahren
stark verdndert. Sie sammeln,
bewahren und erforschen
nicht nur unser kulturelles
Erbe. Sie sind immer mehr
auch lebendige Orte der
Begegnung, Bildung und Kom-
munikation — Orte, an denen
gesellschaftlich und kulturell
relevante Fragen verhandelt
werden. Sie arbeiten mit digi-
talen Anwendungen, lebendi-
gen Inszenierungen und Inhal-
ten, die Beziige zur Gegenwart
und zur eigenen Lebensreali-
tat herstellen. Dazu gehoren
auch Angebote fiir Menschen
mit Behinderungen und nied-
rigschwellige Angebote, um
die Hauser wirklich fiir alle zu
attraktiv zu machen. Auch in
der Staatsgalerie hat sich in
diesem Sinn viel bewegt

Was méchten Sie als
Staatssekretérin im Ministe-
rium fir Museen bewegen?

Es ist mir wichtig, dass
unsere Museen das Publikum
in seiner gesamten Vielfalt
erreichen und in ihrer Arbeit
diese Vielfalt auch starker
spiegeln. Thre Aufgabe ist es,
das Bewusstsein fiir die Frei-
heit von Kunst und Kultur zu
fordern und Moglichkeitsréau-
me fiir neue Erfahrungen zu
schaffen.

Dazu kommen neue Auf-
gaben: Kiirzlich haben wir
die Initiative »Green Culture«
gestartet — gerade hier ist die
Staatsgalerie bereits vorbild-
lich. Insgesamt verfolgt das
Land fiir seine Einrichtungen
das Ziel, im Jahr 2030 netto-
treibhausgasneutral zu sein.
Das bedeutet fiir die Kultur-
einrichtungen, dass sie zum
Gelingen der Klimawende bei-
tragen miissen. Auch Museen
sind gefordert: Verwaltungs-
prozesse verbessern, Ausstel-
lungsorganisation verindern
— das wiren mogliche Ansétze.
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Und jetzt fragen wir Sie,
liebe Besucherinnen
und Besucher!

Angelehnt an unsere groRe Ausstellung »Moved by Schlem-
mer«, haben wir uns in diesem Heft gefragt, was uns als Mu-
seum bewegt. Wir wiirden uns freuen, wenn Sie uns mitteilen,
was Sie als Besucherinnen und Besucher an diesem Stirling
bewegt.

Gibt es etwas, das Sie beim Lesen besonders interessiert oder
berihrt hat? Vermissen Sie etwas im Museum oder im Heft,
das Sie uns gerne mitteilen méchten? Hat ein Artikel oder eine
Fotografie Sie besonders bewegt?

Wir freuen uns, wenn Sie uns wissen lassen, was Sie denken,
und wenn Sie unsere fiinf Fragen beantworten. Schreiben Sie
uns doch bis spatestens zum 31. Oktober lhre Antworten und
Anregungen an stirling@staatsgalerie-stuttgart.de.

Unter allen Teilnehmerinnen und Teilnehmern verlosen wir eine

Kuratorenfiihrung in der Ausstellung »Glitzer und Gift« aul3erhalb

der reguldren Offnungszeit fiir maximal sechs Gewinner plus
Begleitung. Der Eintritt in die Sammlung ist ebenfalls kostenfrei.

Und nun Sie! 89

Was genau bewegt Sie dazu, ins
Museum zu gehen?

Wie gefallen lhnen unsere digitalen
Vermittlungsangebote auf der Web-
site und in den Ausstellungsraumen?

Was oder wen wiirden Sie gerne ein-
mal in der Staatsgalerie sehen oder
erleben?

Woas haben Sie durch eine Fiihrung in
unserem Haus gelernt, das lhnen be-
sonders in Erinnerung geblieben ist?

Wie bewegen Sie lhre Freunde/
Kinder/Enkel zu einem Besuch in
die Staatsgalerie, wenn diese nicht
von allein kommen wiirden?
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