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Welche Rolle spielen innerhalb der streitstra-
tegischen Kommunikation von Künstlern 
die Bildwerke als eigenständiges Medium 
des Austauschs, der Selbstpositionierung 
und -inszenierung? Von dieser Frage ausge-
hend untersuchte die am 4. und 5. Dezember 
2015 am Kunsthistorischen Institut in Bonn 
abgehaltene Tagung Vom Streit zum Bild – 
Bildpolemik und andere Waffen der Künstler 
des DFG-Projekts Streitstrategien bildender 
Künstler in der Neuzeit das Phänomen des 
Künstlerstreits und – als dessen Besonder-
heit – seine kreativ-produktive Bildsprache. 
Behandelt wurde die These, dass Konfron-
tationen zwischen bildenden Künstlern und 
deren Konflikte mit ihren Auftraggebern und 
Kritikern als eine künstlerspezifische Son-
derform der Streitführung den Einsatz von 
Kunstwerken als Waffen beförderten. Künst-
lerstreit wird hier verstanden als Kategorie, 
die eine emotional geführte Auseinanderset-
zung mit einem persönlichen Gegner voraus-
setzt, wobei mindestens einer Streitpartei ein 
bildender Künstler angehört, der bildkünst-
lerisch produktiv an dem Streit teilnimmt.

Dem Programm der Tagung gemäß bie-
tet dieser Sammelband als erstes Überblicks-
werk zum Thema unterschiedliche Einblicke 
in das weite, höchst spannende und überaus 
facettenreiche Forschungsfeld. Der Band 
stellt Kunstwerke und ihre Instrumentalisie-
rung als Waffen bildender Künstler vor und 
rekonstruiert deren Funktionen und Kon-
texte. Die präsentierten Zeugnisse künst-
lerischer Wehrhaftigkeit und Angriffslust 
umfassen Beispiele vom 16. Jahrhundert bis 
hinein in die Gegenwartskunst. Die Beiträge 
zeigen auf, wie Kunstwerke über von Künst-
lern ausgetragene Fehden Auskunft geben 
können, und wie sie als Träger einer spezi-
fisch bildkünstlerischen Streitaustragung 
eingesetzt und wirksam werden konnten.

1. Vorüberlegungen und Thesen

Jeder der hier behandelten Konflikte wur-
de individuell durch die beteiligten Streit-
parteien ausgehandelt und die zugehörigen 
Bilderfindungen zielten dabei auf eine Les-
barkeit durch Dritte – ein jeweils zu definie-
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rendes Publikum – ab. Dies war deswegen 
von großer Wichtigkeit, da diese Zielgruppe 
Partei ergreifen sollte. Die Notwendigkeit 
einerseits, der Situation und dem Ort ge-
mäß überzeugend argumentieren zu kön-
nen, und die Absicht andererseits, katego-
risch verstanden werden zu wollen, schufen 
Rahmenbedingungen, die zur Herausbil-
dung von doppeldeutigen und zugleich va-
riablen Zeichenmustern beitrugen. Diese 
boten den Künstlern situationsbedingte 
Vorteile, wohingegen starre ikonographi-
sche Vorgaben weder eine institutionelle 
Zensur umgehen noch einen Gegner pass-
genau hätten treffen können. Künstlerstreit 
wurde und wird im Bild verhandelt, indem 
auf einer von in der Regel mehreren Lese- 
ebenen kritische Inhalte adressatenorien-
tiert kommuniziert wurden.

2. Künstlerstreit – Zur Forschungslücke
zwischen Paragone, Agon und Aemulatio

Die Untersuchungen von künstlerspezifi-
schen Konflikten konzentrierten sich lan-
ge auf den einem hehren Ziel gewidmeten 
Wettstreit der Künste, den Paragone.1 Wie 
andere ›harmlose‹ und unpersönlich ge-
meinte Formen der Auseinandersetzung 
unter Künstlern – sei es der sportlich faire 
Wettkampf (Agon) oder der Wetteifer gegen-
über einem bewunderten Vorbild (Aemula-
tio) – wurde dieser zum emotionsneutralen 
Wettbewerb stilisiert und als ›edle‹ Form der 
Verhandlung künstlerischer Interessen weit- 

