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Editorial

Liebe Leser:innen,

es ist sehr erfreulich, dass die MEDIENwissenschaft anlässlich ihres 40jährigen 
Bestehens in diesem Sommer auch mit einem Beitrag in der Oberhessischen Presse 
gewürdigt worden ist, der insbesondere die bundesweite Relevanz der Zeitschrift 
im Fach stark machte. 

Dass die MEDIENwissenschaft ein zentraler Player der deutschsprachigen 
Medienwissenschaft und ihrer Community ist, kam auch in der angeregten Dis-
kussion im Rahmen des Panels „40 Jahre MEDIENwissenschaft: Vergangenheit, 
Gegenwart und Zukunft medienwissenschaftlicher Kritikkultur“ während der 
Jahrestagung der Gesellschaft für Medienwissenschaft in Mainz am 26. Sep-
tember 2024 zum Ausdruck. Auf dem Podium saßen Angela Krewani, Yvonne 
Zimmermann, Jens Ruchatz, Sophie G. Einwächter, Kai Matuszkiewicz und 
Vera Cuntz-Leng. Es wurden sowohl ernste Töne in Bezug auf �emen wie die 
Geschlechterverteilung unter den Rezensent:innen und hinsichtlich von Proble-
men durch sich verändernde Verlagspolitiken adressiert als auch ho�nungsvoll 
auf die Zukunft der Zeitschrift im Kontext von Open Access und digitaler 
Wissensgesellschaft geblickt sowie Anekdotisches, Heiteres und Erstaunliches 
aus dem Redaktionsalltag geteilt.

Bevor wir uns nun ins fünfte Jahrzehnt der MEDIENwissenschaft aufmachen, 
wird dieser Jahrgang mit einem Perspektiven-Beitrag von Kathrin Yacavone zum 
Spannungsverhältnis von Fotogra�e(geschichte), Archiv und Sammlungslogiken 
beschlossen. Ferner bietet diese Ausgabe Rezensionen zu mehr als 50 aktuellen 
Sammelbänden und Monogra�en. 

Wir wünschen viel Vergüngen bei der Lektüre & senden kollegiale Grüße
Ihre Herausgeber:innen

Besuchen Sie uns auf Facebook:  
https://www.facebook.com/medrez84
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Perspektiven

Kathrin Yacavone

Institutionen und Sammlungslogiken der Fotografie: 
Ansätze und Herausforderungen

Mit den Debatten um ein Bundesins- 
titut für Fotogra�e, für das 2019 von 
der damaligen Staatsministerin für 
Kultur und Medien Monika Grütters 
ein Konzept und ein Jahr später eine 
Machbarkeitsstudie in Auftrag gege- 
ben wurden (vgl. Eskildsen/Gaehtgens/
Pietsch/Weski 2020; PD 2021), sind 
nicht nur die bestehenden Institutio- 
nen der Fotogra�e in Deutschland in 
den breiteren Blick der Ö�entlichkeit 
gelangt. Auch die Diskussion um die  
Funktionen und Möglichkeiten einer  
zentralen Einrichtung zur Fotogra�e 
wurde auf nationaler Ebene ö�entlich- 
keitswirksam und vor allem in Rivali- 
tät zweier Städte (Düsseldorf und 
Essen) mehr oder weniger kontrovers 
geführt. Ersichtlich wird hieraus ein  
erheblicher Klärungsbedarf hinsicht- 
lich von Institutionen, die eigens für 
die Fotogra�e begründet werden und 
werden sollen. So wurden die Debatten 
dementsprechend überwiegend losge- 
löst von historischen und theoretischen 
Zusammenhängen geführt – ein Tat- 
bestand, der sicherlich auch mit der  
fehlenden Aufarbeitung der histo- 
rischen Entwicklungen zu tun hat  
(vgl. Yacavone 2023) und mit dem  

blinden Fleck in der Fotogra�efor- 
schung bezüglich des �emas ‚Insti- 
tutionen und Sammlungslogiken des 
Bildmediums Fotogra�e‘ zusammen- 
hängt. 

Ziel dieses Beitrags ist es, be- 
stehende Ansätze sowohl in der Foto- 
gra�eforschung als auch in benach- 
barten Diskursfeldern in Bezug auf 
Instiutionalisierungsdynamiken der 
Fotogra�e zu kartogra�eren. Dazu wird  
erstens nachvollzogen, inwiefern der  
Institutionsbegri� bisher in der Foto- 
gra�eforschung vor allem in Aus- 
einandersetzung mit Michel Foucault 
seit den 1980er Jahren aufgegri�en 
wurde und wie er zweitens besonders 
im engeren Bereich des Archivs di�e- 
renziert und dann häu�g mit Bezug 
auf konkrete Fotoarchive Anwendung 
fand. Drittens sollen hier methodische 
Perspektiven vor allem aus der englisch-  
und französischsprachigen Forschung 
vorgestellt werden, die sich dem 
�emenfeld der fotogra�schen Institu- 
tionen (Museen, Galerien, Biblio- 
theken, Archive, Bildagenturen usw.) 
in jüngerer Zeit gewidmet haben. 
Auch das au�ällige �eoriegefälle zwi- 
schen deutsch- und englisch- bezie- 
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hungsweise französischsprachiger For- 
schung soll beleuchtet werden, um 
schließlich, in einem vierten Schritt 
einen Ausblick auf die gegenwärtigen 
Vorstöße zu bieten, die den teils 
medienspezi�schen Institutions- und 
Sammlungslogiken der Fotogra�e ge- 
recht zu werden versuchen. Insgesamt 
soll so einerseits dem fototheoretischen 
Desiderat von institutionstheoretischen 
Konzepten und Ansätzen begegnet 
werden, andererseits soll auch das 
medientheoretische Problemfeld der 
Wechselwirkungen zwischen Medien, 
Gesellschaft und Institutionen am 
Beispiel der Fotogra�e exemplarisch 
sondiert werden.

Institutionen als Diskurssysteme

Auch wenn die Institutionalisierung  
der Fotogra�e als eigener epistemo- 
logischer Faktor in der Fotogra�e- 
forschung bisher bestenfalls implizit 
verhandelt wurde, so beschäftigen sich  
einzelne Studien dennoch seit einigen 
Jahrzehnten – vor allem seit der �eo- 
riepluralisierung durch beispielsweise  
Postcolonial und Gender Studies der  
1990er Jahre – vermehrt mit Fragen  
nach den Kontexten der Produktion 
und Rezeption fotogra�scher Bilder.  
Allerdings geht es eher um grund- 
legende theoretische Fragen als um  
konkrete Analysen der institutionellen 
Ver�echtung. In diesem Sinne hat etwa  
John Tagg (1993) bereits in den  
frühen 1990er Jahren eine durch 
Foucault geprägte Perspektive auf 
Fotogra�en erö�net, die sie als immer  

schon Teil von diskursiven Systemen –  
darunter auch Institutionen mit ihren  
spezi�schen Machtverteilungen – be- 
greift. Tagg vertritt dort die �ese,  
dass Fotografie nur im Plural,  
als photographies, institutionalisiert 
werden könne, wobei Institutionen 
ihren jeweiligen Begri� von (dokumen- 
tarischer) Fotografie im Medium  
verankert sehen beziehungsweise durch 
Bezüge auf das Medium legitimieren 
würden. Diese Prämisse greift Tagg in 
einem aktuelleren Buch wieder auf und 
erläutert, dass der Evidenzcharakter  
der Fotogra�e in erster Linie diskursiv 
und in disziplinierenden Institutionen 
erzeugt werde (vgl. Tagg 2009, S.xxx-
xxxi). Institutionen spielen bei Tagg  
entsprechend insofern eine Rolle, als 
dass sie Diskurssysteme darstellen, in 
denen die gesellschaftlichen Bedeu- 
tungen von Fotogra�e verhandelt wer- 
den. 

In ähnlicher Weise gehört auch 
Allan Sekula zu den fototheoretischen 
Pionieren, die fotogra�sche Bedeutung 
nicht primär im semiotischen (Form-)
Gehalt des Einzelbildes, sondern in 
seinen kontextuellen Ver�echtungen 
gesehen haben. Im Gegensatz zu 
Tagg argumentiert Sekula in einem 
für die Fotogra�etheorie kanonisch 
gewordenen Text aus dem Jahr 1982 
weniger institutionsbezogen, macht 
aber dennoch den Diskursbegri� stark, 
mit Hilfe dessen sich der „kulturelle 
Kontext“ (Sekula 2010, S.302) abbilden 
lässt, der einem fotogra�schen Bild 
(und anderen Bildern) Bedeutung 
zukommen lässt. Jens Ruchatz ergänzt 
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diese kontext- und diskursanalytischen 
Ansätze, indem er die Materialität foto- 
gra�scher Bilder betont, über die sich  
die spezi�schen Kontexte der Pro- 
duktion und Rezeption der Bilder und 
die funktionale Eingrenzung ihrer  
„Bedeutungso�enheit“ (Ruchatz 2012,  
S.20) rekonstruieren lassen. All diese  
Perspektiven, zu denen sich noch die 
fotogra�etheoretischen Positionen von 
Victor Burgin (1982) und Abigail  
Solomon-Godeau (1991) hinzufügen  
ließen, beinhalten zumindest die Mög- 
lichkeit einer theoretischen Hinwen- 
dung zu Institutionen als Kontexten 
des Fotogra�schen. Jedoch haben die- 
se diskurs- und kontextanalytischen 
Ansätze auch gemeinsam, dass Insti- 
tutionen als konkrete Orte mit spezi- 
�schen Sammlungslogiken und Episte- 
mologien kaum oder gar keine Rolle 
spielen. 

Dies ist bemerkenswert, denn die 
1980er Jahre sind fotohistorisch auch 
die Dekade, in der sich die Fotogra�e 
in Europa und den USA auf dem 
Kunstmarkt und in Kunstmuseen eta- 
blierte (vgl. Moschovi 2020). Mit ande- 
ren Worten beschreibt diese Zeit eine 
wichtige institutionelle Zäsur für die 
Fotogra�e. In einem ein�ussreichen 
Aufsatz von 1981 analysiert Douglas 
Crimp diesen Umbruch am Beispiel der 
Fotosammlung der New York Public 
Library in den 1970er Jahren und zeigt 
dabei auf, wie eine Klassi�kation nach 
Bildinhalten und Motiven ersetzt wurde 
von einer Ordnung nach ästhetischen 
Kriterien und Fotograf:innennamen 
(vgl. Crimp 2002). Während Crimp  

die Ästhetisierung und Neuordnung 
nach kunsthistorischen Kriterien in den 
Blick nimmt, widmen sich vereinzelte 
Stimmen in der deutschsprachigen 
Fotogra�eforschung zum 150. ‚Ge- 
burtstag‘ des Mediums 1989 grund- 
sätzlicher der Frage nach einer mög- 
lichen Musealisierung der Fotogra�e. 
So befragt beispielsweise Ditmar Albert 
(1989), damaliger Leiter des Fotomu- 
seums im Münchner Stadtmuseum, 
die Museumslandschaft generell mit  
Blick auf die, aus seiner Sicht, Unter- 
repräsentanz der Fotogra�e und weist 
umgekehrt auf die vielfältigen Orte der 
Fotogra�e hin, wo sie �orierte. Ulrich 
Pohlmann (1990), sein Nachfolger in 
München, untersucht in einem �e- 
menheft der Fotogeschichte zu ‚Mu- 
seum/Fotogra�e‘ die Geschichte der 
teils umgesetzten, teils gescheiterten 
Vorhaben zu Fotomuseen in Deutsch- 
land. Ute Eskildsen (1990), langjähri- 
ge Leiterin der Fotogra�schen Samm- 
lung des Museum Folkwang, wägt in- 
haltlich an Albert anknüpfend mög- 
liche Sammlungsorte für Fotogra�e ab.  
Einen Rückblick auf die ‚blühende 
Landschaft‘ der fotogra�schen Insti- 
tutionalisierungsprozesse an konkreten 
Institutionen wie Museen und Galerien,  
aber auch im Bereich der Agenturen, 
Ausstellungen, Verlage und Fachzeit- 
schriften der 1980er Jahre in (West)
Deutschland bietet der aufschluss- 
reiche Überblickstext von Reinhard 
Matz (2019). Gemeinsam ist den  
Beiträgen aus den 1980er und 1990er  
Jahren, dass sie vorwiegend aus der  
Praxis beziehungsweise den Institu- 
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tionen selbst kommen – von dort, wo  
sich die Umwälzungen der Fotogra�e 
zur Kunst am deutlichsten abbildeten 
und nachvollziehen ließen. In der  
deutschsprachigen Theoriebildung  
spielten damals Institutionen jedoch 
vorrangig als Archive und damit als 
Speichermedien eine Rolle.

Fotogra�e und Archiv

Nicht zuletzt aufgrund der Speicher- 
funktion von fotogra�schen Bildern 
stehen Fotogra�e und Archiv in der 
Fotogra�egeschichte in einem engen 
Wechselverhältnis. Auch Überlegungen 
zu der „ordnenden Funktion foto- 
gra�scher Bildspeicher“ (Geimer 2023, 
S.388) haben die �eoriebildung seit  
dem 19. Jahrhundert begleitet. Aller- 
dings, so lässt sich ein weites Feld 
zusammenfassen, geht es in den 
wenigsten Besprechungen um kon- 
krete Archive als Institutionen der 
Fotogra�e, das heißt um solche, in 
denen die Fotogra�e ihrer selbst 
willen und nicht nur als Bilddokument 
neben Schriftdokumenten gesammelt 
und aufbewahrt wird. Selbst dort, 
wo die Fotogra�e nicht als reines 
Speichermedium thematisiert wird und 
auch ihre materielle Eigenlogik in den 
Blick kommt, sind im Archivdiskurs 
in den 1990er Jahren kaum Ausei- 
nandersetzungen mit spezi�sch foto- 
gra�schen Archivlogiken zu �nden. 
Ausgehend von den Arbeiten von 
Foucault (1969) und Jacques Derrida 
(1997), die Archive als epistemologi- 
sche Faktoren an sich thematisierten, 

verzweigen sich die philosophischen 
und kulturwissenschaftlichen Ausei- 
nandersetzungen mit dem Archiv in 
einem größeren Netz aus Diskursen 
um Wissensproduktion, Regulierung 
von Informationszugänglichkeit (auch 
mit ihren Machtverhältnissen) und um 
die Speicher- und Gedächtnisfunktion 
von Archiven (vgl. z.B. Ebeling 2009; 
Horstmann/Kopp 2010). Demzufolge 
wird der Archivbegri� meist meta- 
phorisch, das heißt unabhängig von 
konkreten Orten mit Sammlungs- 
und Archivierungslogiken verstan-
den. Selbst in medienhistorischen und 
-archäologischen Vorstößen, in denen 
auch die Materialität der archivier-
ten und zu archivierenden Medien 
eine zentrale Rolle spielt, wird selten 
auf die Medienspezi�k und Sonder-
rolle der Fotogra�e eingegangen (vgl. 
Parikka 2012, S.113-135).

Im Unterschied zu diesem breiteren 
‚Archival Turn‘ in den Geistes- und 
Kulturwissenschaften, der in der 
Fototheorie kaum systematisch auf  
Resonanz stieß, wurden die Aus- 
wirkungen der Digitalisierung be- 
ziehungsweise des ‚Material Turn‘ im 
Bereich der Fotoarchive auf unter- 
schiedliche Weise besprochen und ana- 
lysiert (vgl. Cara�a 2011a; Hägele/
Ziehe 2013). Digitalisate, also sowohl 
digitalisierte Analogfotografie als  
auch sogenannte born digital Bilder,  
drängten Fragen nach der Materialität 
des Archivguts und seinen Objekt- 
biogra�en in den Vordergrund: „Indem 
wir Fotos als Objekte betrachten und 
handhaben, entfernen wir uns auch 
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von der üblichen Sichtweise, die sie 
auf ihren visuellen Inhalt reduziert“ 
(Cara�a 2011a, S.12). 

Dieses Verständnis von Fotogra�en 
als Bildobjekte und Bildinhalte hat in  
der Fotografieforschung seit der  
Jahrtausendwende zu erheblichen  
Neufokussierungen vor allem im 
Zusammenhang mit Institutionen der 
Fotogra�e geführt. Im Bereich der 
Fotoarchive begegneten insbesondere 
die kunsthistorischen Lehrsamm- 
lungen einem neuen wissenschaftlichen 
Interesse (vgl. Cara�a 2011b). Wie  
sehr sich hier �eorie und Praxis er- 
gänzen, zeigt unter anderem die 
„Florence Declaration: Empfehlungen 
zum Erhalt analoger Fotoarchive“ 
(2009), die vom Kunsthistorischen 
Institut in Florenz, das mit seiner 
Photothek eine der größten kunst- 
historischen Fotosammlungen darstellt, 
initiiert wurde. Kern dieser Erklärung 
ist ein Plädoyer für den Erhalt analoger 
Archive, da im Zeitalter der digitalen 
(Re)Produktionstechniken nur eine 
Kombination aus analogen und digi- 
talen Verfahren die Zukunft von 
Fotoarchiven für Wissenschaft und 
Forschung sichern könne (vgl. Cara�a 
2009). Die im Archiv aufbewahrten 
Fotogra�en und das Archiv selbst 
werden in ihrer Materialität und struk- 
turellen Eigenlogik betont (ebd., S.3), 
ohne jedoch auf das Wechselverhältnis 
zwischen Fotografie und Institution 
einzugehen, wie es in aktuellen Ansätzen 
herausgestellt wird. Diese Art der 
theoriebildenden Auseinandersetzung 
mit Fotoarchiven zeigt sich auch an 

anderen Orten, darunter prominent 
die Aufarbeitung der fotogra�schen 
Lehrsammlung der Berliner Universität 
der Künste, die 2020/21 in Berlin und 
München ö�entlichkeitswirksam aus- 
gestellt wurde (vgl. Dittmann/
Pohlmann/Schenk 2020). Insgesamt 
ist diesen Vorstößen, Initiativen und 
Publikation eine fotogra�etheoretische 
Aufmerksamkeitssteigerung im Archiv- 
bereich zu verdanken. Weitere wich- 
tige Vorstöße und ausführlichere Stu- 
dien, die auch über den engeren Archiv- 
kontext hinausgehen, kamen in den 
letzten Jahren überwiegend aus der 
englisch- und französischsprachigen 
Forschung.

