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Thomas Schleper 

Vorsicht, Kunst! Anmerkungen zu einem 
Premiumprädikat 

Schon lange wird die Kunst als Zentralgestirn aller Kulturarbeit 
gehandelt. Wenn etwa von Museen die Rede ist, dann meint man in 
erster Linie Kunstmuseen,  obwohl letztere weder die Masse der Museen 
darstellen noch die größte Zahl an Publikum anlocken.1  Schon wegen der 
Versicherungsgebühren dürften die Zuwendungen, die für Kunst-Aus-
stellungen getätigt werden, die der Veranstaltungen anderer Museums-
sparten deutlich übertreffen. Das Extraordinäre, die Suprematie, die 
Kunst bis in die Digitalmoderne hinein beansprucht beziehungsweise 
die ihr zugestanden wird,2 zehrt nicht zuletzt von metaphysischen Aus-
zeichnungen und hochgestimmten Prädikatierungen, die sie durch die 
Jahrhunderte auf Händen getragen haben. Die Frage ist, ob das auch 
heute noch gilt beziehungsweise gelten sollte.  Dazu die folgende Skizze,  
die nicht zuletzt die säkulare Frage nach der ‚Systemrelevanz‘  von Kunst 
und Kultur, von Schönheit und Geschmack aufgreift.3 

1. Tradierte Zuschreibungen 
Beginnen wir mit dem altgriechischen, insbesondere der Kunst 
zugeeigneten Konzept der kalos kagathos, das sich auf eine Zeitläufe 
überstehende Einheit des Wahren, Schönen und Guten zugespitzt 
hat.4 Noch im Zeitalter sich entfesselnder Industriedynamik fand 
dieser erst im frühen 18.  Jahrhundert ausformulierte Dreiklang in 
Giebelinschriften historistischer Kulturbauten Widerhall. Die klas-
si(zisti)sche Trias galt „als ubiquitäre Formel für das ‚Höhere‘, die 
bürgerliche Bildungs- und Kunstreligion“, 5 als ginge es um einen (auch 
ideologisch wirksamen) Schutzwall gegen alle „schöpferische Zer-
störung“ (Schumpeter) der Moderne.6 
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Mit der Wiederentdeckung klassisch-antiker Kunstwerke hatte 
ebenso bereits die Renaissance die Vorstellung einer durch Maß 
und Anmut gegebene und materiell wirkende Schutzfunktion von 
Kunst herausgestellt. Ein schönes Bauwerk war für den großen 
Baumeister Leon Battista Alberti zugleich eine Art Versicherung 
gegen seine Beschädigung.7 Unter dem Gesichtspunkt der Nach-
haltigkeit wird auch heute noch im Rahmen von Städtebau und 
Denkmalpfege Albertis Argument in Anschlag gebracht, „lebens-
werte und schöne urbane Quartiere, die geliebt werden“, würden 
„auch gepfegt und erhalten“. 8 Ebenso hofft unserer Tage die Stif-
tung Weimarer Klassik in Hinblick auf ihr bedrohtes Gartenparadies 
darauf, dass es mit der Anpreisung ihrer bildhaften und prächtige 
Ensembles bildenden Schönheit gelingen möge, Einsicht in die Not-
wendigkeit zu wecken, dass bald etwas Dramatisches gegen das per 
Klimawandel verursachte und  –  dem Wortsinn nach  –  Verwelken 
derselben geschehen möge.9 Und wir selbst folgen schon bei der 
morgendlichen Toilette mit Dressing und Styling dem Versprechen,  
aufgeblüht mittels künstlich-künstlerischer Techniken des Embel-
lishments, den Tag möglichst unbeschadet zu überstehen. Eine 
noch weitergehende Soziologie der Selbstoptimierung führt dar über 
Buch.10 