1	 Mendelsohn 1982; Farago 1992; Varchi 2013; Hend-
ler 2013.

und tiefreichend erforscht.2 Als Forschungs-
lücke verblieb indes der personenbezogene 
Anteil an den von Künstlern ausgetragenen 
Meinungsverschiedenheiten und damit die 
Frage nach den Besonderheiten ihrer Streit-
führung. Dies gilt für ihre Kämpfe unterein-
ander ebenso wie für die Auseinandersetzun-
gen mit denen, die ihre Bildsprache ebenfalls 
verstanden: ihren Auftraggebern und Kri-
tikern. Diesen Aspekten gehen die Beiträge 
des Bandes exemplarisch nach. Dabei trägt 
die Schwerpunktbildung im Gegenstandsbe-
reich italienischer neuzeitlicher Fallbeispiele 
dem bisherigen Forschungsstand Rechnung, 
gibt es doch zahlreiche Überschneidungen 
mit den zuvor bereits unter ›unpersönlichen‹ 
Gesichtspunkten erforschten Konflikten. 
Aber auch hierüber hinaus gibt es eine Fülle 
einschlägigen Materials, das neu aufzuarbei-
ten ist und wesentliche Rückschlüsse auf die 
Funktionsweisen bildlich formulierter Kritik 
zulässt. 

3. Künstlerstreit als Motor von Kreativität

Die im Folgenden behandelten Werke zeu-
gen davon, dass Streit zahlreichen bildenden 
Künstlern als Motor ihrer Kreativität diente. 
Damit zeigen sie auch für den Bereich der 
bildenden Kunst das produktive Potenzial 
von Differenzen auf, welches bereits in der 
Antike als positive Eigenschaft von Streit er-
kannt worden war: So hatte Hesiod die gute 
von der schlechten Eris unterschieden und 
Heraklit den Kampf (polemos) als den Vater 

2	 Vgl. Goffen 2002; Prochno 2006; Baader/Müller-
Hofstede/Patz 2007; Verspohl 2007; Müller/Pfiste-
rer 2011.
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aller Dinge bezeichnet.3 Damit sind wir bei 
den Kernfragen der Tagung: Wie haben wir 
uns Bildwerke vorzustellen, die eine per-
sönliche Auseinandersetzung nach außen 
tragen und möglicherweise selbst als Waf-
fe im Kampf gegen rivalisierende Künstler, 
ignorante Auftraggeber oder inkompetente 
Kritiker wirken sollten? Welche Wege stan-
den einem bildenden Künstler offen, seine 
Interessen und Ansichten wichtigen Für-
sprechern überzeugend vor Augen zu stel-
len? Gab es Möglichkeiten wortlos zu strei-
ten? Diese Frage bejahen die Beiträge auf 
ganz unterschiedliche Weise und zeigen da-
mit verschiedene künstlerische Waffen und 
Streitstrategien auf. Für die Lesart, wonach 
Benvenuto Cellini ironisch auf kunsttheore-
tische Debatten und den gegen ihn gerich-
teten Vorwurf der Knabenliebe reagierte, 
indem er Skulpturen mit explizit homo-
erotischen Sujets und impliziten gelehrten 
Kommentaren schuf, argumentiert Giu-
seppe Capriotti.4 Attacken in Gestalt bild-
lich umgesetzter Wortspiele thematisieren 
Helen Barr, Cristina Fontcuberta i Famadas 
und Ekaterini Kepetzis. Ihre Ergebnisse sind 
anschlussfähig an die der jüngsten inter-
disziplinären Kontroversenforschung, die 
Wortspiele als beliebte Grundlagen von mit 

3	 Hesiod, Werke und Tage (Erga), 11–46; Heraklit, 
Fragment DK 22 B 53. Siehe Held 1980, S. 449–451, 
463–464.

4	 Zum Wort als Waffe, der Körperlichkeit ehrverlet-
zender Handlungen und zum diskriminierenden 
Ehrverlust von »Personen, die Sexualität außerhalb 
des normativ Erlaubten praktizieren und aufgrund 
dessen ausgegrenzt und kriminalisiert werden« 
siehe Lobenstein-Reichmann 2013, S. 6, 51, 116–117, 
353. Vgl. Scarabello 1980; Rocke 1996.