Institutionen und Sammlungslogiken 
der Fotogra�e

Neben Archiv-, Sammlungs- und Mu- 
seumsbegri�en ist der Begri� ‚Insti- 
tution‘ – trotz seiner Vielschichtigkeit 
in (kultur-)soziologischen Bereichen  
(vgl. Abels 2019; Seyfert 2011) –  
in der Fotogra�eforschung kaum  
systematisch aufgegri�en worden.  
Dies hat sich außerhalb Deutsch- 
lands erst unlängst geändert, beispiels-
weise mit der bedeutenden Studie  
von Éléonore Challine (2017) zu den  
(möglichen) fotogra�schen Museen  
in Frankreich zwischen 1839 und 1945.  
Es überrascht kaum, dass diese erste 
systematische Institutionsgeschichte 
der Fotografie der französischen 
Fotogra�eforschung entsprang, denn 
im zentralisierten Nachbarland setzte 
sie sich bereits seit den 1980er Jahren 
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mit diesem �ema auseinander, was 
möglicherweise mit der in Frankreich 
seit damals betriebenen aktiven 
Kulturpolitik in Bezug auf Fotogra�e 
zusammenhängt (vgl. Morel 2006, 
S.39-78; Yacavone 2014). Ein 
wichtiger Schwerpunkt von Challines 
fotogra�ehistorischer Arbeit liegt auch  
auf sammlungsgeschichtlichen Zu- 
sammenhängen, zum Beispiel der 
bedeutenden Cromer Sammlung (vgl. 
Challine 2017, S.300-337), die das 
Blickfeld über Museen hinaus auf 
Bibliotheken, Phototheken, Archive 
und Ausstellungen erweitert. Diese 
Sammlungsperspektive erö�net wiede- 
rum die Möglichkeit, auch die Akteure 
der institutionellen Etablierung der  
Fotogra�e zu besprechen (Connai- 
seur:innen, Sammler:innen, Mä- 
zen:innen usw.), ohne die sich die 
Institutionsgeschichte der Fotogra�e, 
besonders in ihren vor-institutionellen 
Anfängen, kaum schreiben lässt. In  
dieser Hinsicht expliziter, jedoch ohne 
Bezug auf Challine, verbindet Diana  
Kamin (2023) in ihrer jüngst er- 
schienenen Studie zum nordameri- 
kanischen Kontext der fotogra�schen  
Bildzirkulation in und durch Biblio- 
theken, Museen und kommerzielle 
Bildagenturen institutionelle, histo- 
rische und personelle Fragen, indem  
sie die „picture-workers“ (S.3) in  
diesen Institutionen in den Vorder- 
grund rückt. Neben dem oft von der 
Fotogra�eforschung vernachlässigten 
Feld der kommerziellen Bildagenturen 
(vgl. dazu Blaschke 2016; Runge 
2016) untersucht Kamin weiterhin 

die New York Public Library sowie 
das Museum of Modern Art, das mit 
seiner bereits in den 1930er Jahren 
angelegten Fotogra�schen Abteilung 
einen häu�g herangezogenen Bezugs- 
punkt in der fotogra�schen Institu- 
tionsgeschichte darstellt (vgl. Moscho- 
vi 2020). Trotz der unterschiedlichen 
Primärfunktionen dieser drei Institu- 
tionsformen der Fotogra�e wurden 
von allen „large scale circulating 
collections“ (Kamin 2023, S.3) ange- 
legt, die den Umgang mit und das 
Verständnis von Fotografie im 20. 
Jahrhundert nicht nur mitprägten, 
sondern auch Vorläufer der heutigen 
Zirkulationswege der digitalen Bild- 
kulturen sind. Die spezi�schen Samm- 
lungslogiken der Fotogra�e, die hier 
herausgearbeitet werden, beziehen  
sich also insgesamt stark auf den  
Gebrauch von Fotogra�e in verschie- 
denen gesellschaftlichen Zusammen- 
hängen.

Mittels praxeologisch-ethnografi- 
scher Ansätze hat sich Elizabeth 
Edwards mit britischen Institutionen 
befasst. In dieser Hinsicht den Archiv- 
diskursen ähnlich orientiert sich 
Edwards an dem Foto-Objekt-Dis- 
kurs, der die Materialität fotografi- 
scher Bilder betont und zu dem sie 
selbst maßgeblich beigetragen hat  
(vgl. Edwards 2004). Ausgehend von  
Kooperationen mit fotogra�schen  
Institutionen – beispielsweise mit dem 
Pitt Rivers Museum in Oxford oder 
dem Victoria and Albert Museum in 
London – entwickelt Edwards seit 
2014 theoretische Ansätze zu den 
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„visual ecosystems“ (Edwards/Lien 
2014, S.4) von Museen. Dabei geht es 
übergreifend um die Frage nach der 
spezi�schen Rolle der Fotogra�e in 
Museumskulturen beziehungsweise 
-ökosystemen, die sie (und ihre Ko- 
autor:innen) in zwei grobe Bereiche ein- 
teilt: Fotogra�en als Bilder und materi- 
elle Objekte auf der einen und Foto- 
gra�en als reine Informationsträger 
für andere Sammlungsgegenstände auf 
der anderen Seite. In ihrem Beitrag 
„�oughts on the ,Non-Collections‘ 
of the Archival Ecosystem“ bringt 
Edwards diese Unterscheidung auf  
die schlüssige Formel der ,Collection 
versus Non-Collection‘ und argu- 
mentiert: „Photographs are the only  
class of museum object that is simul- 
taneously a collectable item (a signi- 
�cant object) and a tool of manage- 
ment (used to record and present ob- 
jects within the museum from conser- 
vation reports to websites)“ (Edwards 
2019, S.68). Mit anderen Worten ist  
das Spezi�kum der Fotogra�e in insti- 
tutionellen Kontexten, dass sie sowohl  
als eigenständiges und materielles  
(Bild)Objekt Teil der Sammlung oder 
‚Collection‘ ist als auch der ‚Non-
Collection‘ als Speicher-, Repräsen- 
tations- und Reproduktionsmedium 
zugeordnet wird. Diese Doppelfunk- 
tion verlangt auch eine zweifache  
Sammlungsgeschichte, in der sich die  
beiden Stränge wie eine „double 
helix“ (Edwards/Morton 2015, S.7)  
umschlingen, so die institutions- 
theoretische These. 

Zu ergänzen wäre hier, dass es 
gerade im Fall der Fotogra�e oft 
zu Verschiebungen und Funktions- 
wandlungen kommt. Genauer: Foto- 
gra�en, die der ‚Non-Collection‘ an- 
gehörten, werden in Prozessen der 
historischen, kulturellen, theoretischen 
und praxeologischen Auseinander- 
setzung mit dem Medium und seiner  
Neubewertung sowie auch im Wechsel- 
spiel mit den Eigenlogiken und His- 
torien der jeweiligen Institutionen zur  
‚Collection‘ kategorisiert. Auch ganze 
fotogra�sche ‚Non-Collections‘ können  
zu ‚Collections‘ werden, wie es bei- 
spielsweise in der bereits erwähnten 
Lehrsammlung der Universität der 
Künste der Fall war, die von ihrem 
ursprünglichen Zweck als Hilfsmedium 
der kunsthistorischen (Aus)Bildung zu 
einer Fotosammlung mit (materiellem) 
Eigenwert umklassi�ziert wurde. Auch  
in ethnogra�schen Museen haben sich  
in den letzten Jahrzehnten große Um- 
wälzungen dieser Art vollzogen, so 
dass Fotogra�en, die ehemals aus- 
schließlich der historisch-kulturellen 
Dokumentation der völkerkundlichen 
Objektsammlungen dienten, nunmehr 
in eigene Foto-Objektsammlungen 
überführt werden. Dass im umgekehrten 
Fall ‚Collections‘ als ‚Non-Collections‘ 
klassi�ziert werden, scheint seltener 
vorzukommen – denkbare Beispiele 
wären das Kassieren von Objekten in  
Archiven oder die Au�ösung von 
Diapositivsammlungen.

Der große Verdienst von Edwards 
und ihren Koautor:innen besteht 
allerdings nicht nur darin, überhaupt auf 
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unterschiedliche Rollen und Funk- 
tionen der Fotogra�e in den visuellen 
Ökosystemen von Museen hinge- 
wiesen und sich theoretisch Fragen  
nach den spezi�sch fotogra�schen 
Sammlungslogiken gewidmet  zu ha- 
ben. Vielmehr haben sie auch  heraus- 
gearbeitet, inwiefern Fotogra�en eta- 
blierte museale Sammlungslogiken  
herausfordern und zuweilen irritieren.  
So haben Edwards und Christopher  
Morton darauf hingewiesen, dass 
die Reproduzierbarkeit von Foto- 
gra�en – ihre fehlende „object singu- 
larity“ (ebd., S.8f.), wie sie es nennen 
– musealen Sammlungslogiken, die  
sich an Kategorien der traditionellen 
Kunst orientieren, im Wege stehe.  
Aus der fehlenden Objektsingula- 
rität ziehen sie die methodolo- 
gische Schlussfogerung, dass Objekt- 
biografien, wie sie in der Etno-
logie oder Kunstwissenschaft ge- 
läu�g sind (und v.a. auch für Pro- 
venienzforschung und Restitution eine  
Rolle spielen), für die Fotogra�e auf- 
grund der beschriebenen Doppel- 
funktion als Bildinhalt und Bild- 
objekt wenig fruchtbar wären bezie-
hungsweise nur einen Teil der Be- 
deutung von Fotografien in insti- 
tutionellen Kontexten erschließen  
könnten. Insgesamt wird hier die  
Komplexität der Institutionalisierung 
der Fotografie in Verbindung mit 
Sammlungslogiken samt ihrer episte- 
mischen Implikationen und Konse- 
quenzen deutlich. 

In jüngeren Studien machen 
Edwards und Ella Ravilious (2022) 

auch auf die musealen Institutions- 
dynamiken der vielschichtigen Samm- 
lungsdimensionen der Fotogra�e auf- 
merksam (vgl. S.4), indem sie die 
wechselseitigen Interdependenzen be- 
tonen: „[P]hotographs do not merely  
reflect the changing shape and 
agendas of museums, but are active 
within their continuities, disruptions 
and transformations“ (ebd. S.3). In 
diesem Wechselverhältnis liegt das 
Potenzial des Institutionsbegri�s für 
die Fotogra�eforschung.

Ausblick: Institutionsgeschichte als 
Teil der Fotogeschichte

Vor dem Hintergrund der franzö
sisch- und englischsprachigen For- 
schungslandschaft erstaunt, dass in  
der deutschsprachigen Fotogra�efor- 
schung Institutionalisierungsproblema- 
tiken – jenseits der angesprochenen 
Gebiete – kaum eine Rolle gespielt 
haben, auch und gerade weil die 
Fotogra�eforschung als relativ kleines 
Feld der Medien-, Kunst- und Kultur- 
wissenschaften überwiegend interna- 
tional aufgestellt ist. Ein möglicher 
Grund für die gerade in Bezug auf 
Institutionalisierungs- und Institu- 
tionsfragen nationalen Unterschiede  
liegt im Gegenstand selbst, denn 
Institutionen der Fotogra�e sind 
eng mit gesellschaftlichen Prozessen 
verknüpft, die von Land zu Land 
variieren. Im Gegensatz zur bereits 
erwähnten französischen zentralisier- 
ten Kulturpolitik in Bezug auf Foto- 
gra�e gab es bis zur eingangs be- 
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schriebenen Debatte um ein Bundes- 
institut für Fotogra�e in Deutschland 
keine kulturpolitischen Interessen auf  
Bundesebene, um die Fotografie 
länderübergreifend zu fördern (vgl.  
Yacavone 2024). Umgekehrt befördert  
diese ö�entlichkeitswirksame Dis- 
kussion  allerdings auch die (fotogra- 
�etheoretische) Auseinandersetzung 
mit dem �ema. Neben Workshops 
und Konferenzen (z.B. das 2021 
von der deutschen Gesellschaft für 
Photographie und der SK Stiftung 
Kultur ausgerichtete Symposium 
„Photographische Archive im künst- 
lerischen Kontext“), die sich aus- 
gehend von bestehenden fotogra�- 
schen Sammlungen, Archiven und  
Institutionen den möglichen Funk- 
tionen und Aufgaben eines zen- 
tralen Fotoinstituts widmeten, liegt  
mit Die Fotogra�e und ihre Institutionen: 
Von der Lehrsammlung zum Bundes- 
institut eine erste eingehendere und  
systematisierende Studie zur Fotogra- 
�e und ihren Institutionen vor (vgl.  
Schürmann/Yacavone 2024).1 Mit ei-  
nem Fokus auf die vielfältige Insti- 
tutionenlandschaft in Deutschland 
(ab ca. 1945) ist das Hauptanlie-
gen des Bandes, das Thema in den  
deutschsprachigen Fotogra�ediskurs 
einzuführen beziehungsweise sicht- 
barer zu machen und zu stärken.  
Einerseits werden dort Fallstudien  

1	 Die folgenden Ausführungen beziehen 
sich auf die von Anja Schürmann und 
mir verfasste Einleitung sowie meinen 
Beitrag im Band mit dem Titel „Für eine 
Institutionsgeschichte der Fotogra�e“.

zu spezi�schen Institutionen – vom  
Kreisarchiv und Stadtmuseum zum 
Industriearchiv und Kunstmuseum –  
versammelt, andererseits werden metho- 
dische Fragen gestellt, wie der Insti- 
tutions- und Institutionalisierungs- 
begri� für die Fotografieforschung  
fruchtbar gemacht werden könnte. 

In diesem Zusammenhang ist 
beispielsweise zu prüfen, inwiefern 
es sinnvoll sein kann, oft implizite 
Annahmen zu institutionellen Kon- 
texten zu explizieren, um daraus ein 
klareres Bild der Wechselwirkungen 
zwischen Fotogra�e und Institutionen 
zu gewinnen. Das Erkenntnisinteresse 
eines solchen auf Reziprozität fokus- 
sierten Ansatzes liegt zum einen in der  
Vermeidung einer Diskussion von  
allgemeiner ansetzenden Institutions- 
theorien (wie man sie etwa aus der 
Soziologie oder Politikwissenschaft 
kennt), in denen die Fotogra�en als 
reine „executive bodies“ (Stiegler 2018, 
S.6) aufgehen, das heißt als spezi�sche 
epistemische Objekte verschwinden. 
Zum anderen verspricht diese Aus- 
richtung, die Dynamiken der zu Un- 
recht als statisch wahrgenomme-
nen Institutionen der Fotogra�e auf  
verschiedenen kulturellen Ebenen 
beschreibbar zu machen. In diesem  
Sinne bilden Institutionen zugleich  
einschränkende wie ermöglichende  
Strukturen aus, die dann im Wechsel- 
verhältnis mit der Fotogra�e histo- 
risch und gesellschaftlich immer 
wieder ausgehandelt werden. 

‚Institution‘ ist als Begri� bewusst 
breiter gewählt als seine nahen Ver-
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wandten wie Archiv, Bibliothek, 
kommerzielle Bildagentur und Muse- 
um und umfasst ebenfalls solche 
Einrichtungen, in denen die Foto- 
gra�en ‚um der Fotogra�e willen‘ 
gesammelt werden. Institutionen ‚der‘ 
Fotogra�e sind solche der kulturel-
len Propagierung und Bewahrung der 
Fotogra�e in einer oder mehrerer ihrer 
Spielformen und Erscheinungsweisen. 
Sie sind darüber hinaus gesellschaftli-
che Organisationsprinzipien, die gezielt  
und aktiv am Begri� der Fotogra-
�e mitarbeiten,2 indem sie normative 
(aber nicht überzeitliche) Rahmen- 
bedingungen im Umgang mit Foto- 
gra�e scha�en, dabei aber umgekehrt 
auch von der Fotogra�e und ihren 
spezifischen medialen Eigenhei-
ten beein�usst und bedingt werden. 
Während institutionelle Strukturen 
menschliches Handeln für gewisse  
Zeit festschreiben und in vorge- 
schriebener Weise normieren, so blei- 
ben auch die nicht-menschlichen 
(Sammlungs-)Objekte in ihnen von 
diesen Rahmenbedingungen nicht unbe- 
rührt beziehungsweise wirken (im  
Sinne der Akteur-Netzwerk-�eorie  
Bruno Latours) auch auf diese zurück. 
Institutionen sind eben nicht bloße 
empty vessels oder transparente 
Au�angbehälter für fotogra�sche Bil- 
der. Vielmehr binden sie ihre Artefak- 

2	 Allgemeine gesellschaftliche Institu- 
tionen, die sich fotogra�scher Verfahren 
bedienen, wirken sicherlich auch auf das 
gesellschaftliche Verständnis von Fotogra-
�e ein, allerdings eher passiv und implizit.

te in Prozesse der De- und Re-Kon- 
textualisierung ein (vgl. Kulbe 2022,  
S.8). Institutionen – oder genauer: In- 
stitutionen mit fotografischen 
Sammlungen und Institutionen ‚der‘ 
Fotogra�e – sind auch Wissens- 
ordnungen mit impliziten oder expli- 
ziten Machtrelationen. Sie erzeugen 
und rahmen Strukturen mit ideolo- 
gischen, identitätspolitischen und histo- 
risch und funktional kontingenten Aus-
wahlmechanismen, die einer Institu- 
tionslogik von Zentrum und Periphe- 
rie, von drinnen und draußen, folgen. 
Mit anderen Worten de�nieren Insti- 
tutionen historisch und gesellschaftlich 
variable Bedeutungen der Fotogra- 
�e, während sie ihrerseits von der  
medialen und materiellen Bescha�en- 
heit der fotogra�schen Bilder gekenn- 
zeichnet werden. Die Einbindung 
des Institutionsbegri�s in fotohis- 
torische und -theoretische Debatten  
ist notwendig, um diese Wechsel- 
beziehungen mit ihren gesellschaft- 
lichen, ästhetischen und epistemo- 
logischen Implikationen zu begrei-
fen. Insgesamt verspricht eine Re�e-
xion über die Geschichte und �eorie 
der Fotogra�e aus der Perspektive der 
Institutionen, Wertung, De�nition und 
Verstehen von Fotogra�e als historisch-
variablen Wechselwirkungen zwischen 
fotografischer Produktion und Re- 
zeption und gesellschaftlichen und 
soziokulturellen Prozessen (be)greifbar 
zu machen.



542

Literatur

Abels, Heinz: „Institution: Feststellung von sozialen Regeln und Formen.“ In: 
ders.: Einführung in die Soziologie. Wiesbaden: Springer, 2019, S.119-157.

Albert, Ditmar: „Photographie im Museum?“ In: Dewitz, Bodo von/Matz, Rein-
hard (Hg.): Silber und Salz: Zur Frühzeit der Photographie im deutschen Sprachraum 
1839–1860. Köln/Heidelberg: Edition Braus, 1989, S.598-611.

Blaschke, Estelle: Banking on Images: �e Bettmann Archive and Corbis. Leipzig: 
Spector, 2016.

Burgin, Victor (Hg.): �inking Photography. Basingstoke/London: MacMillan, 
1982.

Cara�a, Costanza: „Florence Declaration: Empfehlungen zum Erhalt analoger 
Fotoarchive“ (2009). https://www.khi.�.it/de/photothek/�orence-declaration.php 
(13.05.2024).

Cara�a, Costanza: „‚Wenden!‘ Fotogra�en in Archiven im Zeitalter ihrer 
Digitalisierbarkeit: ein material turn.“ In: Rundbrief Fotogra�e 18 (3), 2011a, S.8-
15.

Cara�a, Costanza (Hg.): Photo Archives and the Photographic Memory of Art 
History. Berlin: Deutscher Kunstverlag, 2011b.

Challine, Éléonore: Une histoire contrariée: Le musée de photographie en France 
(1839–1945). Paris: Macula, 2017.

Crimp, Douglas: „Das alte Subjekt des Museums, das neue der Bibliothek.“ In: 
Wolf, Herta (Hg.): Paradigma Fotogra�e: Fotokritik am Ende des fotogra�schen 
Zeitalters. Frankfurt: Suhrkamp, 2002, S.376-388.