Einen Schutz  –  more aesthetico  –  bieten Werke der Kunst bek annt-
lich auch als Trostspender, wie Ludwig Marcuse diese ‚Samari-
ter-Funktion‘ in Wechsel- und Verzweifungsfällen des Lebens 
beschreibt.11 Die Kunst greift rettend und heilsam auch in pädago-
gische Belange mit zuweilen politischem Anspruch ein, wenn sie 
gerühmt wird als „eine Tochter der Freiheit“.12  Von Friedrich Schillers 
humanistischem Ideal einer ästhetischen Erziehung im Sinne des 
Spiels,  einer „mittlere[n] Stimmung“13 zwischen kaltem Verstand 
und heißer Passion, bis zu Aby Warburgs ‚Ausgleichspsychologie‘  
werden der Kunst pädagogisch und seelisch wirksame Balanceakte 
und ‚Aufklärungsenergien‘ zugesprochen. Die soziale Erinnerungs-
leistung, wie sie die mit Kunst befassten Wissenschaften hervor-
heben,  „vermag vielleicht, den Leidschatz der Menschheit in huma-
nen Besitz zu verwandeln“. Sie öffne, so Warburg weiter, „Denkräume 
der Besonnenheit“.14  
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Von schützendem Distanzgewinn spricht soeben der c hinesische 
Maler Liu Xiaodong:  „Wenn ich die Welt mit dem Pinsel berühre,  
habe ich das Gefühl, dass sie, so hart, fremd und unsicher sie mir 
auch erscheint, dadurch gefügiger, sanft und viel kleiner wird.“15 Der 
soeben zu seinem Hundertsten gefeierte Medienstar Joseph Beuys 
hat seine Kunst mit weniger Distanz zu Mythen und im Umgang mit 
Materialien wie Fett, Filz und Honig ausdrücklich unter das Motto des 
Heilens gestellt.16  Als ‚geschützte Orte‘, als ‚Rettungsinseln‘ werden in 
Corona-Zeiten just die Kunstmuseen angepriesen.17 Was die Zukunft 
betrifft,  so schreibt Hanno Rauterberg den kreativen Maschinen nicht 
nur die „Zukunft der Kunst“ zu: „Je weiter sich der Mensch maschini-
siert, desto tröstlicher wird der Gedanke, Maschinen könnten etwas 
von Kunst verstehen.“18 

Man hat,  und auch Beuys würde dem folgen,  der Kunst zugleich das 
Talent zur kritisch eingreifenden Außenwendung nicht absprechen 
können. So sehr etwa die Kunst bei Hofe zur Prachtentfaltung und 
-erhaltung von Herrschaft in den Dienst genommen wurde, so sehr 
sei sie den Herrschaften gegenüber auch der verschärften Illoya-
lität schuldig geworden.19  Zum Lob der Mächtigen beauftragt und 
verpfichtet, habe sie gleichwohl in der Darstellung derselben all-
gemeingültige Prinzipien zu formulieren verstanden, die die bildlich 
Geschmückten und Gepriesenen auch als ‚Adressat*innen‘  erscheinen 
ließen,  „die sich diesen Prinzipien als angemessen erweisen muss-
ten“.20 Ein weit mehr als majestätsbeleidigendes Potenzial in Diens-
ten revolutionären Veränderungswillens hatte der Sozialist Friedrich 
Engels Kunstwerken zugetraut, wenn er, selbst als gelegentlicher 
Zeichner und Stückeschreiber dilettierend, befand, dass Carl Hübners 
realistisches Gemälde Die schlesischen Weber von 1844 „wirksamer 
für den Sozialismus agitiert hat als hundert Flugschriften“. 21  

Sein kongenialer Freund Karl Marx und Mitbegründer des histori-
schen Materialismus war freilich über den zeitenthobenen Wert der 
(klassischen) Kunst ins Grübeln geraten, dass diese nämlich „für uns 
noch Kunstgenuss gewähren und in gewisser Beziehung als Norm 
und unerreichbare Muster gelten“. 22 Selbst der sich aus der politi-
schen Welt zunehmend zurückziehende Gelehrte und Zeitgenosse 
Jacob Burckhardt konnte hier zustimmen und fand die „durchgängige 
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Aufgabe der Kunst“ darin bestätigt,  „den Dingen und Menschen 
diejenige Harmonie des Daseins anzufühlen, welche in ihnen nach 
Anlage ihres Wesens sein sollte oder noch ungetrübt und unkennt-
lich in ihnen lebt“.23 An positive Treiberqualitäten knüpft schließlich 
noch der Neomarxist Ernst Bloch der 1940er Jahre an, wenn er über 
den „künstlerischen Schein als sichtbaren Vor-Schein“  nachdenkt:  
„Wie könnte“, so eine Formulierung,  die auf seine Arbeiten aus den 
1920er Jahren zurückweist,  „die Welt vollendet werden, ohne daß 
diese Welt, wie im christlich-religiösen Vor-Schein,  gesprengt wird 
und apokalyptisch verschwindet?“24  