Worten geführten heftigen Auseinanderset-
zungen behandelte.5

Als konstant in der Bildsprache streiten-
der Künstler beliebt erweist sich der motivi-
sche Einsatz von Hunden, der für eines der 
ältesten und international weitverbreitet-
sten Schimpfwörter Pate stand.6 Wie deren 
Darstellungen situationsspezifisch und un-
missverständlich im Bild eingesetzt werden 
konnten, um Gegnern eine verächtliche Hal-
tung anzuzeigen, diskutieren Barr, Kepetzis 
und Petra Kunzelmann. Ihre Ergebnisse wie 
auch der Beitrag zu Rembrandt eröffnen eine 
Perspektive zur Weitung des nach Zygmunt 
Waźbińskis grundlegender Studie (1977) auf 
den bellenden Hund als Sinnbild neidischer 
Kritiker verengten Blicks.7 

Der Nachweis der Jahrhunderte überdau-
ernden Kontinuität des Wunsches, einen Ri-
valen im Bild zu entmannen, verbindet die 
Beiträge von Fontcuberta i Famadas, Leh-
mann und Kunzelmann. Wie kreativ Feinde 
sinnbildlich bekämpft, unterjocht, mit Höl-
lenqualen gestraft und begraben wurden, 
wird anhand der hier versammelten Fall-
beispiele deutlich. Tradition und Innovation 
bildeten dabei keine Gegensätze. So wird der 
Gegner bis in unsere Gegenwart hinein im 
Bild zeitgemäß beleidigt, gedemütigt und 
vernichtet. Ziel der Akteure war es, die vom 
Gegner ausgehende Gefahr dauerhaft zu 
bannen. Der Umgang miteinander – auch 
und gerade in der jeweiligen Öffentlichkeit – 
war und ist also nicht nur ehrenhaft.

5	 Spoerhase 2007; Bremer/Spoerhase 2011; Bremer/
Spoerhase 2015.

6	 Cohn 1910, S. 5.
7	 Waźbiński 1977. Vgl. Acidini Luchinat/Capretti 

2009.
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Darstellungen von Ganymed, Narziss sowie 
Apoll und Hyazinth. 

Helen Barrs Untersuchung von Alessan-
dro Allori spürt der Thematik des Künstler-
streits nicht allein motivisch nach, sondern 
legt einen Schwerpunkt auf die Signierpra-
xis des Malers und deren Besonderheiten. 
Quellenkritisch und bildanalytisch versiert 
arbeitet sie Störfaktoren heraus, welche die 
Aufmerksamkeit des Betrachters auf sich 
ziehen, und gewinnt aus den gesprächigen 
Signaturen des Künstlers Erkenntnisse über 
seine raffiniert in Gemälde integrierten Aus-
sagen, die ihn als gewitzten und bissigen 
Kommentator in Erscheinung treten lassen. 

Der Beitrag zu Rembrandts Radierung 
Der barmherzige Samariter erörtert das 
Motiv des Hundes vor dem Hintergrund 
volkssprachlicher Sprichwörter und einer 
möglichen persönlichen Bezugnahme. Die 
Frage nach der Öffentlichkeit von Streit und 
seinem Publikum eröffnet in diesem Kon-
text eine neue Perspektive auf die Wahrneh-
mung von Autorität in Kunstfragen und den 
Umgang mit ehrverletzenden Äußerungen.

Den Aspekt persönlicher Entehrungen 
behandelt auch Ekaterini Kepetzis: Ihre Fall-
studie zu William Hogarth und John Wilkes 
nimmt eine druckgraphische Diffamierung 
von politischer Tragweite in den Blick, de-
ren Kontrahenten zuvor befreundet gewesen 
sein sollen.8 Der des Plagiats beschuldigte 
Künstler rächte sich für die drastische Er-
niedrigung seiner Kunst, indem er seinen 
Gegner bildlich zu einem Hochverräter sti-
lisierte, und geriet anschließend selbst in 
das Kreuzfeuer von gegen seine Person ge-

8	 Croft Murray 1937, S. 132–135, hier S. 133.

4. Zur Tagung und ihren Ergebnissen

Erstmalig kamen im Rahmen der Tagung 
internationale Forscherinnen und Forscher 
zum Thema »Künstlerstreit« zusammen, um 
ihre Einzelthemen und Methoden mitei-
nander zu vernetzen, grundlegende und sys-
tematische Fragen zu diskutieren und Per-
spektiven und Probleme aufzuzeigen. 