Derrida, Jacques: Dem Archiv verschrieben: Eine Freudsche Impression. Berlin: 
Brinkmann & Bose, 1997.

Dittmann, Anastasia/Pohlmann, Ulrich/Schenk, Dietmar (Hg.): Vorbilder/Nach-
bilder: Die fotogra�sche Lehrsammlung der Universität der Künste Berlin 1850-1930. 
Köln: Snoek, 2020.

Ebeling, Knut/Günzel, Stephan (Hg.): Archivologie: �eorien des Archivs in Wis-
senschaft, Medien und Künsten. Berlin: Kadmos, 2009.

Edwards, Elizabeth: „�oughts on the ,Non-Collections‘ of the Archival Eco-
system.“ In: Bärnighausen, Julia/Cara�a, Costanza/Klamm, Stefanie/Schneider, 
Franka/Wodtke, Petra (Hg.): Photo-Objects: On the Materiality of Photographs and 
Photo Archives. Berlin: Max Planck Institute for the History of Science, 2019, 
S.67-82. https://www.mprl-series.mpg.de/studies/12/ (15.05.2024).

Edwards, Elizabeth/Hart, Janice (Hg.): Photographs Objects Histories: On the 
Materiality of Images. London/New York: Routledge, 2004. 



543

Edwards, Elizabeth/Lien, Sigrid (Hg.): Uncertain Images: Museums and the Work 
of Photographs. Farnham: Ashgate, 2014.

Edwards, Elizabeth/Morton, Christopher (Hg.): Photographs, Museums, Collec-
tions: Between Art and Information. London: Bloomsbury, 2015.

Edwards, Elizabeth/Ravilious, Ella (Hg.): What Photographs Do: �e Making and 
Remaking of Museum Cultures. London: UCL Press, 2022.

Eskildsen, Ute: „Das Museum, die Museen oder andere Institute? Zur Diskus-
sion möglicher Sammlungsorte für Fotogra�en.“ In: Fotogeschichte 10 (35), 1990, 
S.3-13.

Eskildsen, Ute/Gaehtgens, �omas W./Pietsch, Katrin/Weski, �omas: „Konzept 
für ein Bundesinstitut für Fotogra�e“ (2020). https://www.bundesregierung.de/
resource/blob/974430/1729476/34fd6176823b63f10f94a24976b1fb0c/2020-
03-10-konzept-bundesinstitut-fotogra�e-data.pdf?download=1 (12.05.2024).

Foucault, Michel: Archäologie des Wissens. Frankfurt: Suhrkamp, 2018 [1969].

Geimer, Peter: „Einleitung.“ In: ders. (Hg.): �eorie der Fotogra�e V, 1995–2022. 
München: Schirmer/Mosel, 2023, S.387-389.

Hägele, Ulrich/Ziehe, Irene (Hg.): Fotogra�e und Film im Archiv: Sammeln, 
Bewahren, Erforschen. Münster: Waxmann, 2013. 

Horstmann, Anja/Kopp, Vanina (Hg.): Archiv – Macht – Wissen: Organisation 
und Konstruktion von Wissen und Wirklichkeiten in Archiven. Frankfurt/New York: 
Campus, 2010.

Kamin, Diana: Picture-Work: How Libraries, Museums, and Stock Agencies Launched 
a New Image Economy. Cambridge: MIT Press, 2023.

Kulbe, Nadine: „Bildarchive: Wissensordnungen – Arbeitspraktiken – Nut-
zungspotenziale. Zur Einführung.“ In: dies./Jacobs, �eresa/Keller, Ines/
Knöhr, Nathalie/Noll, Marsina/Spieker, Ira (Hg.): Bildarchive: Wissensordnun-
gen – Arbeitspraktiken – Nutzungspotenziale. Dresden: Institut für Sächsische 
Geschichte und Volkskunde, 2022, S.8-15.

Matz, Reinhard: „Blühende Landschaft: Zur Neuorientierung des fotogra�schen 
Engagements in Westdeutschland um 1980.“ In: ders./Siegel, Ste�en/Stiegler, 
Bernd (Hg.): Wolfgang Schulz und die Fotoszene um 1980. Leipzig: Spector, 2019, 
S.104-111.

Morel, Gaëlle: Le photoreportage d’auteur: L’institution culturelle de la photographie 
en France depuis les années 1970. Paris: CNRS Éditions, 2006.

Moschovi, Alexandra: A Gust of Photo-Philia: Photography in the Art Museum. 
Leuven: Leuven UP, 2020.

Parikka, Jussi: What is Media Archaeology? Cambridge: Polity Press, 2012.



544

PD – Berater der ö�entlichen Hand GmbH im Auftrag der Beauftragten der 
Bundesregierung für Kultur und Medien (BKM): „Abschlussbericht. Machbar-
keitsstudie Bundesinstitut für Fotogra�e“ (2021). https://www.bundesregierung.
de/resource/blob/974430/1876090/67ddb31fb81642efd63c50ccf6cf03d1-
/2021-03-12-machbarkeitsstudie-nationales-institut-fuer-fotogra�e-data.
pdf?download=1 (12.05.2024).

Pohlmann, Ulrich: „Die vergessenen Fotomuseen: Zur Geschichte realisierter 
und unausgeführter Vorhaben in Deutschland.“ In: Fotogeschichte 10 (35), 1990, 
S.14-21.

Ruchatz, Jens: „Kontexte der Präsentation: Zur Materialität und Medialität des 
fotogra�schen Bildes.“ In: Fotogeschichte 32 (124), 2012, S.19-28.

Runge, Evelyn: „Ökonomie der Fotogra�e: Beobachtungen zum globalen Markt 
der Bilder.“ In: MEDIENwissenschaft: Rezensionen | Reviews 33 (3), 2016, S.274-
296.

Schürmann, Anja/Yacavone, Kathrin (Hg.): Die Fotogra�e und ihre Institutionen: 
Von der Lehrsammlung zum Bundesinstitut. Berlin: Reimer, 2024.

Seyfert, Robert: Das Leben der Institutionen: Zu einer Allgemeinen �eorie der Insti-
tutionalisierung. Weilerswist: Velbrück, 2011.

Sekula, Allan: „Vom Er�nden fotogra�scher Bedeutung.“ In: Stiegler, Bernd 
(Hg.): Texte zur �eorie der Fotogra�e. Stuttgart: Reclam, 2010, S.302-337.

Solomon-Godeau, Abigail: Photography at the Dock: Essays on Photographic History, 
Institution, and Practices. Minneapolis: University of Minnesota Press, 1991.

Stiegler, Bernd: „How To Do �ings With Photographs: Towards a Praxeology 
of Photography.“ In: Neumüller, Moritz (Hg.): �e Routledge Companion to Photo-
graphy and Visual Culture. New York/London: Routledge, 2018, S.4-13.

Tagg, John: �e Burden of Representation: Essays on Photographies and Histories. 
Minneapolis: University of Minnesota Press, 1993.

Tagg, John: �e Disciplinary Frame: Photographic Truths and the Capture of 
Meaning. Minneapolis: University of Minnesota Press, 2009.

Yacavone, Kathrin: „�e Cultural Institutionalization of Photography in France: 
A Brief History.“ In: Nottingham French Studies 53 (2), 2014, S.122-135.

Yacavone, Kathrin: „Aufrufe, Konzepte und Fehlschläge: Eine fotohistorische 
Perspektive auf die Debatte um ein Bundesinstitut für Fotogra�e.“ In: Rundbrief 
Fotogra�e 30 (3), 2023, S.46-53.

Yacavone, Kathrin: „Valeurs culturelles, valeurs �nancières de la photographie: 
Une enquête historique sur les institutions photographiques en Allemagne.“ In: 
Photographica 8, 2024, S.74-91.



545

Neuerscheinungen:  
Besprechungen und Hinweise

Im Blickpunkt

Christian Blees: Der absolute Horror: Die Geschichte der  
Gruselcomics in Deutschland

Barmstedt: Edition Alfons 2024 (Texte zur graphischen Literatur, Bd.6), 
240 S., ISBN 9783946266488, EUR 29,95

Nach seiner vor zwei Jahren 
erschienenen Monogra�e (Lee Falks 
Phantom. Barmstedt: Edition Alfons, 
2022) über die deutschsprachigen 
Verö�entlichungen von Lee Falks 
�e Phantom (1936-) widmet sich der 
Comicjournalist Christian Blees in 
seinem neuesten Buch abermals der 
Publikationsgeschichte von Comics, 
fokussiert aber ein anderes Genre, 
nämlich Grusel- beziehungsweise 
Horrorcomics. Während in der 
deutschsprachigen Comicforschung ein  
wenig Berührungsängste mit diesem 
Gegenstand zu herrschen scheinen, 
hat sich zum Beispiel im Vereinigten 
Königreich und bedingt auch in den 
USA die Forschungslandschaft zu 
Horror- und Gruselcomics bereits 
ausdi�erenziert und spezi�ziert. Dies  
belegen unter anderem die beiden 
Monogra�en von Julia Round Gothic  

in Comics and Graphic Novels 
( Je�erson: McFarland, 2014) und 
Gothic for Girls: MISTY and British 
Comics ( Jackson: University Press of 
Mississippi, 2019) sowie Terrence 
Wandtkes �e Comics Scare Returns: 
�e Contemporary Resurgence of Horror  
Comics (Rochester: Rochester Institute 
of Technology Press, 2018). Auch 
zu nennen sind �emenhefte in 
etablierten Reihen wie etwa Graphic 
Gothic (Studies in Comics 8 [2], 2017) 
und Gothic in Comics (Gothic Studies 
25 [3], 2023). Aktuell be�nden sich 
zudem diverse Handbücher zur 
Materie in der Entstehung, so bereitet 
die Herausgebertrias John Darowski, 
Fernando Gabriel und Pagnoni Berns 
derzeit Critical Approaches to Horror 
Comic Books: Red Ink in the Gutter. 
London: Routledge, 2024) vor, und 
außerdem ist die Verö�entlichung von 
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Horror and Comics (Cardi�: University 
of Wales Press, 2025) von Round, 
Barbara J. Chamberlin und Kom Kun- 
yosying im nächsten Jahr geplant.

In der deutschen Comicforschung 
hingegen werden Grusel- und Hor-
rorcomics allenfalls beiläu�g in Über-
sichtswerken als Genre erwähnt, meist 
als Unterkategorie von Fantasyco-
mics, während sich die monogra�sche 
Sekundärliteratur sehr übersichtlich 
gestaltet: Sie beschränkt sich auf zwei 
Ausstellungskataloge, nämlich das über 
fünfzig Jahre alte Sex und Horror in 
den Comics (Hamburg: Friedrich Mid-
delhauve, 1971) von Axel Brück und 
Horror im Comic (Berlin: avant, 2022) 
von Alexander Braun. Während sich 
Braun in erster Linie Publikationen 
US-amerikanischer Verlage, italieni-
schen Horrorcomics (fumetti neri) und 
„Horror made in Japan“ (Braun 2022, 
S.423) widmete, ist Blees nun mit Der 
absolute Horror: Die Geschichte der Gru-
selcomics in Deutschland der erste Autor, 
der sich auf den deutschsprachigen 
Markt für Horror- und Gruselcomics 
konzentriert. Ziel seiner Publikation 
ist es, die „Entwicklung dieses Genres 
hierzulande anhand der wichtigsten 
Marktteilnehmer und ihrer zahlreichen 
Verö�entlichungen möglichst detail-
liert sowie weitestgehend chronolo-
gisch nachzuzeichnen“ (S.8). Diesem 
Ziel wird die Publikation absolut 
gerecht: Auf 240 Seiten und mit mehr 
als doppelt so vielen Abbildungen aus-
gestattet, führt Blees’ akribisch recher-
chiertes und klar strukturiertes Buch 
deutlich vor Augen, dass der deutsche 

Markt, anders als die magere Sekun-
därliteratur suggeriert, durchaus der 
näheren Betrachtung lohnt. 

In zehn Kapiteln behandelt der 
Autor die Höhen und Tiefen der 
deutschsprachigen Horrorcomics von 
ihren missglückten Anfängen in den 
1950er Jahren, dem Höhepunkt in 
den 1970er und 1980er Jahren, dem 
anschließenden Niedergang bis hin 
zum „Revival der Horrorcomichefte“ 
(S.207) seit den früher Nullerjahren. 
Blees gibt Titeln, die auf Lizenzma-
terial aus dem Ausland basieren, so 
beispielsweise Übersetzungen aus 
den Verlagsprogrammen von EC, 
DC und Marvel, ebenso Raum wie 
Neuschöpfungen. Er integriert US-
amerikanische, britische, italienische 
und japanische Ein�üsse auf den deut-
schen Horrorcomicmarkt, befasst sich 
mit Publikationsformaten (Comicheft, 
Taschenbuch, Tradepaperback, Album 
und Hardcover) und fokussiert einzelne 
Figuren wie Vampirella als Protagoni-
stin der gleichnamigen Vampircomics. 
Mit dieser Mischung aus kursorischen 
Passagen und Schlaglichtern veran-
schaulicht der Autor auf überzeugende 
Weise den Facettenreichtum der Gru-
selcomics ‚Made in Germany‘ – auch 
bezüglich der Lesepublika: Anders als 
zum Beispiel Braun beschränkt sich 
der Autor nicht nur auf Comics für 
ein mehr oder minder reifes Publikum, 
sondern bezieht ebenso Gruselcomics 
für Kinder und Jugendliche in seine 
Studie mit ein, allen voran die ehe-
mals teils wöchentlich, teils 14-tägig 
erscheinenden „Gruselreihen“ (S.78) 
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Kapitel über Vampirella (1969-) habe 
ich so zum Beispiel die Erwähnung 
von Trina Robbins vermisst, auf 
die das Kostüm der Titelheldin 
zurückgeht (vgl. Madrid, Mike: The 
Supergirls: Fashion, Feminism, Fantasy, 
and the History of Comic Book Heroines. 
Colestin Valley: Exterminating Angel 
Press, 2016, S.151). Im Abschnitt 
über Vanessa und Misty (1978-1980) 
wäre unter anderem die (Cover-)
Zeichnerin Shirley Bellwood zu 
ergänzen. 

Der weibliche Anteil an der 
Gestaltung (und Rezeption) von Gru-
selcomics für den deutschen Markt ist 
noch ein blinder Fleck – aber durch die 
Forschung insbesondere von Round 
liegen hier zum Glück bereits vielfa-
che Anknüpfungsoptionen vor. Doch 
auch Dank Blees’ Buch liegt hierfür 
nun ebenso wie für die Erforschung 
queerer (Re-)Lektüren von Grusel- 
und Horrorcomics ein wertvoller Aus-
gangspunkt vor. Hierfür sorgen nicht 
zuletzt die zahlreichen Farbabbildun-
gen, die der Autor für die Publikation 
zusammengetragen hat. Das enge 
Zusammenspiel von Text und Bild 
führt deutlich vor Augen, worauf in 
wissenschaftlichen Publikationen (aus 
Kostengründen) oft verzichtet werden 
muss – und welcher Verlust hieraus für 
die Argumentation erwächst. 

Barbara Margarethe Eggert (Stuttgart)

aus dem Bastei-Verlag, die sich primär 
an (männliche) Comicfans zwischen 
neun und vierzehn Jahren richteten: 
Gespenster Geschichten (1974-2006), 
Spuk Geschichten (1978-1995) und 
Geister Geschichten (1980-1983), die 
Reihe Vanessa – Die Freundin der Gei-
ster (1982-1991) und Axel F. – Der 
Hexer von Bonn (1988-1989), alle-
samt aus der Feder von Peter Menni-
gen, dem damaligen Hauptautor des 
Verlags in Kooperation mit diversen 
Zeichner:innen, unter anderem aus 
dem spanischen Studio Ortega.

Mit Der absolute Horror leistet 
Blees Pionierarbeit auf dem Gebiet der 
Publikationsgeschichte von Comics. 
Besonders verdienstvoll ist hierbei, 
dass der Autor deutschsprachige Hor-
rorcomics und deren Entwicklungsli-
nien nicht isoliert betrachtet, sondern 
durch die Einbeziehung anderer 
Medien, vor allem von Heftromanen 
und Filmen, eine medienhistorische 
Einordnung seiner comicspezi�schen 
Ausführungen ermöglicht. Hier erge-
ben sich diverse inter- und transdis-
ziplinäre Anschlusspunkte für unter 
anderem Buch- und Publikationswis-
senschaften, insbesondere Periodical 
Studies, sowie für künstlerisch-gestal-
terische Fächer. 

Bei einem derart breiten Spektrum 
ist es nicht verwunderlich, dass nicht 
alle Informationen ihren Weg in 
die Publikation �nden konnten: Im 
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Hektor Haarkötter: Küssen: Eine berührende Kommunikationsart
Frankfurt: S. FISCHER 2024, 284 S., ISBN 9783103974331, EUR 24,-

Medien/Kultur

Die Annahme, dass das Küssen als 
soziale Praxis nicht nur einem histori-
schen Wandel unterliegt, sondern all-
mählich seine Bedeutung verliert und 
sich, beschleunigt durch die Folgen 
von Pandemie und Digitalisierung, 
seinem Ende nähert, steht im Zen-
trum der vorliegenden Monogra�e. 
Ihrem Autor, der an der Hochschule 
Bonn-Rhein-Sieg Kommunikations-
wissenschaft mit dem Schwerpunkt 
politische Kommunikation lehrt und 
zuletzt mit einer großen Studie über 
den Notizzettel (Notizzettel: Denken 
und Schreiben im 21. Jahrhundert. 
Frankfurt: S. FISCHER, 2021) für 
Aufmerksamkeit gesorgt hat, gilt das 
Küssen als „Idealmodell einer o�enen 
Zweierbeziehung“, als „körperlicher 
Austausch im Duett“ und „berüh-
rende Kommunikationsart“ (S.9). Mit 
dem Ziel, „eine Art Biographie des 
Küssens“ (S.13) zu schreiben, begibt 
sich Hektor Haarkötter in einem weit 
gespannten Bogen von der Anthro-
pologie bis zur Sprachphilosophie in 
diachroner und transdisziplinärer Per-
spektive auf eine philematologische 
Erkundung. 