Wenn schließlich die Medienentwicklung seit der Jahrhundert-
wende die Kunstwerke in Zustände großer Reichweiten für ortsun-
abhängige Aufmerksamkeit katapultierte und für die auch beiläufge 
Wahrnehmung ‚zerstreute‘, wurde Kunst einerseits entauratisiert.25  
Andererseits sollte dies mit Walter Benjamin aber gerade die eman-
zipatorische „Politisierung von Kunst“ statt die faschistische „Ästhe-
tisierung der Politik“ befördern“. 26 

Von so viel Welt(zu)gewandtheit heben sich heutzutage auch 
nicht-religiös Musikalische deutlich ab,  als erinnerten sie sich alt-
backener Talente von Kunst, nämlich solcher von metaphysischer 
Transzendenz, die einstmals die gesamtkünstlerischen, dabei 
himmelstürmenden gotischen Kathedralen illuminierte. Bekennende 
Agnostiker und Nichtgetaufte bedienen sich der Lichtmetaphysik 
monumentaler Glasmalerei: Gerhard Richter hat das Kölner Domfens-
ter im Südquerhaus entworfen. Die Arbeit aus 11.500 Glasquadraten 
in 72 Farben wurde 2007 enthüllt. Für die saarländische Abtei Tholey,  
ältestes Kloster Deutschlands, ersann er 13 Jahre später ein kos-
misches Glasfarbenspiel, in dem man Engel und Teufel entdecken 
kann, sodass man sich einer „Renaissance der Gotik“ nahe wähnt.27  
Der Beuys-Schüler Imi Knoebel hatte 2015 mit abstrakt-bunten Glas-
fenstern den Chor der französischen Königskathedrale von Reims 
prägen dürfen. Drei blutrote Fenster steuerte wiederum 2007 der 
Leipziger Maler Neo Rauch für die Elisabeth-Kapelle des Doms zu 
Naumburg bei. Noch Ende 2020 wird über Markus Lüpertz’ Glas-
fenstermalerei für die Hannoversche Marktkirche gestritten,28 wäh-
rend er, durchaus mit dem Katholizismus verbunden, für St. Andreas 
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in Köln bereits von 2005 bis 2010 zwölf Fenster in der Basilika ent-
worfen hat. Weitere Projekte stehen uns wohl noch bevor.29 

Eine Erklärung für diese kunstkatholische Liga in säkularen Zei-
ten: Wie das Erbe des Religiösen aus der überwiegend laizistischen 
Moderne nicht gänzlich verbannt scheint,  weil nicht ausgemacht ist,  
ob die rationalen Transformationen religiöser Gehalte angesichts des 
auch durch säkulare Progressionen gefährdeten Menschseins voll-
ständig gelingen können, so lässt sich offenbar auch Kunst weiter-
hin von metaphysischen Potenzialen anregen, polemisiert gegen 
eine „säkularistisch verhärtete Mentalität“.30 Sie reagiert, so eine 
Besprechung der Ausstellung Berlin, Gott und die Welt in der Guardini 
Galerie im April 2021, noch immer auf „das Verlangen nach Transzen-
denz. Wer ist Gott für uns? Wer sind wir für Gott? Die Bilder liefern 
keine Antworten. Sie stellen Fragen.“31  