Der Beitrag von Cristina Fontcuberta i 
Famadas bietet einen kompakten Überblick 
über die in der Neuzeit konstruierten und in 
großen Teilen bis heute rezipierten Vorstel-
lungen von Künstlerstreit und seinem Poten-
zial, in Bildern wirksam zu werden. Neben 
beliebten Anekdoten und als streitlustig be-
kannten italienischen Akteuren wie Federi-
co Zuccari und Salvator Rosa umfasst ihr 
Aufsatz zur Bildsprache von Künstlerstreit 
auch Beispiele aus Spanien, die in Deutsch-
land bislang weniger prominent sind. 

Die Untersuchung der von Girolamo Mo-
cetto nach dem Entwurf von Andrea Man-
tegna gestochenen Verleumdung des Apelles 
nimmt ergänzend die Frage der Verortung 
von Künstlerstreit in den Blick und bietet 
neue Erkenntnisse zu dem Stich selbst wie 
auch zu seiner Kontextualisierung als Zeug-
nis von Auseinandersetzungen in Venedig.

Giuseppe Capriottis Studie zu drei 
männlichen Aktfiguren Benvenuto Cellinis 
bereichert diesen Band um die Facette bild-
hauerischer Möglichkeiten zur Streitaustra-
gung im Kunstwerk. Seine Deutung der für 
den Medicifürsten Cosimo I. angefertigten 
mythologischen Figuren als Verteidigungs-
schilde Cellinis gegen die von seinem Ri-
valen erhobenen »Sodomie«-Vorwürfe be-
leuchten den homoerotischen Subtext der 
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richteten Bildsatiren. Mit jeder Antikritik 
wuchs die Möglichkeit zur Bezugnahme 
und Umdeutung und damit die Komplexität 
der Zitierweisen. Kepetzis analysiert den mit 
Pamphleten und Bildern geführten Schlag-
abtausch mit Blick auf die Leistungsfähig-
keit der bildsprachlichen Mittel und deren 
Verkehrung, womit sie die für die moder-
ne Karikatur wegbereitende Bedeutung der 
in dichter Folge aufeinander reagierenden 
Druckgraphiken aufzeigen kann.

Eine neue Dimension von Künstlerstreit 
beleuchtet auch der Beitrag zu Giovanni Bat-
tista Piranesis Strategie der Rechtfertigung 

und Entehrung seines ehemaligen Mäzens 
Lord Charlemont, den der Künstler mitsamt 
seiner Kunstagenten zum Ziel eines Pam- 
phlets machte, in dem er seine Gegner 
schwer beleidigte und verwünschte. Der Bei-
trag legt dar, dass Piranesi mehr leistete als 
eine damnatio memoriae: Mit gelehrten bild-
polemischen Attacken zielte der Künstler ab 
auf einen spektakulären Rufmord.

Charlotte Mendes Aufsatz zu den kunst-
kritischen Karikaturen, mit welchen die Sa-
tirezeitschrift Le Charivari von Eugène Dela-
croix im Salon ausgestellte Werke kommen-
tierte, eröffnet tiefgehende Einblicke in die 

1. James Ensor, Gefährliche Köche (Les cuisiniers dangereux), 1896, Privatsammlung.
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Entwicklung des gezeichneten Witzes, des 
»Croquis«, und seiner Kennzeichen. Men-
de weist dezidiert nach, wie die unter dem 
Pseudonym Cham publizierten Gemälde-
karikaturen einen für Delacroix’ Farb- und 
Pinselduktus typischen und markanten In-
dividualstil entwickelten, der bald von ande-
ren Karikaturisten übernommen wurde.