Strukturiert ist die Darstellung ent-
lang den Leitfragen nach Entstehung, 
Ursache und Funktion sowie nach 
Mitteilungscharakter, Bedeutung und 
Interpretation des Küssens in „freie[n] 
Meditationen […], das heißt als Versu-
che, Essays, Gedankensplitter“ (S.14), 
die auch eine auszugsweise Lektüre 
lohnen. Zum Auftakt zeigt Haarköt-
ter anhand von ethnogra�schen Ver-
gleichsstudien, dass es sich um eine 
biologistische Fehleinschätzung han-
delt, im Küssen eine anthropologische 
Konstante zu vermuten. Stattdessen 
ist vielen Kulturen in Äquatornähe das 
Küssen fremd, während sich zirkum-
arktische Weltregionen als kissing areas 
identi�zieren lassen. Wo geküsst wird, 
scheint im Zusammenhang mit „der 
sozialen Komplexität einer Gesell-
schaft“ zu stehen und „von der sozi-
alen Klasse abzuhängen“ (S.36). Weil 
Küssen nicht naturgegeben ist, hat 
es eine Geschichte, und die möchte 
Haarkötter erzählen. Ausgehend von 
der ältesten materiellen Überlieferung, 
vedischen Sanskrittexten aus dem  
1. Jahrtausend vor Christus, die bereits 
die Lippenberührung Liebender be- 
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schreiben, folgt er den schriftlichen 
Quellen der griechisch-römischen 
Antike bis zu den christlichen Zeug-
nissen und widmet je ein Kapitel der 
Renaissance und dem Zeitalter der 
Vernunft. Hervorgehoben werden 
dabei die sprachlichen Di�erenzie-
rungen des Kusses aus Freundschaft 
(osculum), Zuneigung (basium) und 
Leidenschaft (suavium) im Lateini-
schen, die theoretischen Überlegungen 
zum Küssen als einer „Vereinigung des 
Körpers und der Seele“ (S.63) in Bal-
dassare Castigliones Il Libro del Cor-
tegiano (1508-1516) sowie die strikte 
Ablehnung des Küssens als unschick-
lich und gefährlich durch den Aufklä-
rer Voltaire. 

Im Anschluss an diesen kultur
historischen Abriss erörtert Haar-
kötter sein �ema aus Sicht der 
Kommunikationstheorie: Als Kom-
munikationsakt dient das Küssen dem 
Austausch von Information, es trägt 
Bedeutung und übermittelt eine Bot-
schaft, ist insofern interpretations-
bedürftig; es teilt in erster Linie den 
Küssenden selbst, Außenstehenden 
nur nachrangig etwas mit; da es den 
Redeabbruch voraussetzt, ist es „orale 
Kommunikation, ohne verbale Kom-
munikation zu sein“ (S.74) und „steht 
vielleicht dem Denken näher als dem 
Sprechen“ (S.78). Unter Einbeziehung 
der durch Mark L. Knapp bestimmten 
sieben Felder nonverbaler Kommu-
nikation (vgl. Knapp, Mark L./Hall, 
Judith A./Horgan, Terrence G.: Non-
verbal Communication in Human Inter-
action. Boston: Wadsworth Cengage 

Learning, 2014 [1972]) entwickelt 
Haarkötter die vorläu�ge De�nition 
„Küssen ist ein Dialog mit Körper-
einsatz“ (S.94), die er im Anschluss an 
eine Kuss-Typologie in den folgenden 
Abschnitten sukzessive überprüft und 
ergänzt. Dazu setzt er sich mit Küssen 
im Spannungsfeld zwischen Privat-
heit und Ö�entlichkeit auseinan-
der („Küssen ist ein privates Gefühl“ 
[S.118]), befragt den Stellenwert des 
Küssens beim Sex („Sex lässt sich 
erzwingen, das Küssen nicht“ [S.121]) 
und erläutert die Schwierigkeiten 
für das Verstehen von Küssen („Das 
Küssen �ndet jenseits einer Grenze 
statt, vor der noch sinnvoll verbal kom-
muniziert werden könnte“ [S.127]). 
Danach kehrt Haarkötter zurück zur 
Geschichte des Küssens. Seine Spu-
rensuche führt ihn unter anderem 
von der Literatur der Romantik, die 
das Küssen im Gedicht und Märchen 
thematisch und sprachlich pro�liert, 
über die Bildende Kunst mit Werken 
von Gustav Klimt (Malerei), Robert 
Doisneau (Fotogra�e) und Constan-
tin Brâncu�i (Skulptur) bis zu popu-
lärkulturellen Erzeugnissen in Musik 
( Jazz, Musical, Schlager) und Kino, 
wo Küsse auf der Leinwand (erstmals 
1896) gezeigt und im dunklen Saal um 
den Preis des Filmerlebnisses („Küssen 
killt Kino. […] Man kann nicht zwei 
kommunikative Akte gleichzeitig aus-
führen. Aber der eine kommunika-
tive Akt kann zum anderen führen“ 
[S.228]) ermöglicht werden. Die Auf-
arbeitung der Tradition des sozialisti-
schen Bruderkusses, die Analyse des 
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Phänomens, Gegenstände zu küssen, 
und die Schilderung der durch die 
Er�ndung des Lippen-Make-ups aus-
gelösten Veränderungen des Küssens 
vervollständigen das Buch. 

Haarkötter holt das Küssen aus 
seiner alltäglichen Banalität und ver-
setzt Lesende durch die Fülle und 
immer wieder auch die Absurdität der 
von ihm zusammengetragenen Infor-
mationen in Staunen, etwa wenn er die 
Kussreglements verschiedener Gesell-
schaften aufzählt. Dies geschieht mit 
erkennbarer Lust an originellen Formu-
lierungen (z.B. „Kussiversum“ [S.10], 
„Kuss-Räson“ [S.125]) und Bonmots, 
etwa: „Sharing is communicating. Und 
das Küssen zweier Menschen ist […] 
eine sharing community“ (S.73); „Ich 
denke, also küsse ich“ (S.79); „Nach 
dem Kuss ist vor dem Kuss. […] Wer 
küsst, sündigt nicht“ (S.123). 

Wer eine systematische Studie 
erwartet, wird enttäuscht sein; wer das 
essayistische Denken dagegen schätzt 
und sich nicht von der durchgängig 
distanzlosen Anrede („Sei geküsst, 
lieber Leser!“ [S.9]), dem „elegischen 

Ton“ (S.12), mancher argumentativen 
Volte und Redundanz auf „mäandern-
den Wegen“ (S.11) schrecken lässt, 
wird ausreichend zu eigenen weiter-
führenden Überlegungen angeregt. 
Erste Ansatzpunkte dafür liefert die 
strittige Überzeugung des Autors, 
dass Küssen stets eine Zweierbezie-
hung, eine Paarkonstellation, konsti-
tuiere, immer ausschließlich binär sei 
und man nicht zu dritt küssen könne 
(vgl. S.111); der Ansicht, ein Kuss sei 
immer zart und süß (vgl. S.122), das 
Küssen immer ein Austausch unter 
Gleichen (vgl. S.130), möchte man mit 
Heinrich von Kleist widersprechen: 
„Küsse, Bisse / Das reimt sich und wer 
recht von Herzen liebt, / Kann schon 
das eine für das andre greifen.“ Gegen 
den erklärten Bedeutungsverlust des 
Küssens im „Digizän“ (S.144) helfen 
zuletzt weder Argument noch �eo-
rie, sondern allein und immer wieder 
Handeln: „Würden wir doch wieder 
mehr küssen, die Welt wäre ein friedli-
cherer Ort!“ (S.251).

Marcus Schotte (Berlin)
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In seiner Monogra�e Queere Männ-
lichkeiten: Bilderwelten männlich-
männlichen Begehrens und queerer 
Geschlechtlichkeit untersucht Nicholas 
Maniu die Diskursgeschichte queerer 
Männlichkeiten in der Kunst, die sich 
zwischen Unterdrückung und Eman-
zipation, Fremd- und Selbstwahr-
nehmung bewegt (vgl. S.7f., S.48). Er 
konstatiert, dass die historische Dar-
stellung von Sexualität und Geschlecht 
– unter Stichworten wie Päderastie, 
Sodomie und Pathologisierung –, 
die heutige Ikonogra�e von queerem 
männlichen Begehren weiterhin prägt 
(vgl. S.49). Der Autor geht dabei vom 
Palimpsest aus – als Sinnbild für ein 
bildhaftes geschichtliches Hin und 
Zurück (vgl. S.31�.) – und analysiert, 
wie sich queere Inszenierungen über 
die Zeit transformieren und überlagern 
(vgl. S.7f., S.30�.).

Zunächst legt Maniu in seinem 
Buch den theoretischen und metho-
dischen Grundstein, indem er im 
ersten Kapitel nach der Einleitung auf 
Begri�ichkeiten wie männlich-männ-
liches Begehren, Homosexualität, 
Konstruktivismus und Essenzialismus 
sowie Devianz und Queerness eingeht. 
Dabei bezieht er sich unter anderen 
auf die Werke Der Wille zum Wissen: 
Sexualität und Wahrheit I (Frankfurt: 

Suhrkamp, 1983 [1976]) von Michel 
Foucault (vgl. S.17ff.) und David 
Halperins How to do the History of 
Homosexuality (Chicago: University of 
Chicago Press, 2004 [2002]), etwa um 
verschiedene Beziehungsmuster männ-
lich-männlichen Begehrens herauszu-
arbeiten (vgl. S.31�.). Darauf folgen 
ein geschichtlicher Abriss queerer 
Männlichkeiten, eine nähere Unter-
suchung des männlichen Körpers als 
erotisches Objekt sowie die Darlegung 
von Inszenierungsstrategien queerer 
Sexualitäten und Geschlechtlichkeiten 
mit einem besonderen Augenmerk auf 
Appropriation.

Im Hauptteil seiner Monogra�e 
vollzieht der Autor die kunsthisto-
rische Betrachtung seines Untersu-
chungsgegenstands und untergliedert 
sie in drei Schwerpunkte: „Figura-
tionen der Lust“, „Figurationen des 
Verbotenen“ und „Präf igurationen 
homosexueller Identität(en)“. Darin 
beschreibt er detailliert den Wandel 
der Motive und der Rezeption männ-
lich-männlichen Begehrens in der 
paganen Antike, im Christentum und 
in der Neuzeit (bis ins 21. Jahrhun-
dert). Die analysierten Medien umfas-
sen dabei beispielsweise Architektur, 
Skulptur, Malerei sowie Fotogra�en 
und Filme, die besprochenen mythi-

Nicholas Maniu: Queere Männlichkeiten: Bilderwelten  
männlich-männlichen Begehrens und queerer Geschlechtlichkeit

Bielefeld: transcript 2023, 626 S., ISBN 9783839467381, EUR 75,-

(Zugl. Dissertation am Fachbereich Kunstgeschichte der  
Ludwig-Maximilians-Universität München, 2021)
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schen und historischen Figuren und 
�emen sind unter anderen Narziss, 
Harmodios, Kleidung (z.B. Travestie 
[vgl. S.321-348]), Räume (wie der clo-
set [vgl. S.69�.]) oder homosexuelle 
Ästhetik in Filmen wie Race d’Ep 
(1979) (vgl. S.64). Dabei konzentriert 
er sich nicht nur auf Einzeldarstel-
lungen, sondern bezieht zum Beispiel 
bei der Analyse von Figuren auch 
Beziehungen zwischen zwei Men-
schen mit ein, etwa die Freundschaft 
(amicitia) zwischen Jesus Christus und 
Johannes, bei der es einen homoero-
tischen Subtext gebe (vgl. S.39, S.215-
225).

Manius Buch liefert aufschluss-
reiche Erkenntnisse über Machtstruk-
turen, Sichtbarkeit und Unsichtbarkeit, 
Ambivalenzen sowie Homophobie 
(z.B. in Form von Jakob im Alten 
Testament [vgl. S.237-258]), die mit 
Bilderwelten queerer Männlichkeiten 
und deren Rezeption verbunden sind, 
aber auch wertvolle Erkenntnisse über 
die Subversion von vorherrschenden 
Geschlechtervorstellungen. Im Self 
Portrait with Whip (1978) des Foto-
grafen Robert Mapplethorpe sei eben-
dieser sowohl als ‚weiblich‘ als auch 
‚männlich‘ dargestellt (vgl. S.421�., 
S.625).

Der Autor illustriert im Laufe 
seines Buchs, dass sich viele Insze-
nierungen und Begebenheiten ver-

gangener Zeiten auch im Heute �nden 
lassen. Ab dem späten 19. Jahrhundert 
identi�zierten sich beispielsweise zahl-
reiche queere Männer mit dem (fast 
immer nackt abgebildeten) Heiligen 
Sebastian, da solche Darstellungen 
Assoziationen mit männlicher Lust 
evozierten, während derselbe im Zuge 
der AIDS-Epidemie in den 1980er 
Jahren in der Kunst wieder seine 
ursprüngliche Funktion als Pesthei-
liger einnahm (vgl. S.76, S.258-286).

Maniu zeigt damit, dass Medien 
und Kunst zwar immer ein Produkt 
ihrer Zeit seien, aber gleichzeitig wei-
terhin Ein�uss auf die Gegenwart 
nehmen. Der umfangreiche Abbil-
dungsteil des Buchs (135 Seiten) leistet 
darüber hinaus einen wichtigen Bei-
trag zur Dokumentation und Kano-
nisierung einer sich verändernden 
Ikonogra�e queerer Männlichkeiten.

Obwohl sich die Monogra�e in 
der Disziplin der Kunstgeschichte 
verorten lässt, ist das Buch aufgrund 
seiner medienübergreifenden Kon-
zeption auch für Studierende und 
Forschende der Medienwissenschaft 
und Visual Culture Studies sowie 
durch seine Geschlechterthematiken 
für die Gender und Queer Studies von 
großem Interesse.

Elsa-Margareta Venzmer  
(Erlangen-Nürnberg)
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Der Band Auf den Kopf gestellt: Inter-
disziplinäre Betrachtungen der Trickster-
Figur, herausgegeben von Hannah 
Michel, Lisa und Rafaela Rettinger, 
bietet eine umfassende Untersuchung 
der Trickster-Figur aus verschiedenen 
disziplinären Perspektiven. In seiner 
Interdisziplinarität liegt genau auch 
die Stärke des Bandes. Michel, Ret-
tinger und Rettinger vereinen Perspek-
tiven aus der Literaturwissenschaft, 
Anthropologie, Kulturwissenschaft 
und Medienwissenschaft. Im Zentrum 
steht mit dem Trickster eine Figur, die 
in zahlreichen Kulturen und Epochen 
auftritt und in Mythen, Literatur, 
Kunst und Popkultur präsent ist. Ziel 
der Publikation ist es, den Trickster 
für eine „subversive Heuristik“ (S.21) 
nutzbar zu machen.

Der Band ist in drei thematische 
Schwerpunkte gegliedert: „Poetik 
der Trickster“, „Fremdkörper“ und 
„Grenzüberschreitungen“.

Ein besonders aufschlussreiches 
Kapitel beschäftigt sich mit der soge-
nannten Crazy Cat Lady als „trickster-
hafte Grenzgängerin“ (S.163). In „Von 
den Cyborgs zur Crazy Cat Lady: Über 
Grenzfigurationen des Weiblichen“ 
verhandelt Anna Rabe die Crazy Cat 
Lady als Lebensentwurf in einem Span-
nungsfeld ganz ähnlich dem Cyborg – 
einer Figur, die „die Frage nach den 
Bedingungen des Zusammenlebens mit 

menschlichen und nichtmenschlichen 
Anderen“ (S.163) stellt. Die Verhand-
lungen weiblicher Trickster-Figuren 
stechen in diesem Band besonders 
hervor. Rafaela Rettingers Beitrag 
„When the Moon Turns Trickster: 
�e Goddess Chang’e and Her Jour-
ney to Immortality“ ist im Abschnitt 
„Poetik der Trickster“ verortet und 
widmet sich vorrangig der Frage, ob 
und wie Trickster-Figuren eine spezi-
�sche Sprache erzeugen, die zu einem 
integralen Bestandteil der narrativen 
Struktur wird. Au�ällig sei, dass das 
Sprechen über Trickster-Figuren eine 
besondere Art des Sprachgebrauchs 
hervorbringe, die im jeweiligen Kon-
text als innovativ zu beschreiben sei. 
Im Kontext einer vermeintlichen Uni-
versalität der Trickster-Figur kommt 
Rettinger zu dem Schluss, dass es 
notwendig sei, von der Bezeichnung 
‚Trickster‘ abzurücken, und sie schlägt 
stattdessen vor, das Tricksterhafte als 
Motiv zu verwenden, da „cultural and 
gender-speci�c di�erences call for a 
new critical examination of the current 
trickster de�nition“ (S.47).

Eine stärkere Berücksichtigung 
nicht-westlicher Perspektiven über 
Rettingers Beitrag hinaus wäre eine 
wünschenswerte Bereicherung für 
die Publikation gewesen, insbeson-
dere im Hinblick auf das formulierte 
Ziel, „den Blick auf scheinbare, kul-

Hannah Michel, Lisa Rettinger, Raffaela Rettinger (Hg.): Auf den 
Kopf gestellt: Interdisziplinäre Betrachtungen der Trickster-Figur

Baden-Baden: Nomos 2024, 206 S., ISBN 9783968219998, EUR 39,-
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turübergreifende Trickster zu schär-
fen und voreilige Kategorisierungen 
zu hinterfragen“ (S.17); es würde 
doch gelten, „Trickster als relational 
in ihrer kulturellen, politischen sowie 
historischen Umgebung zu erforschen“ 
(ebd.). Diesem Anspruch werden die 
Autor:innen und Herausgeberinnen 
besonders in Bezug auf die vorherr-
schende Lesart der Trickster als männ-
lich gerecht. Sowohl die Einführung 
der Herausgeberinnen im einleiten-
den Kapitel „Trickster tricksen“ als 
auch die Beiträge von Anna Rabe, 
Rafaela Rettinger und Simon Probst 
lesen weibliche Trickster-Figuren, 
ohne auf die seit Beginn der Trick-
ster-Forschung beliebten Listen von 
Trickster-Merkmalen einzugehen, 
die wesentlich zur Lesart der Trick-
ster als inhärent männlich beigetragen 
haben. Im Gegenteil: Die Autor:innen 

verstehen es geschickt, den Trick in 
den Fokus zu rücken und sich so vom 
normativen Verständnis einer univer-
sell-männlichen Trickster-Identität zu 
lösen (vgl. S.19).

Der Band Auf den Kopf gestellt lie-
fert wertvolle Beiträge zur Trickster-
Forschung und ist besonders für jene 
Leser:innen von Interesse, die sich 
mit Figurentypen und deren subver-
sivem Potenzial befassen, unabhängig 
von ihrer vermeintlich archetypischen 
Ausprägung. Die im Band dargestell-
ten und diskutierten �eorien und 
Analysen knüpfen innovativ an bereits 
existierende Forschung an und bie-
ten darüber hinaus weitere Anknüp-
fungspunkte für zukünftige Studien, 
insbesondere im Hinblick auf die Kon-
zeption des Tricksterhaften.

Veronika Rudolf (Bayreuth)
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Mit �e Handmaid’s Tale legte Marga-
ret Atwood 1985 einen dystopischen 
feministischen Roman vor, der vier-
zig Jahre nach seiner Verö�entlichung 
zum festen Bestandteil des Kanons 
der fantastischen Literatur avanciert 
ist. Vor dem Hintergrund von Abtrei-
bungsverboten in den USA, #metoo 
und dem Erstarken rechtskonservativer 
Politik scheint das �ema des Buchs 
aktueller denn je, und so verwundert 
es auch nicht, dass die Serienadaption 
(2017-) breit rezipiert und als Kom-
mentar auf gegenwärtige gesellschaft-
liche Verhältnisse gedeutet wird.