Hat die atheistisch-religiöse Inbrunst mancher Großkünstler, die 
auf ihre Art noch einmal die grandiose Exzeptionalität von Kunst 
demonstriert,  vielleicht noch andere Gründe als Moderneskepsis?  
Wenn nicht in wechselnden Ausstellungen und agilen Konzepten 
der Museen, so lassen sich Ewigkeitswerte womöglich nur noch 
in geweihten Gotteshäusern ansteuern.  Als wären Kirchen Meta-
Museen, die ein Übersteigen von Welt und Zeit visionieren. So scheint 
es, als würden die sich bereits vieler Orten leerenden Tempel in Zeiten 
wiedererwachender Religiosität angerufen, schützende Hände über 
die Kunst selbst und ihre Urheber*innen zu halten. Was aber hat die 
Kunst in Bedrängnis gebracht, dass sie derart nach Aura sichernden 
Strategien Ausschau hält, eine Art Re-Glorifzierung sucht?  Vielleicht 
handelt es sich um eine selbstbezügliche (Über-)Reaktion angesichts 
einer fundamentalen Infragestellung durch jüngste Entwicklungen.  
Ich möchte im Folgenden entsprechend auf drei womöglich kunst-
gefährdende Megatrends eingehen. Sie lassen sich semantisch,  
technologisch und sozioökonomisch sortieren. 
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2. Kanonverlust, kultureller Kapitalismus und künstliche 
Kreativität  
Halten wir,  zum ersten,  noch einmal fest,  was auch die zum Teil 
widersprüchlichen Zuschreibungen belegen: Es gibt in der Tat keine 
befriedigende Bestimmung dessen, was Kunst  –  zumal in Zeiten der 
„Kanon-Dämmerung“32  –  eigentlich sei und wie der richtige Umgang 
mit ihr zu erfolgen habe. Essenzialistische Festlegungen wurden und 
werden stets kakophonisch widerlegt.  „Ist das Kunst oder kann das 
weg?“ Ein solches Postermotto bringt augenzwinkernd die Verlegen-
heit über die Verlegenheit einer einstmals stolzen Begriffichkeit auf 
den Punkt.  

Zwar hebt in fast trotziger Distinktion von besagtem Poster ein 
nicht nur akademisch gepfegtes Versprechen auf eine Art aus-
gezeichnete Begegnung ab,  auf eine „besondere,  an sinnlich-
materiale Gegenstände und Geschehnisse gebundene Form der 
Selbstverständigung“.33 Doch dies inkludiert Irritationen und wenn 
Versöhnung, dann nach Theodor W. Adorno als unbegriffene, unwirk-
liche. Unerwartetes geschieht, so Hans Ulrich Gumbrecht, gar in 
„epistemologischer Verschiebung“: als „nicht-hermeneutische“, das 
heißt eine, die, statt auf einen Sinn, auf sinnliche Präsenzerfahrung 
abzielt, auf „Momente der Intensität“.34  

Dabei hatte bereits Gottfried Wilhelm Hegel, der naturvergessen 
nur noch von der Schönheit der Kunst sprach und deren höchste Voll-
endung in der vergangenen Klassik sah, ein vieldiskutiertes Urteil 
gesprochen: Kunst sei ein „nach der Seite ihrer höchsten Bestimmung 
[…] Vergangenes“. 35 Damit hat er jedoch keineswegs gemeint, es gebe 
keine Kunstwerke mehr. Man mag vor Kunstwerken nur nicht mehr 
niederknien, wenn sie „zur denkenden Betrachtung“ einladen, sich 
einer „Heimatlichkeit des Gewöhnlichen“ öffneten.36 Das inspirierte 
letztlich Benjamin vermutlich zu der spät-linkshegelianischen Vor-
stellung, dass ein nicht mehr kniefälliges Publikums ein „Examina-
tor, doch ein zerstreuter“, sei.37 Statt des demokratisierenden Exa-
minierens, Prestigeverlust ihrer Objekte inklusive, nun also mit der 
Kirchenkunst von Richter, Rauch und Lüpertz zurück zum Kniefall,  
zumindest zum geweihten Beistand für gesammelte Andacht, wenn 
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auch mit einer Einstrahlung von Gnaden modernster Technik und 
rationalstem Kalkül? 