Petra Kunzelmanns Analyse der von Kurt 
Schwitters und Neo Rauch als Waffen gegen 
ihre Kritiker eingesetzten Werke weist nach, 
dass die Aktualität des Themas ungebrochen 
ist. Traditionen und Innovationen durch ge-
zielte Regelverstöße werden in ihrem Beitrag 
zum Umgang mit Kritik ebenso kenntlich 

wie die strukturelle Fortschreibung künstle-
rischer Selbstinszenierung, nicht zuletzt der 
des Pinsels als Waffe.

Für den Druck beibehalten wurde in al-
len Beiträgen die jeweilige Autorenmeinung, 
auch wenn diese auf der Tagung Anlass zu 
kontroversen Diskussionen bot.

5. Forschungsperspektiven und Desiderate

Zwar waren moderne Streitstrategien bilden-
der Künstler nicht Gegenstand des geförder-
ten Projektes, im Rahmen der Tagung konn-
ten dennoch einige diesbezügliche Aspekte 
diskutiert werden, auf die als in der Neuzeit 
bislang nicht nachweisbare, danach aber re-
levante Facetten des Künstlerstreits kurz 
eingegangen werden soll. Diese zeigen, dass 
es sich lohnen würde, weiterführend insbe-
sondere Selbstporträts und die in Bildwerken 
zum Ausdruck kommende Körpersprache zu 
erforschen. Innovativ war die Selbstinszenie-
rung als Märtyrer und Opfer, mit der James 
Ensors Gemälde Gefährliche Köche (1896; 
Abb. 1) aufwartet, um einen Einblick in die 
belgische Kunstszene am Beginn der Mo-
derne zu präsentieren. In Analogie zu dem 
Haupt von Johannes dem Täufer zeigt Ensor 
seinen eigenen Kopf auf einer Silberplatte 
angerichtet: seine Kunst (»L’ Art Ensor«) soll 
als Fischspezialität (Wortspiel mit »hareng 
saur«) den am gedeckten Tisch versammel-
ten Kunstkritikern vorgesetzt werden, von 
denen zwei – möglicherweise als Zeichen 
ihrer Vorurteile – bereits ausspeien.9 Die 
Relevanz der Körpersprache im Bild ver-

9	 Susan M. Canning, Die gefährlichen Köche (1896), 
in: Pfeiffer/Hollein 2005, S. 220.

2. Berthold Löffler, Apage Satanas, in: 
Der liebe Augustin, 

Jg. 1, Heft Nr. 8, 1904, Titelblatt. 
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anschaulicht Berthold Löfflers Karikatur 
Apage Satanas  (1904; Abb. 2), auch bekannt 
als Philister vor einem Klimt-Gemälde aus-
spuckend. Gereizt reagiert darin der Besu-
cher einer Ausstellung auf den zentralen 
weiblichen Akt in Goldfische (1901/02): Die-
ser streckt seinem Betrachter lächelnd den 
verlängerten Rücken entgegen. Angeblich 
sollte das Gemälde ursprünglich An meine 
Kritiker heißen. Der Rezipient deutet den 
körperlichen Ausdruck der Figur als ent-
sprechend ihrer inneren Haltung, versteht 
sich als Adressat der von ihm als Beleidi-
gung und Provokation aufgefassten Dar-
stellung und antwortet hierauf. Verächtlich 
spukt er auf den Boden und senkt zugleich 
vernichtend seinen Daumen, als wolle er 
damit den Künstler verurteilen.10 Von Hans 
Ost als »Meta-Satire auf die Kunstkritik« im 
Kontext des umstrittenen Fakultätsgemäldes 
Medizin Klimts gedeutet, bleiben die zwei-
jährige ›Verspätung‹ der Karikatur ebenso 
wie das Publikationsorgan – eine Literatur-
zeitschrift – erklärungsbedürftig.11 Wichtige 
Anknüpfungspunkte für die weiterführende 
Erforschung modernen Künstlerstreits bie-
ten das hier angedeutete Potenzial von Kari-
katuren wie auch der Hinweis auf streitspe-
zifische – auch fiktive – Werktitel.