Katarzyna Macha�a interessiert 
sich in ihrer Studie �e Handmaid’s 
Tales in Gileadverse nicht nur für den 
Transfer des Sto�s vom Roman zur 
Serie, sondern für das größere trans-
mediale Universum, seine Dynamiken 
und Mechanismen, das Macha�a 
zufolge mit dem Erfolg der Hulu-
Produktion seinen Anfang nahm (vgl. 
S.50f.). Daher hat die Verfasserin ent-
schieden, konventionelleren Adaptio
nen des Sto�s – namentlich solchen, 
die zwischen dem Release von Roman 
und Fernsehserie erschienen sind, wie 
etwa Volker Schlöndor�s Ver�lmung 
(1990), die Hörspielversionen von John 
Dryden (2002) und Michael O’Brien 
(2002) sowie Poul Ruders’ Adaption 
für die Oper (1998) – keinen Platz im 
Buch einzuräumen. Diese werden zwar 

erwähnt, besitzen aber aufgrund ihrer 
weniger umfangreichen Rezeption 
und der fehlenden Erweiterung der 
narrativen Welt laut Macha�a für das 
Gilead-Universum, wie es sich heute 
manifestiert, keine Relevanz. Mit der 
Fernsehserie ist �e Handmaid’s Tale 
zu einem „complex and manifold nar-
rative in which the relations of the 
texts are not adequately explained by 
the traditional logics of adaptation“ 
(S.VII) angewachsen. Macha�a geht 
davon aus, dass �e Handmaid’s Tale 
also kein starres, fertiges Produkt ist, 
sondern „the narrative is participatory 
and ever expanding across di�erent 
media, overwritten by many authors“ 
(S.VIII). Begri�e wie ,Palimpsest’ oder 
,Archiv’ drängen sich hier auf, werden 
von Macha�a aber nicht berücksichtigt. 

Konzeptuell entfaltet Macha�a 
ihr Lehrstück in Sachen transmedia 
storytelling auf der Grundlage von 
Vorüberlegungen von unter anderem 
Henry Jenkins, Marie-Laure Ryan 
und Matt Hills sowie Lisbeth Klastrup 
und Susana Tosca. Macha�a kann die 
transmediale Qualität des Sto�s durch 
Zusammenfügen der verschiedenen 
Puzzleteile, die die �ktionale Welt 
von Gilead zu einem kohärenten 
Ganzen machen, aufzeigen. Diesen 
einzelnen Elementen hat die Autorin 
jeweils eigene Kapitel gewidmet, in 
denen zentrale Aspekte wie world-

�.�D�W�D�U�]�\�Q�D���0�D�F�K�D�ã�D�����7�K�H���+�D�Q�G�P�D�L�G�¶�V���7�D�O�H�V���L�Q���*�L�O�H�D�G�Y�H�U�V�H�� 
Dynamics of a Transmedia Storyworld

Paderborn: Brill | Fink 2024, 195 S., ISBN 9783770568888, EUR 139,-
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bulding, Figurenentwicklung, narrative 
Strategien und Medienkonvergenz 
eruiert werden: Neben Atwoods 
Roman und der Hulu-Serie sind 
dies Renée Naults Graphic Novel 
(2019), die Anschlusskommunikation 
von Fans im Netz (insb. Fan�ction, 
Memes und die Gileadpedia) und 
Atwoods Sequel The Testaments 
(2019). Obgleich �e Testaments die 
Handlung des ersten Romans zu 
einem Ende bringt, sieht Macha�a 
das zweite Buch nicht als einen von 
der Autorin gesetzten Endpunkt, der 
den Wunsch nach Aufrechterhaltung 
ihrer Deutungshoheit über das Werk 
indizieren würde (wie etwa bei Joanne 
K. Rowling), sondern Macha�a zufolge 
markiere der Roman einen neuen 
Anfang (vgl. S.164). Wie sich dieser 
konkret in der Zukunft gestalten 
könnte, bleibt aber offen. Umso 
aufschlussreicher ist es umgekehrt, dass 
der Aufbau von �e Handmaid’s Tales 
in Gileadverse gerade das Gegenteil 
indiziert: Die Struktur des Bandes 
legt eine gewisse chronologische Logik 
oder gar Hierarchie nahe, der die 
verschiedenen Bausteine folgen (anstelle 
eines unübersichtlichen transmedialen 
Ge�echts), bei dem Atwoods Bücher 
wie die Buchdeckel eines geschlossenen 
Universums wirken.

Eine wesentliche Kritik an �e 
Handmaid’s Tales in Gileadverse betri�t 
vor allem die Auseinandersetzung mit 
Fan�ction. Nimmt man den Faktor 
der Fankultur zu einer Fernsehserie als 
zentralen Angelpunkt für die transme-
diale Erzählwelt an – die Rezeption 

durch Fans in Gestalt von weiteren 
�ktionalen Texten, die im gleichen 
Universum spielen, also als Moment, 
in dem eine transmediale Erzählwelt 
rhizomartig zu wachsen beginnt –, so 
wiegt es schwer, dass Macha�a sich 
nur auf Fan�ctions bezieht, die auf 
fan�ction.net verö�entlicht wurden. 
Die Autorin sieht die Plattform als 
„most structured collection“ (S.102) 
von Fantexten zu �e Handmaid’s Tale, 
�ndet aber lediglich 84 Einträge, von 
denen der Appendix darüber infor-
miert, dass viele Autor:innen gleich 
mehrere Erzählungen verfassten. Es 
verwundert einerseits, dass Macha�a 
dennoch behauptet, das Fandom sei 
„moderate in size“ (S.103) – bedenkt 
man, dass auf fan�ction.net zurzeit 
allein 684 Fandoms in der Sparte „TV 
Shows“ gelistet sind, deren Anzahl 
an Geschichten zumindest dreistellig 
ist. Andererseits verblü�t natürlich, 
dass der Verfasserin die in den letzten 
zehn Jahren in der Fankultur deutlich 
relevantere Plattform Archive of Our 
Own nicht bekannt zu sein scheint. 
Eine Suche zu �e Handmaid’s Tale 
kommt hier immerhin auf 650 Resul-
tate. Der größte Fauxpas scheint 
jedoch, dass Macha�a ausgerechnet 
die Fan�ction Manacled (2018) von 
senlinyu übersehen hat. Diese (auch 
explizit) von The Handmaid’s Tale 
inspirierte Harry-Potter-Fanf iction 
ist mit knapp neun Millionen Seiten-
aufrufen, 95.000 Likes und mehr als 
27.000 Bookmarks die zweitbeliebteste 
Fan�ction auf AO3 über alle (!) Fan-
doms hinweg. Dabei operiert Mana-
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cled interessanterweise weniger im 
Sinne eines Crossovers beider Welten, 
als dass �e Handmaid’s Tale vielmehr 
als düsterer Teppich für die Handlung 
ausgebreitet wird, wodurch die gesell-
schaftliche und politische Strahlkraft 
von Gilead in einer bemerkenswerten 
Selbstverständlichkeit zum Massen- 
phänomen wird. Auch auf fan�ction.net  
wäre die Geschichte – mitsamt Über-
setzungen auf Deutsch, Französisch, 
Spanisch und Chinesisch – au�nd-
bar gewesen. Auch hier ist Manacled 
mit knapp 9.000 Likes (favs) deutlich 
populärer als alle Texte, mit denen sich 
Macha�a befasst, zusammengenommen. 
Zum Vergleich: Laut Appendix hat die 
beliebteste �e-Handmaid’s-Tale-Fan-
�ction der Studie 23 favs [vgl. S.182]). 

Macha�as Buch ist trotz seiner 
Schwächen gerade für Fans der Serie 
ein kurzweiliger Begleiter, wenn man 
durch das �ktionale Gilead-Univer-
sum navigiert. Dass The Handmaid’s 
Tale als transmediale Erzählwelt von 
Umfang und Verzweigtheit deutlich 
begrenzter – „more manageable“ 
(S.165) – ist als beispielsweise Harry 
Potter, Marvel oder Star Wars macht 
dabei durchaus den Charme der Stu-
die aus. Gleichzeitig fällt das Überse-
hen von Manacled, anhand dessen sich 
tatsächlich Zukunft und Eigenleben 
des transmedialen Gilead hätten per-
spektivieren lassen, aber umso stärker 
ins Gewicht.

Vera Cuntz-Leng (Marburg)

Martina Kopf, Sascha Seiler (Hg.): Die 1968er Jahre: Utopie und 
Desillusion in Literatur, Film und Musik

Heidelberg: Universitätsverlag Winter 2023 (Intercultural Studies, Bd.13),  
187 S., ISBN 9783825395544, EUR 44,-

Als Symbol, Mythos oder Chi�re wer-
den die „1968er Jahre“ schon mal eti-
kettiert und damit die soziopolitischen 
Bewegungen dahinter weitgehend 
ins „Ästhetische“ (S.8) verschoben. 
Ihren politischen Anliegen – genannt 
seien vorrangig die Aufarbeitung der 

nationalsozialistischen Verbrechen 
und Verheerungen in Deutschland, 
die Anklage und der Kampf gegen 
den Vietnamkrieg der USA und die 
Abkehr von einer naiven US-Ideali-
sierung (bis zu einem strikten Anti-
amerikanismus) und endlich das 
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‚Hinterfragen‘ und Aufbrechen unan-
gemessener patriarchalischer Hierar-
chien in der gesamten Gesellschaft 
– werden solche Labels nicht gerecht. 
Selbiges gilt für die Charakterisie-
rung als „Rebellion, Provokation und 
Pop“, die die Herausgebenden – beide 
Literaturwissenschaftler:innen in 
Mainz – in ihrer Einleitung wählen, 
es sei denn man fokussiert sich auf 
symbolisch-kulturelle Phänomene, 
auf Literatur, Film und Musik, wie 
es dieser Sammelband in seinen zehn 
Beiträgen tut. Immerhin stiftet er 
inter- und transmediale Perspektiven 
und leistet zudem eine internationale, 
komparatistische Kontextualisierung, 
weil er Sujets und Entwicklungen 
außer in Deutschland auch in Fran-
kreich, Argentinien und den USA in 
jenen Jahren einbezieht. 

Begonnen wird die Sammlung 
jedoch mit einer ‚urdeutschen‘ �ema-
tik – nämlich mit der Darstellung und 
Einordnung der Auseinandersetzungen 
um den Germanistentag vom 7. bis 12. 
Oktober 1968 in Berlin, die sich der 
ehemalige Marburger Literaturwissen-
schaftler �omas Anz vornimmt. Die 
studentischen Protestierenden kriti- 
sierten nicht nur die überholte hierar-
chische Organisationsform, sondern 
auch die mangelnde politische Sensi-
tivität der Verantwortlichen, vor allem 
die Verstrickungen der Germanistik 
im Nationalsozialismus, die erstmals 
1967 noch recht zögerlich aufgear-
beitet wurden, und forderten recht 
radikal die Au�ösung dieser ehemals 
deutschen Wissenschaft in eine allge-

meine komparatistische Sprach- und 
Literaturwissenschaft, wie sie später 
einige Reformuniversitäten prakti-
zierten. Weniger beachtet wurde die 
gleichzeitige „Totsagung“ (S.24) der 
Literatur, etwa im Kursbuch 15 von 
Karl Markus Michel. Im Rückblick 
war laut Anz die Literaturproduk-
tion indes „durchaus lebendig“ (S.25): 
mit etlichen Bestsellern wie Siegfried 
Lenz‘ Deutschstunde (1968), aber auch 
mit markanten Texten wie Erika Run-
ges Bottroper Protokollen (1968) oder 
Peter Weiss‘ Viet Nam Diskurs (1968). 
Internationalität und Komparatistik 
zur Überwindung nationallitera-
rischer Verengung etablierten sich in 
den Fakultäten unterschiedlich, ebenso 
wie der Literarturbegri� in normativer 
wie in medialer Hinsicht verschieden 
erweitert wurde. Der „Ästhetik und 
Geschichtsphilosophie des Eros um 
1968“ widmet sich der zweite Beitrag: 
Ausgehend von Gerhard Zwerenz‘ 
Roman Casanova und der Kleine Herr 
in Krieg und Frieden (1966) thema-
tisiert er die damals vorherrschende 
Repressionstheorie, also die Annahme 
der Unterdrückung der Sexualität, als 
maßgebliches Geschichtsnarrativ. 
Zum einen zeigt er ihre zentrale Bear-
beitung in Kunst und Literatur auf, 
zum anderen erweist sich dies als Sti-
mulanz für neue Kunst- und Literatur-
theorien, etwa von Herbert Marcuse, 
Roland Barthes, �eodor W. Adorno 
und Julia Kristeva. 

Der dritte Beitrag befasst sich 
mit einer besonderen Gruppe in der 
französischen Studentenbewegung. 
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Die sogenannte Situationistische 
Internationale bewies in ihrer 
Zeitschrift und in zahlreichen 
Flugblät tern ihre theoret ische 
Eigenwilligkeit. Nach dem Sinn und 
den Erfolgen der 68er-Bewegung in 
Deutschland, Frankreich und in den 
USA fragt der nächste Beitrag. In 
den literarischen Texten artikuliert 
sich die baldige Desillusionierung als 
Hinwendung zur Subjektivität, wie sie 
sich in den Romanen Lenz (1973) von 
Peter Schneider und in Pascal Lainés 
L’ irrevolution (1971) exempli�ziert. 

Die Verarbeitung der Figur Jean-
Luc Godard in zeitgenössischen fran-
zösischen Romanen untersucht der 
nächste Beitrag von Jan Rhein an der 
Schnittstelle zwischen Literatur und 
Film. Mit der Modernisierung des 
Horror�lms ab 1968 befasst sich der 
sechste Beitrag – Marcus Stiglegger 
identi�ziert hier die Produktionen von 
Roman Polanski, George A. Romero 
und William Friedkin als Seismo-
grafen der aktuellen gesellschaftlichen 
Zustände. 

Dem Debütf ilm des iranisch-
schweizerischen Regisseurs Barbet 
Schroeder More (1969) widmet sich der 
nächste Beitrag. Stefan Höppner ent-
deckt diesen Film als eine der ersten 

kritischen Auseinandersetzungen mit 
der Gegenkultur der 1960er Jahre. Mit 
der angeblich zu beobachtenden Kunst- 
und Popfeindlichkeit des deutschspra-
chigen Polit-Rocks von 1968 bis in die 
1980er Jahre hinein befasst sich der 
achte Beitrag von Till Huber, an den 
sich der nächste Text von Mitheraus-
geber Sascha Seiler zur Entstehung 
und Verbreitung der Rockmusik in 
Argentinien zu dieser Zeit anschließt. 
Schließlich beschäftigt sich der letzte 
Aufsatz mit dem argentinischen Doku-
mentar�lm La Hora de los Hornos (1968) 
von Pino Solanas und Octavio Getino 
und mit seiner Rezeption auf Festivals 
in Europa und Nordamerika. 

Sicherlich exemplif izieren die 
Beiträge eindrückliche Ereignisse 
und Phänomene von Kunst, Film 
und Wissenschaft in dieser Zeit, 
die man – wie die Herausgebenden 
postulieren – in der Summe als 
„historische und kulturelle Zäsur“ 
(S.16) interpretieren kann. Aber die 
essentiellen politischen Botschaften 
und gesellschaftlichen Veränderungen, 
die man inzwischen mit den 1968ern 
assoziiert, transportieren und erklären 
sie nicht.

Hans-Dieter Kübler (Werther)
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Vicco von Bülow (1923-2011) alias 
Loriot hat seine unverwechselbare 
Komik mit ‚akribischem und preu-
ßischem Ernst‘ erzeugt. In seinem 
Ratgeberwerk, seinen Zeichnungen, 
Fernsehsketchen und Spiel�lmen hat 
er die bundesrepublikanische Gesell-
schaft der 1950er bis 1980er Jahre mit 
seiner scharfen Beobachtungsgabe und 
dabei einem kritisch-pädagogischen 
Augenzwinkern persi�iert und paro
diert. In diesem Zusammenhang 
haben Ausdrücke seiner Figuren wie 
„Das Bild hängt schief “, „Es saugt 
und bläst der Heinzelmann, wo Mutti 
sonst nur saugen kann“, „Hildegard, 
bitte sagen Sie jetzt nichts“ oder „Ach 
was!“ nicht nur Einzug in die Alltags-
sprache gehalten, sie zeigen auch eine 
charakteristische Facette der Loriot-
Rezeption, nämlich deren chi�ren-
hafte Sprichwörtlichkeit, die auf eine 
Kanonisierung von Loriots Werk 
beziehungsweise das ,Loriothafte‘ hin-
deutet (vgl. S.2f.).

Anna Bers, Literaturhistorikerin 
an der Universität Göttingen, und die 
Germanistin Claudia Hillebrandt von 
der Universität Bielefeld haben 2022 
in Göttingen die Tagung „Loriot und 
die Bundesrepublik“ veranstaltet – mit 
dem Hauptanliegen, Loriot im histo-
rischen Kontext der BRD-Geschichte 
zu situieren und sein Gesamtwerk 
multidisziplinär zu betrachten. Aus 

dieser Tagung ist der vorliegende Band 
anlässlich des 100. Geburtstages von 
Vicco von Bülow entstanden. 

Loriot und die Bundesrepublik bie-
tet demzufolge aus einer interdis-
ziplinären Perspektive einen ersten 
wissenschaftlichen Überblick über 
Loriot in seinem historischen Kontext 
und wird zugleich um Detailanalysen 
ergänzt. Er versammelt 15 wissen-
schaftliche Einblicke in das Werk des 
medial vielfältigen und schelmischen 
Humoristen aus den Blickwinkeln der 
Soziologie und europäischen Ethno-
logie, Geschichts- und Literaturwis-
senschaft, Medienwissenschaft und 
Kunstgeschichte wie auch der prag-
matischen Linguistik (vgl. S.4). 

Die Beiträge des Tagungsbandes 
sind in vier Sektionen untergliedert: 
„Die Archetypen der Bonner Repu-
blik“, „Geschichte, Subjekte, Ö�ent-
lichkeit“, „Bewertungen und Werte“ 
und „Lachen in Wort und Bild“. Der 
gemeinsame Fokus aller Beiträge ist 
die Rolle von Loriot als Chronist, 
Kultursoziologe und Sozialpsycho-
loge Westdeutschlands vor der Wie-
dervereinigung. Dabei kommt die 
Studie zum Fazit, dass die humoris
tische Spitze von Loriots Kunst in 
der komischen Überzeichnung des 
‚gespaltenen Habitus‘ (vgl. Bourdieu, 
Pierre: Die feinen Unterschiede: Kri-
tik der gesellschaftlichen Urteilskraft. 