Zum Zweiten muss man schon fragen: Handelte es sich um eine 
Erweiterung des kreativen Künstlertums oder um seine endgültige 
Abschaffung, wenn uns sozioökonomisch längst ein sich auf alle 
Lebensbereiche erstreckendes Kreativitätspostulat begegnet, das 
die keinesfalls widerspruchsfreie Demokratisierung des Schöpferi-
schen betreibt.  Die anthropo-ästhetische Expansion,  wonach,  ver-
kündet von Joseph Beuys bis Gernot Böhme, ein jeder ‚Künstler‘,  
zumindest ein ‚ästhetischer Arbeiter‘, sein könne,38 trifft sich im 
spätmodernen „kognitiv-kulturellen Kapitalismus“39 mit der markt-
gängigen Ökonomisierung alles Kreativen.  Diese verstanden als 
produktive, auch spielerisch mögliche Effzienz- und Marktwert-
steigerung. Andererseits ist Kunst krisenfeste Anlageform in Zeiten 
niedriger, gar negativer Zinsen,40 die sich noch gegen die Authentizi-
tät der Kunstschaffenden durchzusetzen vermag41 und Aura in glän-
zenden Goldstandard oder magischen Bitcoin rückübersetzt.  So 
übererfüllt sich der Anspruch der Avantgarde, Kunst ins wirkliche 
Leben zu überführen. Möchten gegenüber dieser Ausnüchterung die 
neuen Kirchenbilder „jene Aura wiederbekommen, die ihnen mit der 
Moderne verlorengegangen ist“.42 

Drittens: Dass Richter die Farbanordnung seines Glasfenster-
leuchtens per Zufallsgenerator bewerkstelligte, antwortet auf eine 
weitere von Hegel beschriebene Abdankung des romantischen 
Genies, das sich in der sozialen Breitenanwendung bereits in Auf-
lösung befndet. Diese wird begleitet, wenn nicht sogar getoppt,  
von der Aussicht auf eine angestrengt dehumanisierte Kreativität,  
wenn nämlich demnächst der Computer die Potenz und Exzellenz 
gewinnt, Kunst hervorzubringen. Für den Kunstkritiker Hanno Rau-
terberg ist nicht auszuschließen, dass die digitalen Maschinen in der 
Unbestimmtheit ihrer komplexen algorithmischen Operationen, ihrer 
entmaterialisierenden Herstellung von Präsenzen, ihrer rätselhaften 
Intelligenz uns Irritierendes und Unerwartetes bescheren, Über-
raschungen samt Abstandsgewinn  –  seien sie doch zum Analogon 
der Kunst begabt.43  

185 



Wir bekommen es vielleicht bald mit kreativen Operateuren einer 
zauberhaften beziehungsweise wiederverzaubernden Technologie zu 
tun  –  samt Apostolat eines Gefolges von Jurist*innen. Doch arbeitet 
sie dann auch zum Schutz, zum Trost, zur rettenden Balance, zur Dis-
tanz aufnehmenden Kritik, zur ideellen Transzendenz des Gegebenen 
wie zur realen Vollendung der Welt?  Jedenfalls gibt es noch in digital-
modernen Zeiten ein Verlangen nach Transzendenz, diesmal genährt 
vom Traum der kreativen Maschine, die im Meer der Kontingenz das 
noch mögliche Absolute, den posthumanen Superlativ vertritt.44 Diese 
Verbindung von Kunst und Technik braucht keinen Menschen mehr, wie 
wir ihn zu kennen meinen. Aber genügen diesem Gott der Unverfügbar-
keit und unerreichbaren Freiheit die Weihwasser katholischer Kirchen? 

Alles zusammen genommen, begriffiche Verunsicherung, wirt-
schaftsfunktionale Kulturexpansion und künstliche Kreativität,  
provoziert nur wieder die terminologischen Irritationen, um nicht 
semantische Verwahrlosung zu sagen. Wenn Technologie, Kunst und 
Wirtschaft miteinander verschmelzen, gilt erst recht:  „Zur Selbst-
verständlichkeit wurde, dass nichts, was die Kunst betrifft, mehr 
selbstverständlich ist.“45 Dazu passt, dass ästhetische Diskurse, wie 
die ökologische Ästhetik vorführt, keineswegs mehr allein auf Kunst 
abonniert sind 46 und dass die epochal moderne Trennung des ästhe-
tischen Feldes von Gebieten der Ethik und Wissenschaft seitens der 
postautonomen, ihre Entstehungs- und Betriebsbedingungen refek-
tierenden Kunst selbst unterlaufen wird.47  