Jenseits beleidigender Posen bietet die 
körperliche Ablehnung Oskar Kokoschkas 
im sog. Selbstbildnis als entarteter Künstler  

10	 Diese Geste verweist auf die populäre und 1872 
von Jean-Léon Gérôme mit Pollice Verso visuali-
sierte Annahme, das antike römische Publikum 
in der Arena hätte sie – wie auch der Imperator 
schließlich selbst – ausgeführt, wenn es vom Kai-
ser ein Todesurteil, beispielsweise für einen im 
Kampf unterlegenen Gladiatoren, einforderte.

11	 Ost 1996, S. 80–89.

(1937; Abb. 3), das als ›private‹ Reaktion 
auf seine kunstpolitische Diffamierung in 
der am 19. Juli 1937 in München eröffneten 
Propagandaausstellung »Entartete Kunst« 
gedeutet wird, weitere Hinweise auf die 
Relevanz objektorientierter Analysen im 
Dienste der Künstlersozialgeschichte.12 Mit 
vor dem Oberkörper verschränkten und da-
mit Distanz zum Betrachter signalisierenden  
Armen wehrte sich der Österreicher gegen 
seine Überhäufung »mit gröbsten Beschimp-

12	 Vgl. Hoge 2000, S. 176–181.

3. Oskar Kokoschka, 
Selbstbildnis als entarteter Künstler, 1937, 

Fondation Oskar Kokoschka.
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fungen und gefährlichen Drohungen« [Zitat 
Oskar Kokoschka, 3. August 1937] und den 
Vergleich mit einem Geisteskranken.13 Aber 
das Gemälde zeigt noch mehr: Es richtet sich 
gegen den »Anstreicher aus Österreich«, ge-
meint war Adolf Hitler, der die Kastration 
derer plante, die er für seine Rivalen hielt: 
Laut Kokoschka waren dies – im größt-
möglichen Gegensatz zu dem gescheiterten 
Künstler Hitler – die wahren Maler.14 Dass es 
sich hierbei nicht, wie man zunächst anneh-
men könnte, um eine rhetorische Polemik-
formel handelte, sondern um einen Tatbe-
stand, eine reelle Bedrohung seiner Person, 
erhellt ein anderer Brief Kokoschkas, in dem 
er aus einer Rede des deutschen Reichs-
kanzlers zitierte. Demnach plante Hitler 
die Veranlassung medizinischer Eingriffe 
in die Körper von Künstlern, die »an Seh-
störungen litten«. Kokoschka gibt wieder, 

dass das Reichsinnenministerium feststellen 
sollte, »›ob diese Sehstörungen angeboren 
oder erworben wären. Seien sie angeboren, 
müsse dafür gesorgt werden, daß ihnen [den 
Künstlern] die Fortpflanzung und damit die 
Weiterverbreitung ihres Leidens unmöglich 
gemacht werde‹. Mit anderen Worten, die-
se Künstler wurden vom Reichskanzler mit 
Sterilisierung bedroht«.15 Kokoschka nahm 
diese Gefahr sehr ernst, mit der sein krea-
tiver Schöpfungsakt und der eines mögli-
chen körperlichen Zeugungsvorgangs auf 
das Engste verknüpft wurden. Die hier vor-
gestellten Beispiele zeigen: Es bedarf nicht 
allein einer Aufarbeitung der in Streitkon-
texten eingesetzten beleidigenden Gesten 
und Strafmodi, sondern auch der Berück-
sichtigung alternativer Strategien wie die der 
Abwehr oder des Appells an den Gegner zu 
schweigen.

13	 Zitat aus: Brief von Oskar Kokoschka an Kurt von 
Schuschnigg, 3. 8. 1937, Abschrift in: Kokoschka 
1986, Bd. 3, S. 49–54, hier S. 49.

14	 Brief des Künstlers an seine ehemalige Geliebte 
Alma Mahler-Werfel, 30. 7. 1937, englische Über-
setzung, in: Kokoschka 1992, S. 146–148, hier S. 147. 
Dieses Schreiben fehlt in der deutschen Ausgabe. 
Ebd., S. 282. 15	 Kokoschka 1986, Bd. 3, S. 50.
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