Anna Bers, Claudia Hillebrandt (Hg.): Loriot und die  
Bundesrepublik

Berlin/Boston: De Gruyter 2023, 282 S., ISBN 9783111004099, EUR 49,95
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Frankfurt: Suhrkamp, 2023 [1987]) 
eines kleinbürgerlichen Milieus zu 
identi�zieren sei, dessen faktischer 
sozialer Aufstieg in den 1950er und 
1960er Jahren (im Sog des ,Wirt-
schaftswunders‘) mit dem angezielten 
Erwerb kulturellen Kapitals und dem 
damit verbundenen Distinktionsge-
winn kaum Schritt hält (vgl. S.5f.). 
Mit anderen Worten: „Seine Figuren 
scheitern systematisch an den kultu-
rellen und habituellen Anforderungen 
dieses Aufstiegs“ (S.29). Beispielsweise 
ist sein Knollennasenmännchen im 
Stresemann-Anzug eben eine Figur 
mit Aspirationen, die die Etikette 
wahren und Reputation sowie Respek-
tabilität ausstrahlen möchte – wie die 
frühe, arrivierte Bundesrepublik, die 
auf dem Weg zu einer neuen politi-
schen Identität um Würde und Acht-
barkeit bemüht war. Beides misslingt 
mitunter in absurder und abstruser 
Manier (vgl. S.29f.). Für den ,klein-
bürgerlichen Verein‘ und seinen auf-
stiegsorientierten Habitus erweist sich 
Bildung als unverzichtbares Vehikel 
sozialen Ansehens und sozialer Dis-
tinktion. Im berühmten Fernsehsketch 
Mutters Klavier (1978) würde zum 
Beispiel das Musikinstrument als zur 
Schau gestelltes Bildungsstreben der 

Loriot-Familie gelten. Das Klavier 
(„Ein Klavier... ein Klavier!“) fungiert 
hierbei jedoch lediglich als dekora-
tives Möbelstück (vgl. S.35). Immer 
wenn die Loriot-Figuren versuchen, 
den guten Ton zu tre�en, klebt ihnen 
gewissermaßen eine verräterische 
Nudel im Gesicht, die ihre Bemü-
hungen zunichte macht (vgl. S.36). 
Der feine Humorist im Tweed-Anzug 
auf seinem Biedermeier-Sofa hat die 
Praktiken kleinbürgerlicher Selbstop-
timierung im Visier und dekonstruiert 
dabei das bundesrepublikanische Bür-
gertum, zu dem er gehörte, aber doch 
nicht ganz (vgl. S.43).

Die vorliegende Studie richtet 
sich primär an eine interdisziplinäre 
Leser:innenschaft aus den Geistes- 
und Sozialwissenschaften mit Interes-
senschwerpunkt im 20. Jahrhundert. 
Zusammenfassend handelt es sich um 
eine scharf konturierte Studie über 
Loriots satirisch-kritisches Gesamt-
werk, die eine sehr gute Grundlage 
bietet – für eine künftige Loriotfor-
schung und deren Desiderate, wie 
beispielsweise eine korpuslinguistische 
Analyse der Werke Loriots sowie das 
Verhältnis Loriots zur DDR. 

Claudia Cabezón Doty (Heidelberg)
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Vor dem Hintergrund der einführenden 
Bemerkungen der Herausgeber:innen 
Stylianos Papathanassopoulos vom 
Department of Communication 
and Media Studies der National and 
Kapodistrian University in Athen 
sowie Andrea Miconi vom Department 
of Arts and Media der IULM 
Universität Mailand zu den westlichen 
und östlichen Mediensystemen in 
Europa und deren Kontinuitäten, 
aber auch Diskontinuitäten (S.15-34) 
werden in zwei weiteren Beiträgen 
die Medien in Europa zwischen 
1990 und 2020 von Iliana Giannouli, 
Ioanna Archontaki und Achilleas 
Karadimitriou allgemein (S.35-67) 
und spezif isch im nordwestlichen 
Europa in den letzten drei Dekaden 
von Volker Grassmuck und Barbara 
Thomaß (S.69-97) betrachtet. 
Zudem wird das skandinavische 
Mediensystem in Dänemark, Finnland, 
Schweden und Norwegen von �omas 
Andersson ausgehend von empirischen 
Nutzungsdaten ausführlich analysiert 
(S.99-131) sowie das Mediensystem 
in Südeuropa (S.133-161) von 
Papathanassopoulos, Giannouli und 
Archontaki sowie die Medien in 
Osteuropa (S.163-190) von Dessislava 
Boshnakova and Desislava Dankova. 

Die Herausgeber dieses umfang-
reichen Sammelbandes mit ver-
gleichenden Beiträgen zu den 

Mediensystemen in den verschiedenen 
Gebieten Europas ziehen abschließend 
nur eine knappe Bilanz (S.191-194), 
wobei leider nicht auf die Kontinui-
täten beziehungsweise Diskontinui-
täten zwischen Nord- und Südeuropa 
oder West- und Osteuropa eingegan-
gen wird. Auch die Unterschiede zwi-
schen den klassischen Printmedien, 
dem ö�entlichen Rundfunk, den pri-
vaten Kommerzmedien und Social 
Media in den verschiedenen Län-
dern Europas, auf die in den einzel-
nen Beiträgen durchaus di�erenziert 
eingegangen wird, bleiben zumindest 
im abschließenden Fazit unbeachtet. 
Hier wären bilanzierend länderüber-
greifende Vergleiche sinnvoll gewesen.

Grundsätzlich gilt für alle Medien-
systeme in Europa, dass diese in den 
letzten drei Jahrzehnten stark durch 
die neuen digitalen Technologien 
geprägt und konkurrenziert worden 
sind, wobei eine zunehmende Globa-
lisierung, zusammen mit der Aufwei-
chung konkreter nationaler Grenzen, 
zu beobachten ist – nicht zuletzt durch 
die Etablierung neuer medialer Platt-
formen. Allerdings sind Unterschiede 
in den Mediensystemen zwischen den 
‚alten‘ und ‚neuen‘ Ländern Europas, 
aber auch zwischen Nord-, Zentral- 
und Südeuropa nach wie vor beträcht-
lich (vgl. S.2) – insbesondere in Bezug 
auf die jeweilige Institutionalisierung 

Stylianos Papathanassopoulos, Andrea Miconi (Hg.): The Media 
Systems in Europe: Continuities and Discontinuities

Wiesbaden: Springer 2023, 193 S., ISBN 9783031322167, EUR 42,79 (OA)
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des Rundfunks. Hier stützen sich die 
Autor:innen auf die drei idealtypischen 
Modelle von Medien und Politik nach 
Daniel C. Hallin und Paolo Mancini 
(Comparing Media Systems. Cambridge: 
Cambridge UP, 2004): Polarized Plu-
ralistic, Democratic Corporatist und 
Liberal (vgl. S.3�.). 

Zudem hat sich in allen Medien-
systemen der Wettbewerb verstärkt 
– nicht zuletzt durch die Abwande-
rung der Werbung ins Internet, aber 
auch durch den Rückgang der Nut-

zung traditioneller Medien durch das 
Publikum, was wiederum die Medien
konzentration der transnationalen 
Informationsindustrien erhöht hat. 
Und auf der Ebene der Medienpolitik 
ist eine Tendenz zur Deregulierung in 
praktisch allen betrachteten Ländern 
zu beobachten. Schließlich äußern sich 
diese Tendenzen des Medienwandels 
in einer verstärkten Polarisierung beim 
Medienpublikum.

Heinz Bonfadelli (Zürich)

Im Gegensatz zu vielen anderen  
Publikationen zum Thema orien-
tiert sich Carolin Lanos Studie 
Verdachtsmomente an einer Medien- 
theorie der Verschwörungstheo- 
rien, welche sie exemplarisch an drei 
Großereignissen belegt: dem Mord 
an John F. Kennedy 1963, der Mond-
landung 1969 und dem Angri� auf 
das World Trade Center 2001. Diese 
Beispiele sind dahingehend gut ausge-
wählt, als dass sie einerseits alle unmit-

telbar mit der US-amerikanischen 
Politik verbunden sind und andererseits 
einen Einblick in historische Phasen 
der Medialisierung und ihrer Techni-
sierung erlauben. 

Den theoretischen Anspruch der 
Studie löst Lano durch weitreichende 
und di�erenzierte Überlegungen zu 
Medialität, Ö�entlichkeit und den 
Charakteristika von Medienereignis-
sen ein. Zentral fungiert hierbei der 
beobachtungstheoretische Konstruk-

Carolin Lano: Verdachtsmomente: Medien und  
�0�H�G�L�H�Q�H�U�H�L�J�Q�L�V�V�H���L�P���6�S�L�H�J�H�O���G�H�U���0�H�G�L�H�Q�U�K�H�W�R�U�L�N���Y�R�Q�� 
Verschwörungstheorien

Würzburg: Königshausen & Neumann (Film – Medium – Diskurs, Bd.120), 
514 S., ISBN 9783826074202, EUR 49,80

(Zugl. Dissertation an der Friedrich-Alexander-Universität Erlangen- 
Nürnberg, 2022)
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tivismus von Niklas Luhmann, der 
eine individuelle Lesart erfährt. Lano 
fokussiert Luhmanns Verständnis von 
Medienkommunikationen als Beo-
bachtungen, die sich als Kommuni-
kation vollziehen (vgl. S.31). Daraus 
folgert sie, dass es in medialen Kon-
texten – inklusive der Schrift – keine 
absolute Wahrheit geben kann, dass 
in jedem Akt der Kommunikation 
ein ‚Verdachtsmoment‘ mitschwingen 
könne (vgl. S.32). Dementsprechend 
ist die Verschwörungstheorie der 
Kommunikation inhärent und zudem 
ein Indikator der „prekäre(n) Lage 
medialer Kommunikation“ (ebd.). Mit 
dieser Überlegung koppelt die Studie 
massenmediale Kommunikation und 
Verschwörungstheorien und versperrt 
sich Lesarten, welche auf Referenziali-
tät, Wahrheit oder Authentizität refe-
rieren. Aufgrund der Konstruktivität 
der Verdachtsmomente votiert Lano 
dann konsequenterweise für die Bei-
behaltung des Begri�s der ‚Verschwö-
rungstheorie‘, da sich dieser durch 
die ‚beständige Suche nach neuem 
Wissen‘ auszeichne. Laut Lano sind 
Wissenschaftssystem und Verschwö-
rungstheorien in diesem Sinne nicht 
wesensfremd (vgl. S.87) und zudem 
Teil der kulturellen Selbstbeschrei-
bungen einer Gesellschaft (vgl. S.97). 

Von Luhmann Abstand nehmend, 
wendet sich die Autorin diskurstheo-
retischer Begri�ichkeit zu und hebt 
auf diskursive Formationen von Ver-
schwörungstheorien ab (vgl. S.41�.). 
Allein diese Bewegung hin zu media
len Semantiken ermöglicht die detail-

lierte Analyse der Verschwörungen, da 
Luhmanns �eorie für Medieninhalte 
nicht angelegt ist. Dementsprechend 
bewegt sich die Argumentation der 
Studie zwischen konstruktivistischen 
und diskurstheoretischen Elementen, 
was durchaus nicht als Widerspruch 
erscheinen muss, wie das ausführliche 
Kapitel zu medienwissenschaftlichen 
Forschungsperspektiven belegt. An die-
ser Stelle leistet die Autorin eine detail-
lierte und kenntnisreiche Diskussion 
medienwissenschaftlicher Perspektiven. 
Hier �ndet sich neben der Darstellung 
medienwissenschaftlicher Positionen 
eben die Verbindung zwischen Kon-
struktion und Diskurs: Medien wir-
ken, sind aber als solche nicht immer 
sichtbar (vgl. S.124�.). Die Analyse von 
Verschwörungstheorien bedarf deswe-
gen immer des doppelten Moments 
der Medienrhetorik und des Wissens 
um die Konstruktivität medialer Wir-
kungen, die sich nicht unbedingt auf 
der Ober�äche zeigen.

Vor diesem theoretischen Hinter-
grund versteht Lano die skizzierten 
Verschwörungsmomente, die sie histo-
risch di�erenzierend als Medienereignis 
wahrnimmt. Die historische Distanz 
der Ereignisse ermöglicht einen Rekurs 
auf deren Medialität: So zeichnet die 
Autorin anhand des Mordes an John F. 
Kennedy die Genese des ‚Medienereig-
nisses‘ nach – in diesem Fall entwickelte 
sich das Medienereignis schrittweise, 
vom Mord bis zur Trauerfeier, während 
im Fall von 9/11 der Anschlag auf die 
Türme fast zeitgleich zum Medienereig-
nis wurde (vgl. S.289). Die theoriegelei-
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tete Analyse der Verschwörungstheorien 
verweist in ihrem Detailreichtum und 
ihrer Komplexität immer wieder auf ihre 
eigene Medialität, die sich dann aber 
gerade in den Verschwörungsmomenten 
auf der Ober�äche zeigt. Dementspre-
chend liefert die Studie abschließend 
eine Typologie verschwörungstheore-
tischer Deutungsverfahren, zu denen 
Dekodierung, Spurensuche, Diagram-
matik und Zeug:innenschaft gehören. In 
gewisser Weise bestätigt die Studie in 
ihren abschließenden Re�exionen ihr auf 
eine Metaanalyse hin angelegtes metho-

disches Verfahren: Medien werden als 
Konstrukteure von Bedeutung angese-
hen, diese Bedeutungen lassen sich in 
Diskursformationen zusammenfassen, 
die Deutungsverfahren unterliegen. 

Damit hält die Studie ihre kri-
tische Distanz zum Forschungsobjekt 
auf vorzügliche Weise ein, liefert aber 
gleichzeitig ein Fülle von Details und 
Überlegungen zum �ema. Ingesamt ist 
ein überaus anregendes Buch entstanden, 
das immer wieder zur Lektüre einlädt.

Angela Krewani (Marburg)

Eine politische Medienikonografie 
gibt es nicht, konstatiert der Erlanger-
Nürnberger Medienwissenschaftler 
Sven Grampp, daher soll sie mit die-
sem umfangreichen Werk als wissen-
schaftliche Disziplin mit theoretischen 
Referenzen und analytischen Studien 
begründet, expliziert und an beispiel-
haften (Foto)Dokumenten methodisch 
exempli�ziert werden. Grampp nennt 
es im Untertitel unerklärlicherweise 
Einführung zur Illustration – doch ist 
das Buch weit mehr als eine Einfüh-
rung, vielmehr eine ebenso ausführliche 
wie detaillierte Grundlegung, die ‚zur 
Illustration‘ wenig taugt, denn die vie-

len theoretischen Bezüge und wissen-
schaftlichen Referenzen, die Grampp 
anführt, sowie die zahlreichen Doku-
mente, verlangen aufmerksame, anstren-
gende Lektüre und präzise Nacharbeit. 
Immerhin unterstreichen für jedes 
Kapitel einführende Abstracts („Über-
blick“) und Zusammenfassungen am 
Ende („Rückblick“), mit Piktogrammen 
gekennzeichnete und gra�sch unterlegte 
Einschübe (z.B. De�nitionen, Proble-
matisierungen), gra�sche Darstellungen 
sowie annotierte Literaturempfehlungen 
den Charakter eines Lehrbuches.

Auf die Einführung folgen drei 
Kapitel, wovon das vierte mit gut 270 

�6�Y�H�Q���*�U�D�P�S�S�����3�R�O�L�W�L�V�F�K�H���0�H�G�L�H�Q�L�N�R�Q�R�J�U�D�I�L�H�����(�L�Q�I�•�K�U�X�Q�J���]�X�U��
Illustration
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Seiten und vielen Unterteilungen das 
umfangreichste ist. Zu kurz kommt 
eine Schlussfolgerung, die die Erkennt-
nisgewinne, Reichweiten beziehungs-
weise Begrenzungen und möglichen 
Weiterführungen der neuen Disziplin, 
wie sie Grampp in den Kapiteln fall-
weise anspricht, übergreifend resü-
miert. Dafür genügen die drei Seiten 
des Kapitels „Ausblenden“ leider nicht.

Wie die politische Ikonogra�e, die 
in der Kunstwissenschaft eine län-
gere, reiche Tradition aufzuweisen hat, 
beschäftigt sich die politische Medie-
nikonogra�e, wie sie Grampp versteht, 
mit politischen Bildern beziehungsweise 
mit dem Politischen in und durch Bilder, 
aber zusätzlich entgegen der „Medien-
vergessenheit der politische Ikonogra�e“ 
(S.8) mit dem konstitutiv Medialen, das 
die Bilder prägt und ihre Produktion wie 
Rezeption beein�usst, mithin mit allem, 
was man nicht unmittelbar im Bild sieht, 
was aber ihm vorausgeht, es präformiert, 
seine Wahrnehmung steuert und ihm 
nachfolgt. Der potenziellen Universa-
lität all dieser Faktoren ist sich Grampp 
sehr bewusst, weshalb er akzentuiert, 
dass das Forschungsfeld der politischen 
Medienikonogra�e „disparat, facetten-
reich und mit vielen Ausfransungen aus-
sta�ert“ (S.79) sei und daher das bereits 
erwähnte umfangreiche vierte Kapitel 
dazu dient, eine Vielzahl an kategorialen 
wie analytischen Zugängen zur Media
lität aufzuzeigen, wobei der Verfasser 
immer wieder einräumt, dass sie letztlich 
nicht erschöpfend seien.

Im vorangegangenen dritten Kapitel 
arbeitet Grampp eindrucksvoll die 

kunstwissenschaftliche Ikonografie 
als Beschreibungsmethode sowie die 
Ikonologie als �eoriegerüst von unter 
anderem Erwin Panofksy, Aby Warburg 
und Martin Warnke auf. Grampp 
exempli�ziert anhand vieler klassischer, 
aber auch aktueller politischer Beispiele 
deren analytische Kapazitäten und 
Erkenntnisoptionen für Bildmuster, 
Motive und ästhetische Aspekte. 
Dabei expliziert er Schlüsselkategorien 
beziehungsweise Paradigmen wie 
Warburgs „Pathosformel“ (S.64-
66), „Schlagbilder“ (S.69), Lessings 
Konzept des „fruchtbaren Augenblicks“ 
(S.112-116), „Interikonizität“ und 
„Interkulturalität“ (S.127-135) sowie das 
von Gerhard Paul vertretene Paradigma 
der „Medienikone“ (S.108-112) als 
symbolisch verdichtete Visualisierung 
komplexer Zusammenhänge. Mit ihnen 
steht ein begri�iches Instrumentarium 
parat, mit dem sich Bildinhalte, -motive 
und -formen gut erschließen lassen.  

Noch ausführlicher beschäftigt sich 
Grampp im vierten Kapitel mit dem 
von ihm innovierten Hybrid der Bilder, 
nämlich ihrer Medialität: Codierung, 
Materialität und Infrastruktur sind die 
paradigmatischen Leitlinien. Ziel ist es, 
mit verschiedenen analytischen Zugän-
gen die genannten Dimensionen zu 
erfassen. Unterschieden werden Code 
und Kanal als Bestandteile von Medien 
(vgl. S.142), Bildinstanzen, nämlich 
Bildvehikel, Bildinhalt und Bildreferenz 
(vgl. S.143), das Bild als Zeichen (vgl. 
S.147-157), (Binnen-)Räume des Bildes 
(vgl. S.165-169). Zur Medialität von Bil-
dern, fokussiert in ihrer Materialität und 
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in der sie umfassenden Infrastruktur, 
kommt der Autor erst später, sie wer-
den als Bestandteile des Kanals erachtet 
(vgl. S.253). Materialität soll weit über 
die klassische Bildanalyse hinaus Herr-
schaftsräume (nach Harold A. Innis), 
das kulturelle Gedächtnis (nach Aleida 
Assmann und Jan Assmann) sowie die 
technische Reproduzierbarkeit (nach 
Walter Benjamin) implizieren (vgl. 
S.257). Auch die Infrastruktur reicht 
weit über die unmittelbare Trägerma-
terialität hinaus und inkludiert institu-
tionelle, ökonomische, technologische 
Infrastrukturen, in die ein Bild einge-
bunden ist (vgl. S.277).