3. Relevanz der Bildung 
Nun kann man mit verlorenen Selbstverständlichkeiten durchaus 
wertvolle Erfahrungen sammeln.  An diesem Punkt der Überlegung 
treten unter anderem Institutionen der öffentlichen Hand und der 
Bildungsarbeit auf den Plan. Es bedürfte nämlich Instanzen und 
Relevanzen, die gerade jenseits semantischer Vorgaben, ohne Ein-
schüchterung durch digitale Agenden, vielmehr in deren progressiver 
Anwendung und Ausnutzung, entgegen einer Durchökonomisierung 
noch vorhandene Potenziale von Kultur bewahren und (re)aktivieren.  
Im Sinne einer partizipativen Demokratisierung der Kunstwelt melden 
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sich Künstler mit der entsprechenden Forderung nach einem grund-
sätzlichen Neuanfang bereits vehement zu Wort.48 

Nun scheinen im Kuratorischen augenblicklich das Künstlerische 
und das Kulturelle semantisch zu amalgamieren,49 was auch längst 
in der in kulturpolitischen Verlautbarungen verbreiteten Formel von 
‚Kunst und Kultur‘  eher dunkel angelegt scheint.  Das Kuratorische 
gewährt,  die Versäulung der Institutionen überwölbend, den histo-
risch heimatlos gewordenen Philosophemen und Auszeichnungen 
von ‚Kunst‘ als einem unaufgeräumten Garagen-Wort, einem sperrig 
übernommenen Container-Terminus,50 Asyl, um in Ausfransungen,  
Überschneidungen, Interferenzen und Widersprüchen ein frei verfüg-
bares Erinnerungs-Reservoir und Stichwort-Repositorium unsortiert 
für geeignete Aktualisierungen zu nutzen: Die „Heimatlichkeit des 
Gewöhnlichen“, also die Vielfalt und Diversität des „Humanus“, wie 
Hegel weiter schreibt,51 bedarf dann freilich kuratorischer Institutio-
nen einer „Zivilität des Alltags“52, weniger die hochamtliche Gastlich-
keit sonntäglicher Gottesdienste.  

Die Entwicklung der letzten 30 Jahre hat in der Folge Hegels doch 
erfolgreich „verschiedene Weisen, die Welt zu sehen“53 erprobt, die 
unter anderem der aus der Autonomisierung der Kunst gewonnenen 
„Idee der Humanität“54 entstammen: im Abbau von Schwellen-
ängsten, Exklusionen und mit Themen wie „Alltags-“ oder „Sozio-
kultur“, die schon eine „andere Schönheit“ bebildert,55 und nicht 
zuletzt mit der Ankündigung einer aufgabenselbstkritischen „Neuen 
Charta Industriekultur“: im engen Arrangement mit den (digitalen) 
Künsten.56 Dies alles in epistemologisch grenzüberscheitenden Ope-
rationen. Daraus kann ein Selbstverständnis von Kunst und Kultur 
just als Politikum erwachsen, mit Konfiktbereitschaft und Mut zur 
echten Provokation, zu riskantem Widerspruch: ein Plädoyer für die 
Souveränität einer Administration, die der gesetzlich verankerten 
Rechenschaftspficht gegenüber der Gesellschaft nachkommt und 
gleichwohl im Blick auf die Kulturschaffenden Spielräume kurzer Lei-
tung bei langer Leine gewähren möge.  

Der dabei erforderliche Widerstand gegen die Ökonomisierung ist 
einer gegen den Mainstream vermeintlich risikomindernder Quanti-
fzierung, der scheinbar objektiven Besuchs- oder Belegquoten- und 
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Einschaltpolitik, wie sie soeben im Streit um das Kulturradio zu 
besichtigen ist.57 Erfahrung und Bildung sind wesentlich subjektiv 
erworbene Qualitäten von Bürger*innen, weniger von Kundinnen 
und Kunden, die sich zwar messen, auch statistisch auswerten, aber 
nicht allein nach Verkaufsumsätzen und Klickzahlen bewerten las-
sen.  Zumal die Häuser der Bildung, der Kunst und Kultur auf eine 
Ressource angewiesen sind, zu der sie selbst nicht allein beitragen 
können.  

Bildung, verstanden nicht als „feine Unterschiede“ ausformu- 
lierendes „kulturelles Kapital“58 , sondern mit der Zielsetzung be -
sagter „Zivilität im Alltag“ (Tenorth), muss früher beginnen und 
ausgeformt werden als mit der in der Regel nachträglichen, besten-
falls begleitenden Pädagogik und Öffentlichkeitsarbeit von Archi-
ven, Bibliotheken, Museen und Konzerthäusern. Es gibt durchaus 
schlechte Performances, exkludierende Barrieren, unzureichende 
Vermittlungsarbeit und Ansprache, mangelnde Öffentlichkeitsarbeit.  
Hier bleibt noch viel zu tun und einzufordern.59 Doch leicht bleiben 
bei hochkarätigen, dennoch wenig besuchten Veranstaltungen Ver-
säumnisse ausgeblendet,  die in der Verantwortung auch anderer Res-
sorts, nämlich der schulischen und vorschulischen Bildungsarbeit 
liegen, was auf ein fundamentales gesellschaftspolitisches Versagen 
hinausläuft. Natürlich engagieren sich Institutionen wie Bibliotheken 
und Museen längst in diesen Bereichen. Wird doch Bildungsarbeit 
immer wichtiger in Migrationsgesellschaften, die viel stärker als bis-
lang im Sinne eines Ausgleichs von Bildungsnachteilen mit Mut, aber 
auch hohen Investitionen für größere Unabhängigkeit von Elternhaus 
und sozialer Herkunft agieren müsste.60 

Für früh ansetzende Bildung plädiert jüngst die französische 
Philosophin Corine Pelluchon in ihrer Ethik der Wertschätzung. 61 Ihr 
phänomenologischer Ansatz baut auf Erlebnisse und Erfahrungen mit 
Kunstwerken (wie auf Begegnungen mit der Schönheit der Natur).62  
Es geht ihr im Gegensatz zur aufsteigenden Transzendenz religiö-
ser Zufuchten oder auch nur zu neuapostolischen Glorifzierungs-
praktiken eher um ‚Transdeszendenz‘, das heißt die Anerkennung 
menschlicher Verletzlichkeit und irdischer Vergänglichkeit.63 In die-
ser gedanklichen ‚Vertiefung‘ nehme das menschliche Subjekt seine 
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Verbindung zu den anderen Lebewesen wahr,  auf dass sich ein nur 
theoretisches Wissen um die Zugehörigkeit zu einer gemeinsamen 
Welt in ein gelebtes Wissen verwandle.  Die Phänomenologin,  die 
radikal auf die Körperlichkeit des Menschen rekurriert,64 aktualisiert 
dazu Immanuel Kants Ästhetik, seinen Begriff der „refektierenden“,  
also in Übungen des Vorstellens und Probierens aktiven „Urtheils-
kraft“, die „subjektive Privatbedingungen“ überwindet65 und so ein 
höchst relevantes Fundament für Praktiken deliberativer Demokratie 
bilden kann.66  

Um die Kompetenz geduldigen Aushandelns zwecks Über-
schreitens bloßer Meinungen zu befördern, empfehlt Pelluchon 
insbesondere die rechtzeitige Ausbildung des refektierenden „Ge -
schmacks“: „Das Geschmacksurteil zeugt von einer Humanisierung 
der Sensibilität, weil es den Gemeinsinn voraussetzt und uns erlaubt,  
die Welt oder die Dinge unabhängig von unseren eigenen Interessen 
zu bewerten.“67  Pelluchon folgt Kants „Maxime des ästhetischen 
 Urtheils“ im Geschmack, dem „sensus communis aesthe ticus“, wenn 
in der Begegnung mit dem Schönen, statt allein auf Reiz und Neigung 
zu setzen, ermöglicht werde,  „an der Stelle jedes anderen [zu] den-
ken“,68 mit nicht schon fertigen, sondern noch spielerisch suchenden 
beziehungsweise abwägenden Bestimmungen. Es handelt sich im 
refektierenden Geschmacksurteil demnach um ein Abstandnehmen 
von sich selbst, ein retardierendes Vergleichen mit dem Urteil ande-
rer: in abwartender Neugier ein Werben um deren wertgeschätzte und 
wertschätzende Zustimmung.69 