Anschließend postuliert Grampp 
drei analytische Zugänge zur Bild-
Infrastruktur: „die materiell-räumliche 
Dimension“, also die „Wahrnehmungs-
ordnung der Bilder“, die „organisatio-
nal-institutionelle Dimension“, also die 
„Agenturen der Bilder“ und die „tech-
nisch-prozessuale Dimension“, also 
die „Zirkulation der Bilder“ (S.280). 
Diese werden anhand einer Vielzahl 
von Beispielen und analytischen Details 
erläutert. So wird etwa unter der zwei-
ten Dimension Politik und Allmacht 
der Algorithmen (vgl. S.307-315) the-
matisiert. Die technisch-prozessuale 
Dimension der Infrastruktur mündet 
in aktuelle Diskussionen über die digi-
tale Medienwelt: Die dominante „Öko-
nomie der Aufmerksamkeit“ (S.317) 
produziert(e) schon bei den traditionellen 
Massenmedien eine intrinsische „Über-
bietungslogik“ (S.332), die bei den digi-
talen Medien in „A�zierung“ (S.327) 
(populistische A�ekt-Kommunikation) 

und Hyperkonnektivität kulminiert. 
Wie in keinem anderen Medienprodukt 
werden sie in Memes prototypisch sym-
bolisiert, sie sind zentrale und populäre 
Manifestationen digitaler Infrastruktur, 
weshalb sich Grampp mit ihnen wiede-
rum anhand vieler Beispiele ausführlich 
beschäftigt (vgl. S.339�.). 

Ohne Frage handelt es sich bei 
Politische Medienikonografie um ein 
gründliches, theoretisch mächtiges und 
exemplarisch anschauliches Werk, das 
trotz seines Umfanges und seiner Argu-
mentationsdichte immer wieder auf die 
unausweichlichen, internen Grenzen 
hinweist. Die werden besonders sicht-
bar, wenn den Bildern die Zuweisung 
einer Subjektposition supponiert wird 
(vgl. S.205), wie es wohl Louis Althusser 
mit seinem „Konzept der Interpellation“ 
(S.201�.) tut. Solange diese Subjektivie-
rung nicht empirisch unterfüttert wird, 
bleibt sie nicht nur „unscharf “ (S.207), 
sondern evident blind. Nur an einer 
Stelle konzediert Grampp dieses Manko 
als „Desiderat“ (S.229) seiner politischen 
Medienikonogra�e und verweist auf die 
Medienwirkungsforschung, an anderer 
Stelle objektiviert er die Bildwirkung 
insofern, als Bilder „eine Wirkung auf 
das Emp�nden, Denken und Handeln“ 
in einem sogenannten „Bildakt“ (S.213) 
erzeugen. Da verkehrt sich die Perspek-
tive und bewirkt eine objektive Potenzie-
rung des Bildes. So bleibt die subjektive, 
auf Empirie rekurrierende Medieniko-
nogra�e ein Desiderat für künftige Ein-
führungen oder Grundlegungen.

Hans-Dieter Kübler (Werther)



568

Das in den USA vieldiskutierte 
Buch der Literaturwissenschaftlerin 
Anna Kornbluh Immediacy, or 
The Style of Too Late Capitalism 
präsentiert mit der Unmittelbarkeit 
ein verbindendes Element, das die 
kulturel len Phänomene unserer 
Zeit als Symptome einer einzigen 
Ideologie zu beschreiben erlaubt. War 
die Postmoderne durch Ironie und 
textuelle Distanz gekennzeichnet, 
bestehe das Versprechen der Post-
Postmoderne in Nähe und Echtheit. 
Beispiele liefern etwa die Auto�ktionen 
eines Karl Ove Knausgaard und 
die Selbst inszenierungen der 
Kardashians, aber auch immersive 
Ausstellungskonzepte, das Post-
Continuity-Kino, NFT-Dateien, 
Emoticons und der New Materialism. 
All dies sei verbunden durch einen „urge 
to cut out the middleman“ (S.5), durch 
die Ablehnung von Repräsentation 
und die Behauptung ungef ilterter 
Selbstidentität. 

Der Stil der Unmittelbarkeit ist 
nach Kornbluh, die hier an Fredric 
Jameson anschließt, der Überbau 
eines spätkapitalistischen Systems, das 
statt auf Produktion auf Zirkulation 
setzt, in dem also die Finanz- die 
Realwirtschaft dominiert. Der 
Zirkulationskapitalismus sei in seinen 
Auswirkungen katastrophal und 
eigentlich ein too late capitalism, doch 
immediacy unterlaufe die Dringlichkeit 

der Krise, indem sie uns in einem 
anhaltenden Jetzt narzisstischer 
Selbstbespiegelung gefangen halte. Sie 
sei daher weniger Eigenschaft digitaler 
Medien als „outer configuration of 
the circulation system that digital 
media e�ectuate, with the mode of 
production as its cause“ (S.41). Wenn 
hier eine Medienlogik am Werk sei, 
dann die des Bildes: Mit Slavoj �i�ek 
konstatiert Kornbluh einen Verfall des 
Symbolischen infolge eines Terrors 
des Visuellen, der stärker noch als 
das Fernsehzeitalter durch seinen 
„immersive �ow“ (S.62) gekennzeichnet 
sei.

Irritierend an Kornbluhs Rund- 
umschlag ist, dass sie den Stil, den 
sie kritisiert, selbst imitiert. Der 
Text mäandert im Flow sarkastischer 
Bonmots dahin, verbindet alles 
mit al lem und verfährt dabei 
ebenso additiv wie die kritisierte 
Unmit telbarkeitsku ltur selbst. 
Das ändert sich auch nicht, wo 
Kornbluh sich einzelnen Feldern 
der Gegenwartskultur widmet. Das 
Literaturkapitel etwa beschreibt 
Autofiktion als „fantasy of un-art“ 
(S.72), die sich durch pornogra�schen 
Individualismus und Ablehnung 
von Fiktion kennzeichne, und weitet 
diese Kritik umstandslos auf andere 
literarische Phänomene, etwa Romane 
in Ich-Perspektive, aus. Auch der 
Net�ix-„stream style“ (S.115) stehe 

Anna Kornbluh: Immediacy, or The Style of Too Late Capitalism
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stellvertretend für eine Auf lösung 
�lmischer Genres und Werkgrenzen im 
Strom der Empfehlungen auf Autoplay 
– „we swim in a shitstream of our own 
excretive analytics, TV as safe space“ 
(S.127). 

Ebenso, oder wohl jedenfalls 
so ähnlich, sei Theorie heute von 
„authentications of situated knowing, 
elevations of personal experience, 
suspicions of grand narratives, 
transpositions of politics into ethos, and 
promotion of autoethnography across 
the disciplines“ (S.157) dominiert. Bei 
Bernard Harcourt und Bruno Latour, 
Maggie Nelson und Karen Barad, vor 
allem aber im Afropessimismus stößt 
Kornbluh dabei auf einen modischen 
Nihilismus, der Kritik im klassischen 
Sinn verunmögliche: „[A]ll institutions 
are oppressive, human history is only 
the history of domination, values 
like freedom or responsibility are 
instruments of these forces of bad 
oppressive domination, and therefore 
the only minimally aff irmable 
virtues are ephemerality, hybridity, 
destabilization, fugitivity“ (S.178), eben 
Unmittelbarkeit. Dem hält Kornbluh 
�eorien entgegen, die die Politiken des 
Ästhetischen selbst aufdecken, etwa die 
Arbeiten Sianne Ngais, sowie Werke 
der Kunst und Literatur, die am Projekt 
der Repräsentation gesellschaftlicher 
Wirklichkeit festhalten, wie die 

Romane Colson Whiteheads oder die 
Fotogra�en Edward Burtynskys.

Die Stärke des Buchs liegt in der 
Vielzahl überraschender Verbindungen, 
die sicherlich geeignet sind, breitere 
Diskussionen anzuregen. Durch seine 
kalkulierte Unschärfe ebnet der Text 
jedoch letztlich zu viele Di�erenzen 
ein, um als kulturtheoretische 
Synthese überzeugen zu können. So 
wird etwa die a�rmative Funktion der 
Unmittelbarkeitsästhetik oftmals eher 
behauptet als belegt. Wie bereits Florian 
Sprenger argumentiert hat (vgl. Medien 
des Immediaten: Elektrizität, Telegraphie, 
McLuhan. Berlin: Kadmos, 2012), wäre 
zudem die gegenseitige Bedingtheit 
von medialer Durchdringung der Welt 
und vermittelter Unmittelbarkeit der 
Erfahrung zu erklären. In Kornbluhs 
Polemik erscheint diese Dialektik 
jedoch als bloße Dichotomie: 
„Immediacy is instant; mediation 
dilates. Immediacy is urgent; mediation 
displaces. Immediacy �ows; mediation 
bars“ (S.216). Durch seine Fixierung 
auf das Feindbild der immediacy 
bleibt das Buch so an entscheidenden 
Stellen hinter dem eigenen Anspruch 
zurück, in Praktiken distanzierender 
Repräsentation einen Gegenentwurf 
zur Kultur der Unmittelbarkeit zu 
entwickeln.

Johannes Pause (Luxemburg)
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Im Zuge des activistic turn boomt 
‚politische‘ oder ‚kritische‘ Kunst. 
Unter den Strategien der Kritik in der 
Gegenwartskunst ist neben der klas-
sischen ‚Gesellschaftskritik ‘ und der 
direkt Missstände anprangernden Kri-
tik (z.B. ad personam oder wider eine 
bestimmte rassistische, sexistische, 
antisemitische, homophobe, queer-
feindliche usw. Position oder Praxis) 
die ‚subversive A�rmation‘ die am 
häu�gsten anzutre�ende Spielart enga-
gierter Kunst, bei der „Künstler:innen 
und Aktivist:innen damit begannen, 
politische ‚Ideologien, ökonomische 
Strategien oder ästhetische Konzepte 
nicht durch Ablehnung zu kritisieren, 
sondern durch Zustimmung“ (S.7).

Sylvia Sasse hat diesen kritisch-
künst ler ischen Prakt iken a ls 
Alternativen zum ‚Widerstand durch 
Neinsagen‘, der bereits bei Georg 
Wilhelm Friedrich Hegel immer 
vom zu überwindenden System 
bestimmt bleibt, nun eine längst 
überfällige Monogra�e gewidmet, die 
in Bezug auf die diversen Spielarten 
des Phänomens den Charakter eines 
künftigen Standardwerks aufweist. Sie 
schreibt programmatisch: „Subversive 
Aff irmation ist ein künstlerisches 
und aktivistisches Verfahren, das die 
Kräfte des A�rmativen nutzt […], 
nicht nur um Negation als einzige 
Praxis von Kritik abzulösen, sondern 
um alle Varianten von Zustimmung, 

auch ihre zerstörerische und (auto-)
repressive Kraft, zu erkunden“ (ebd.).

Auf den ersten 40 Seiten 
unternimmt Sasse die Herkulesaufgabe, 
in der gebotenen Kürze in die diversen 
philosophischen Schattierungen der 
Kritik der Kritik und die Dialektiken 
von Positivität und Negativität und 
von Aff irmation und Subversion 
einzutauchen, wobei beim zugehörigen 
theoretischen Parforceritt von Hegel, 
Immanuel Kant und besonders 
�eodor W. Adorno ausgehend, über 
den Poststrukturalismus von Michel 
Foucault, Jean-François Lyotard 
und besonders Gilles Deleuze oder 
Rosi Braidotti bis zur postkolonialen 
(Gayatri Spivak, Homi Bhabha) und 
feministischen Dekonstruktion der 
Kritik (und der Aufklärung?) mit 
Audre Lorde nichts ausgelassen wird 
– bis hin zu Spielarten immanenter 
Kritik und ‚subversiver Mimesis‘ 
oder auch ‚Als-Ob-Mimesis‘. Sasse 
unterschlägt auch nicht, dass subversive 
A�rmation zu einer Lieblingsstrategie 
der Neuen Rechten im Zuge der 
globalen Refundamental isierung 
geworden ist (vgl. S.11). 

Der philosophischen Schwierigkeit 
des Gegenstands geschuldet, 
bleibt dieser Streifzug (S.7-72) so 
spannend wie punktuell streitbar. Das 
theoretische Problem der Bewertung 
der subversiven A�rmation wie der 
klassisch ‚negativen‘ Kritik als mit 
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Adorno ‚bestimmter Negation‘, d.h. 
als (versuchsweise) Niederreißen 
des Bestehenden, verdichtet sich 
wohl in der Einstellung des oder der 
Leser:in zur pointierten Formulierung 
Adornos, für den A�rmation niemals 
subversiv sein kann: „Ist das Ganze der 
Bann […], so bleibt die Negation der 
Partikularitäten, die ihren Inbegri� 
an jenem Ganzen hat, negativ. Ihr 
Positives wäre allein die bestimmte 
Negation, Kritik, kein umspringendes 
Resultat, das Affirmation glücklich 
in Händen hält“ (In: „Kritik.“ In: 
ders.: Kulturkritik und Gesellschaft II, 
Ges. Schriften Bd.10.2. Darmstadt: 
WBG, 1997, S.793). Weiter ist die 
Frage, ob unter Rückgri� auf Lorde 
wirklich zutri�t: „Die Werkzeuge der 
Herrschenden werden das Haus der 
Herrschenden niemals einreißen“ (In: 
Sister Outsider. München: Hanser, 2021, 
S.10).

Im zweiten, umfangreicheren 
Teil der nun ausgesprochen f lüssig 
zu lesenden Studie geht es anhand 
zahlreicher, gut gewählter Beispiele 
um die unterschiedlichen Spielarten 
subversiver A f f i rmat ion a ls 
künstlerischer Strategie. Hier sind 
die zentralen Stationen die Spielarten 
der ‚Revolution des Ja‘ nach 1968 (z.B. 

Bazon Brocks ‚negative A�rmation‘; 
in dieser Tradition, al lerdings 
ironisierend, steht später auch ein Klaus 
Staeck mit seinen Plakaten), weiter – 
der Schwerpunkt der Untersuchung 
– die diversen subversiven Praktiken 
der Untergrundkunst in den Ländern 
des ehemaligen Ostblocks bis 1989 
(hier gibt es viel zu entdecken, am 
bekanntesten sind wohl noch Ilya 
Kabakov oder LAIBACH). Eine 
Unterteilung nimmt Sasse nach 
den Strategien des „kritischen 
Hyperkonformismus“ (S.113ff.), der 
„schöpferischen Mimikry“ (S.137�.) 
und der „Überidentif ikation als 
Desidentif ikation“ (S.187ff.) vor. 
Und schließlich werden Praktiken 
in den Blick genommen, wie sie in 
den 1990er Jahren in der westlichen 
Kunstwelt – zum Beispiel als Fälle 
einer „‚mimetischen Verschlimmerung‘“ 
(S.221ff.) – für Furore sorgten 
(u.a. bei Heiner Müller, Christoph 
Schlingensief, �is Yes Man). 

Insgesamt legt Sasse einen fürs 
Verständnis der Gegenwartskunst 
ausgesprochen wichtigen Beitrag 
vor, dem allerdings entschieden ein 
Literaturverzeichnis fehlt.

Jürgen Riethmüller (Stuttgart)
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Untersucht werden im Sammelband 
von Silvia Henke, Dieter Mersch, �o-
mas Strässle, Nicolaj van der Meulen 
und Jörg Wiesel ästhetisches Forschen, 
Denken und Praktizieren, eingruppiert 
in je drei Beiträge unter „Artikulieren/
Widerstehen“, „Bilden/Formen“ und 
„Schreiben/Zeigen“ (vgl. S.18). Die 
Autor:innen forschen ‚mit den‘ statt 
‚über die‘ Fragestellungen (vgl. ebd.).

Den Abschnitt „Artikulieren/
Widerstehen“ beginnt van der Meu-
len mit Ref lexionen zu Immanuel 
Kants ‚reinem ästhetischen Urteil ‘, 
das immer durch das Umfeld kontex-
tualisiert werde. „Sich bilden bedeutet 
eben auch ‚sich‘ verständigen“ (S.50). 
Mersch folgt mit Überlegungen zur 
ästhetischen Synthese; er hinterfragt 
artistic research – ist es nun Kunst 
oder Wissenschaft? Kann es beides 
sein? (vgl. S.55�.). Die Antwort ist: 
jein, Mersch übersetzt Synthese auch 
als „Verabredung“ (S.70) und als „das 
Einbehalten von Di�erenzen“ (S.72). 
Im dritten Essay re�ektiert Michael 
Mayer die „Negativität ästhetischen 
Denkens“, mit der einerseits durchaus 
das ‚Schlechte‘ gemeint sein kann, sich 
andererseits aber auch der Bezug zum 
sachlichen ‚Negativ‘ von Fotogra�en 
erö�net. Das ‚Negativ‘ im schriftstel-
lerischen Prozess ist Prokrastination, 
Hemmung, Langeweile und Schreib-

blockade (vgl. S.88f.) und Teil des 
Schreibprozesses, „[d]enn die Sinnlo-
sigkeit, sie hat einen Sinn“ (S.90).

Henke verdeutlicht im ersten Essay 
zu „Bilden/Formen“ die Wichtigkeit 
von Beispielen: Sie sind „Weisen ästhe-
tischen Denkens, weil sie eine eigene 
mediale Form und Ausdrücklichkeit 
haben“ (S.106). Wiktoria Furrer blickt 
über den westeuropäischen Tellerrand 
hinaus und dockt ihre ‚Mikropädago-
gik‘ – gemeint sind damit Prozesse, 
die subsemantisch, a�ektiv und ereig-
nishaft ausgerichtet sind (vgl. S.140) 
– sowie die sogenannte ‚vertikale 
Pädagogik‘ (d.h. geschlossene, nicht-
f lexible traditionelle Pädagogik), 
sehr interessant an ‚Forma Otwarta‘ 
(poln. ‚O�ene Form‘), einem (archi-
tektonischen) Lehrprozess nach Oskar 
Hansen an (vgl. Towards Open Form: 
Ku Formie Otwartej. Warszawa: Fok-
sal Gallery Foundation, 2005). Hen-
ryetta Duerschlag befasst sich mit der 
(fotogra�schen) ‚Neuen Sachlichkeit‘ 
und mit Hans Finsler, der einerseits 
am Hühnerei „[d]ie Obsession mit der 
idealen Formwiedergabe schattenfrei, 
isoliert aus Zeit und Raum“ (S.148) 
erprobte, wohlwissend, dass die ‚per-
fekte Darstellung‘ ein Paradoxon zur 
(fotogra�schen) Abbildung der Wirk-
lichkeit ist. Andererseits war Finsler 
ein ‚unwissender Lehrmeister‘, über-
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ließ er seine Schüler:innen trotz seiner 
detailreichen Studien der ‚guten Form‘ 
ihrem fotogra�schen Scha�en, ohne 
Vorgaben zu machen (vgl. S.152�.).