In der annoncierten Geschmacksbildung geht es gegen die Ver-
suchungen des Absolutismus (Modediktat) wie gegen die Resigna-
tion des Relativismus (‚Geschmäcker sind verschieden‘) um eine 
„erweiterte Denkungsart“ (Kant),70 um eine zu gewinnende „Zivilität 
des Alltags“ (Tenorth), zwecks „Vorscheins“ (Bloch) auf das, was die 
beste „Anlage“ (Bur ckhardt) des „Humanus“  (Hegel) „kommunikativ,  
gemeinschaftsstiftend, solidarisierend“ (Habermas) zu bewirken ver-
mag. Wenn „Bildung […] nichts andres als Kultur nach der Seite ihrer 
subjektiven Zueignung“71 ist, hilft der früh geübte Umgang mit Kunst 
und Kultur, Leitsterne mit „Ausgleichsenergien“ (Warburg), die, bei 
aller Gefahr der Instrumentalisierung, womöglich einen „Kompass 
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zur Ethik“  (Pelluchon) bereithalten, „Momente der Intensität“ (Gum-
brecht) inklusive.  

4. Schlussbetrachtung 
Die jüngste Initiative New European Bauhaus knüpft an die Vision des 
Weimarer und Dessauer Bauhauses an, mit Schönheit Funktionali-
tät und Teilhabe zu verbinden, ergänzt um Nachhaltigkeit: Mit der 
befreundenden wie visionären Kraft von Kunst und Kultur mögen die 
Profs aller Fakultäten, aber auch die Bevölkerung auf den Geschmack 
für einen ‚New Green Deal‘ kommen. Der Bund Deutscher Architekten 
(BDA) will dem folgen.72 Hier wird Alberti übersetzt in die aktuelle 
Debatte um die Klimakatastrophe, weil eine nach vorne weisende 
Schutzfunktion von bislang klimaschädlicher, jetzt aber guter Bau-
kunst für den Erhalt des ganzen Planeten angerufen wird. Während 
einer Auftaktkonferenz Conversations on the New European Bauhaus  
am 22.  April 202173 warb unter anderem der Präsident des Europäi-
schen Parlaments, David Sassoli, unter dem Tagungsmotto „beau-
tiful, sustainable, together“ eindringlich darum, bei den fälligen 
Anstrengungen zu diesem ehrgeizigen Projekt die Bildungsarbeit nicht 
zu vernachlässigen. „Umgib die Kinder mit schönen Dingen“, hätte er 
mit John Dewey, einem Pionier der ästhetischen Erziehung, sagen kön-
nen, „und sie wachsen heran zu Menschen mit gutem Geschmack“. 74  
Statt von ,Kunst‘ sprechen wir jetzt von Geschmackserziehung und 
curricular zu verankernder ‚Schönheit‘: „Beauty is about education“. 75  

Wenn derart die Spannung zwischen autonomer Ästhetik und poli-
tischer Ethik aufbricht, die die Auseinandersetzung um Kunst und 
Kultur beziehungsweise im „Kuratorischen“ in der Tat immer stär-
ker prägt,76 darf das als durchaus belebendes Element verstanden 
werden.  „Die Museen sind ein politischer Ort, und sie sind ein Ort 
der [Vorsicht!] Kunst. Es reißt sie hin und her.  Viel besser könnte es 
nicht sein.“77  Zwischen dem Gewinn an Distanz zwecks Befreiung von 
Besessenheit à la Warburg und der Kritik an der längst Grenznutzen 
zeitigenden Position des allzu coolen Gegenübers, des Subjekts zum 
Objekt, die auch in Museen mit ihren in Abstand zu betrachtenden 
Bildern als epistemisches wie ontologisches Weltverhältnis eingeübt 
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wird,78 lädt sich die ästhetisch-ethische Spannung auf. Erst recht,  
wenn sich ausgerechnet im Beuys-Jahr der „Traum von der kreativen 
Maschine“ festsetzen sollte.79  

Und ja: Die inkriminierten Kirchenfenster sind schon schön, so wie 
die einst auf Tempelbezirke angewandte kalos kagathos’sche Trias 
aktuell bleibt.80 Aber nein: Eigentlich haben wir fünf nach zwölf und 
es ist keine Zeit mehr, um mit ‚Kunst‘ zu spielen!  „We must reinvent 
beauty“ (Gina Gylver): Zuständig ist hier jedenfalls keine, so Heinrich 
Heine,  „liebe Frau von Milo“, die, bekanntlich armlos, nicht helfen 
kann.“81 
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