Thomas Strässle ref lektiert in 
„Schreiben/Zeigen“ das ‚essayistische 
Prinzip‘ und leitet das Wort aus dem 
spätlateinischen exagium (ab- oder 
erwägen) ab; Strässle geht soweit, arti-
stic research insgesamt als ‚essayistisches 
Prinzip‘ zu de�nieren, getrieben von 
einer allgemeinen „Konjunktur des 
Essayistischen“ (S.168). Er beschreibt 
eine „[d]iskrete Setzung“ (S.176) von 
‚Momenten‘ als mögliche Formel für 
essayistische Praxis – sofern es eine 
solche geben kann. Aurel Sieber hin-
terfragt Rituale und Berührungen als 
ästhetische Praxen, seine ‚Dialektik 
der Berührung‘ ist „mehrfach dual“, 
weil diese Aktivität mit Passivität 
und auch Ober�ächlichkeit mit Inti-
mität verbinde (vgl. S.184). Wiesel 
kontextualisiert schließlich anhand 
der dänischen TV-Serie Herrens Veje 
(2017) eine „Ästhetik des Unterbre-
chens“. Das �lmische Unterbrechen 
il lustriert erfolgreich Gedanken-
sprünge, Zeit- und Sprachwechsel (vgl. 
S.199). „Die Serie als Ganze […] ist 
eine einzige Predigt“ (ebd.).

Das Schöne an Essays ist deren 
Möglichkeit, Gedankenexperimente 

zuzulassen und sich in Gedanken zu 
verlieren, Denkpraxis zu betreiben. 
Der Band ist eine gelungene Mischung 
von eigenen ästhetischen (Mikro-)
Denkprozessen der Autor:innen, die 
trotz verschiedener Schwerpunkte in 
den jeweiligen Texten von einer fun-
dierten Kenntnis der ästhetischen 
�eorie zeugen. Manches ist wirklich 
reines Gedankenspiel, manches sehr 
komplexe Denkarbeit, die jedoch nicht 
weniger bereichernd zu lesen ist. Der 
Vorteil an einer Essaysammlung ist, 
die Beiträge asynchron lesen zu kön-
nen, die Texte funktionieren dennoch 
als zusammenhängendes Gesamt-
konstrukt, beziehen sich häu�g auf-
einander. Mit den Grundbegriffen 
ästhetischer �eorie sollte man sich 
jedoch vor der Lektüre bereits etwas 
auseinandergesetzt haben.

Die alte Krux geisteswissenschaft-
licher Forschung, besonders der Phi-
losophie, dass Männer nur Männer 
zitieren und Frauen auch fast aus-
schließlich Männer zitieren, weil diese 
eben seit Jahrzehnten zitiert werden 
(müssen), zeigt sich leider auch in die-
sem Buch. Mehr essais, auch zeitgenös-
sische Positionen zu betrachten, wären 
wünschenswert gewesen.

Xenia Kitaeva (Berlin)
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Die Frage nach dem Potenzial der 
sich stürmisch entwickelnden KI 
bewegt das Kunstsystem und seine 
Akteur:innen – ähnlich wie es andere 
große technische Neuerungen, wie der 
Buchdruck oder die Fotogra�e, zuvor 
getan haben. Catrin Misselhorn greift 
die nicht seltenen Ängste in diesem 
sozialen Feld auf, wenn sie (wieder 
einmal) angesichts hiermit verbun-
dener Umwälzungen nach dem Ende 
der Kunst fragt. Die geistreiche Studie 
kennzeichnet die präzise Beschrän-
kung auf die Möglichkeiten der KI 
hinsichtlich ihrer Tragfähigkeit, 
eigenständig autonome Kunst herzu-
stellen, und sie verwechselt diese Frage 
nicht mit der nach der Möglichkeit 
einer ästhetischen Gestaltung insge-
samt, neuen Fertigkeiten der Mimesis 
oder gar der vollständigen Simulation 
menschlichen Denkens bis hin zur 
Ununterscheidbarkeit, wie wir es aus 
dem Turing-Test kennen.

Ausgehend von den Geschichts-
konzeptionen Hegels, aber insbeson-
dere Arthur C. Dantos, entwickelt die 
Göttinger Philosophin systematisch 
die Möglichkeiten der Unterschei-
dung von Kunst und Objekten, die nur 
aussehen wie Kunst. Schon hier fällt 
auf, und das ist eine bemerkenswerte 
rhetorische Pointe dieses Textes, dass 
sich die aktuellen Fragen nach den 
Bedingungen und Möglichkeiten von 

Kunst im Rahmen der KI sehr dicht an 
den mittlerweile klassischen Fragestel-
lungen bezüglich des Kunstbegri�es 
in der Moderne, insbesondere seit 
Beginn des 20. Jahrhunderts, entlang 
bewegen müssen. Entsprechend geht 
Misselhorn von der beunruhigenden 
Erfahrung Dantos beim Anblick der 
Brillo-Kartons Andy Warhols 1964 in 
der New Yorker Stable-Galerie aus, die 
wohl für damalige Betrachter:innen 
nicht weniger irritierend war als die 
Unsicherheit in unseren Tagen über 
die Genese von Bildern und Texten, 
die zumindest scheinbar aus der Logik 
der technischen Apparatur allein ent-
stehen. Misselhorn spekuliert dabei 
weniger über futuristische Perspek-
tiven, sondern ref lektiert konkrete 
zeitgenössische Formen der digitalen 
Kunst, wie sie jetzt mit dem Anspruch, 
zugleich Kunst und Produkt künst-
licher Intelligenz zu sein, allerorten 
das Publikum überraschen. Deshalb 
unterscheidet Misselhorn deutlich 
zwischen schwacher und starker KI. 
Während erstere „auf die Lösung kon-
kreter Anwendungsprobleme bezo-
gen ist und menschliche Intelligenz 
bestenfalls simuliert, strebt starke KI 
das Ziel an, menschliche Intelligenz zu 
reproduzieren, einschließlich echtem 
Denken und Bewusstsein“ (S.8). Die 
starke KI steckt heute noch in den 
Kinderschuhen und wird beim wei-
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teren Gang der Argumente im Text 
kaum berücksichtigt, doch es wird 
hier noch auf sie zurückzukommen 
sein. Dass etwas künstlich Gene-
riertes aussieht wie Kunst ist „in der 
Zwischenzeit Wirklichkeit geworden 
[...]. Bewusstsein oder die Fähigkeit 
wirklich zu denken, sind dafür nicht 
nötig, weshalb wir uns im Rahmen 
dieses Buches immer im Bereich der 
schwachen KI bewegen“ (ebd.). Hier 
wird das Problematische der Situation 
deutlich, denn „bedeutet es nicht das 
Ende der Kunst, wenn es KI wirklich 
gelingt, Kunstwerke zu erscha�en, 
ohne über Bewusstsein zu verfügen 
oder denken zu können?“ (ebd.). 

Vor allem eine Fragestellung bezie-
hungsweise Behauptung eines Teils 
der modernistischen Ästhetik wird 
durch das Erscheinen schon einer 
schwachen KI erneut zum Fokus der 
aktuellen neuen Kunsttheorie – die 
Frage nach dem Tod des Autors: „Die 
entscheidende Frage lautet somit, ob 
es künstlichen Systemen möglich ist, 
eine Idee auszudrücken und genu-
ine Kunst zu scha�en, oder ob diese 
Fähigkeit zwingend an menschliche 
Subjektivität geknüpft ist. Könnte uns 
[…] KI-Kunst dazu zwingen, uns von 
dieser Vorstellung als einer veralteten 
humanistischen Au�assung zu verab-
schieden und eine posthumanistische 
Vorstellung künstlerischer Kreativität 
zu akzeptieren?“ (S.32). Im Gegensatz 
zu den einschlägigen theoretischen 
Ansätzen der Postmoderne wird der-
gestalt in einem neuen Anlauf dar-
gelegt, dass es eben mindestens eine 

hypothetische Autorschaft ist, die dem 
Kunstwerk als solches eignen muss, 
eine Intentionalität, die jedes Arte-
fakt unabhängig von seiner konkreten 
Erscheinung auszeichnet, nicht ganz 
unähnlich der ‚Aboutness‘ Dantos, 
die jedes noch so reduzierte Objekt 
erst durch eine ihm übergeordnete 
Referenz zum künstlerischen Objekt 
macht. Und dies setzt ein bewusstes 
Subjekt voraus, das dem Kunstwerk 
Sinn gibt (vgl. S.18).

Wie (fast) immer in der jüngsten 
Geschichte moderner Kunst ver-
schiebt sich der Zugang im Großen 
und Ganzen von einer produktions- zu 
einer rezeptionsästhetischen Perspek-
tive. „Im Anschluss an die vorgeschla-
gene Kunstde�nition bezieht sich die 
ästhetische Erfahrung eines Kunst-
werks auf die Erfahrung eines Objekts, 
das einen verkörperten Gehalt höherer 
Ordnung besitzt, der auf einen Autor 
zurückgeht. Konzentrieren wir uns 
allein auf die Erfahrung als solche, 
scheint es vollkommen unerheblich 
zu sein, ob dieser Autor tatsächlich 
existiert oder nur eine Projektion ist. 
Wir haben zwar festgestellt, dass rein 
hypothetische Konstrukte von Autor-
schaft unzureichend sind, weil der 
Status und die Identität eines Kunst-
werks auf diese Weise nicht festgelegt 
wird. Doch für die ästhetische Erfah-
rung reicht es völlig aus – so könnte 
man argumentieren –, wenn das 
KI-generierte Objekt als ein Stimu-
lans betrachtet wird, dem jeder seine 
Autorvorstellung unterlegen kann“ 
(S.94). Auch hier wiederholt KI-gene-
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rierte Kunst nur die Überschreitungen 
des Kunstbegri�s beziehungsweise der 
Vorstellungen davon, was kunstwürdig 
ist, wie wir es von der Dynamik der 
High Art der letzten 200 Jahre ken-
nen. Die entscheidende neue Frage 
bleibt demgegenüber, welche spezi-
f ischen Perspektiven die KI-Kunst 
mit ihrem neuartigen Material nahe-
legt? Misselhorns Essay systematisiert 
einige dieser Zugänge glänzend; erst 
gegen Ende, im Kapitel „Mensch oder 
KI – ein Unterschied für die ästhe-
tische Erfahrung?“ (S.93-110) verliert 
sie etwas an Schärfe der Argumenta-
tion, etwa wenn sie die Konzeption 
vom Autor als Freund des Rezipie-
renden von Wayne C. Booth (vgl. �e 
Company We Keep: An Ethics of Fiction. 
Berkeley: University of California 
Press, 1988) anführt. Eigentlich hätte 

die Argumentation des Bandes hier 
schon enden können und die Frage 
nach dem Kunststatus der schwachen 
KI wäre als weitere Variation moder-
ner autonomer Ästhetik beschrieben. 
Das wäre allerdings keine Beruhi-
gung für konservative Gemüter, denn 
die Weiterentwicklung einer starken 
KI, die jetzt erst nur in rudimentären 
Anfängen existiert, lässt wahrlich 
revolutionäre Veränderungen erwar-
ten. Der Essay von Misselhorn ist 
nicht nur hinsichtlich seiner systema-
tischen Argumentation und so präzi-
sen wie klaren Sprache unbedingt zu 
empfehlen – nicht zuletzt, weil er auf 
elegante Art und Weise zur Ordnung 
im Diskurspotpourri über die jüngsten 
digitalen Revolutionen ruft.

Norbert M. Schmitz (Kiel/Wuppertal)
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In ihrer 2022 verteidigten und jetzt 
publizierten Dissertation stellt Anne 
Gräfe die vorderhand durchaus ketze-
rische Frage, inwiefern das Spiel mit 
der Langeweile des Publikums für 
zeitgenössische Kunstwerke überhaupt 
konstituierend geworden ist. Ausge-
hend von Walter Benjamins provo-
zierendem Credo, Langeweile sei „die 
Schwelle zu großen Taten“ („Konvolut 
D: Die Langeweile, ewige Wieder-
kehr.“ In: ders.: Das Passagenwerk. Ges. 
Schriften, Bd.5. Frankfurt: Suhrkamp, 
1983, S.156-178, S.161) wird gefragt, 
ob und inwiefern mit Susan Sontag 
und anderen Kunstkritiker:innen der 
1960er Jahre tatsächlich (immer) gelte, 
langweilige Kunst sei interessante 
Kunst (vgl. S.26). 

Die weit verzweigte philosophisch-
ästhetische oder gar psychologische 
beziehungsweise neurowissenschaft-
liche Diskussion um das Phänomen 
der Langeweile wird hier nur gestreift 
beziehungsweise übergangen, um 
umso deutlicher die zentrale und pro-
duktive Rolle des „Aushalten[s] einer 
ausgestellten Langeweile“ (S.29) bei 
der Rezeption zeitgenössischer Kunst 
herauszuarbeiten, etwa als „Motor der 
Kritik“ (S.28). Dieser weitgehende 
Verzicht aufs Grundsätzliche ist eine 
kluge Entscheidung, denn die zentrale, 
im Kern rezeptionsästhetische Frage, 

wer mit welchem Recht das Verdikt 
des Langweiligen aussprechen und 
damit überhaupt von „Praktiken der 
Langeweile in der Gegenwartskunst“ 
(S.29) sprechen kann, wird so ebenso 
umgangen wie auch das Problem der 
(eigentlich) poststrukturalistisch-
kunsttheoretischen Verabschiedung 
des Subjekts, an das Langeweile phä-
nomenologisch doch konstitutiv gebun-
den scheint. Dasselbe gilt auch für die 
Frage, ob es tatsächlich die in der Tra-
dition von Frances Colpitt (vgl. „�e 
Issue of Boredom: Is it Interesting?“ 
In: Journal of Aesthetics and Art Criticism 
43, 1985, S.359-365) dann im Haupt-
teil von Gräfes Untersuchung beispiel-
haft angeführten Kunstwerke sind, die 
langweilen, oder ob bereits ihr institu-
tionalisierter Zugang, insbesondere das 
(‚theoriefetischisierende‘) kuratorische 
Denken der Zeit, Langeweile erzwingt. 

Gräfes spannenden Streifzug 
entlang diverser Positionen ‚anstren-
gender‘ Kunst strukturieren nun vier 
Formen der Langeweile: Langeweile 
buchstäblich als Dehnung der Zeit 
(mit Sharon Lockhart, Hiroshi Sugi-
moto und Albert Serra), Langeweile 
als Wiederholung (mit Zoe Leonard, 
Heiner Goebbels und Gregor Schnei-
der), Langeweile im Dazwischen – 
die Aufmerksamkeit will woanders 
hin (mit Bruce Nauman, Manon de 

Anne Gräfe: Langeweile aushalten: Kontingenzerfahrung in der 
Gegenwartskunst

Berlin: Kadmos 2024, 226 S., ISBN 9783865995421, EUR 29,80

(Zugl. Dissertation an der Hochschule für Gestaltung Offenbach, 2022)
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Boer und der Ambient Music) – und 
schließlich, besonders auch vor dem 
Hintergrund der digitalen Revolution, 
der ‚postmodernen‘ Langeweile als 
Zuviel, etwa als Folge einer Übersät-
tigung (mit Cosima von Bonin, Anne 
Imhof und Camille Henrot).

Ein wenig störend ist allein, dass 
die Rolle der „Kontingenzerfahrung“ 
(S.28) – konstitutiv oder nur eine 
Spielart des Langweil igen? – 
und auch das Verhältnis des zur 
Debatte stehenden Phänomens zur 
Gegenwartskultur insgesamt, die eine 
des „Zuviel“ und der „Überforderung“ 
(S.35) sei, doch unklar bleiben. 
Denn diverse sperrige Werke der 
Moderne – von der monochromen 
Malerei über den Minimalismus 
bis zu Andy Warhols Sleep (1964) 
und vieles andere mehr – waren 
gewiss für ein bestimmtes, von der 
Kulturindustrie mit allerlei Reizen 

verwöhntes Publikum ebenfal ls 
‚langweilig‘. Und das große Zuviel in 
der Kultur ist schon zu Baudelaires 
Tagen beklagt worden. Überhaupt 
wäre hier auf einen (fragwürdigen, 
Gräfe gewiss fernliegenden) impli- 
ziten Konservatismus der Argumen- 
tation hinzuweisen, dem in seiner ge- 
genaufklärerischen Feier von ‚Größe‘ 
– und in der Postmoderne dann eben 
Intensität, Erhabenheit oder Präsenz 
oder des Rauschs der Sinne – an 
der jeweils neuen Kunst traditionell 
manches verdächtig gewesen ist 
(wie womöglich gar noch immer der 
fehlende Nachweis handwerklicher 
Meisterschaft). 

Wie dem auch sei: Gräfe legt hier 
eine wichtige Untersuchung vor, die 
zu weiterer, möglicherweise systema-
tischerer Forschung anregt.

Jürgen Riethmüller (Stuttgart)
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Das Ende von Lost (2004-2010) war 
hanebüchen? Der Epilog von Harry 
Potter unerträglich plump? Eigent-
lich hätten Sherlock und Watson ein 
Liebespaar werden sollen, und Glenn 
Rhees Serientod in �e Walking Dead 
(2010-2022) war ärgerlich und sinn-
los? Wenn sich Fans über ein unzu-
friedenstellendes Handlungselement 
ärgern, kann dies eine Triebfeder für 
Kreativität werden, indem sie selbst 
zu Tastatur oder Stift greifen und die 
geliebte Geschichte nach eigenen Vor-
stellungen weiter-, um- oder neuerzäh-
len. Beim Verfassen von Fan�ctions 
steht also nicht selten der Wunsch im 
Vordergrund, einen Aspekt des Fanob-
jekts zu korrigieren, zu ‚�xen‘. 

Fix-It Fics: Challenging the Sta-
tus Quo through Fan Fiction ist ein 
Sammelband zu einem vielverspre-
chenden und facettenreichen �ema, 
was sich auch in der Unterschied-
lichkeit der Forschungsgegenstände 
niederschlägt, die in den insgesamt 
elf Aufsätzen perspektiviert und 
analysiert werden: von Fan�ction als 
Antwort auf die Marginalisierung 
queerer Figuren in Mainstreamme-
dien (Perceville Forester) über die 
Funktion von Alpha/Beta/Omega-
Fan�ction (Paige Hartenburg) oder 
die Rolle von Jiddisch und jüdischer 
Kultur in Fan�ctions (Ethan Calof) 
bis hin zu Harry-Potter-Fan�lmen 

(Jordan Hansen) und Superhelden-
satiren in Musicalform (Meghan N. 
Cronin).

Obgleich die in der Einleitung 
greifbare Euphorie der Herausgebe-
rin Kaitlin Tonti für den Gegenstand 
gut nachzuvollziehen ist, ist es bedau-
erlich, dass dies zu Lasten einer aus-
reichend di�erenzierten Lancierung 
des �emas geht. So ignoriert die dem 
Buch zugrundeliegende reduktionis-
tische Prämisse die vielen Formen 
von und diversen Beweggründe für 
das Verfassen/Lesen von Fix-its und 
engt sie auf einen progressiv-aktivis-
tischen Impuls ein: „[T]his collection 
will explore the genre as a means of 
advocacy and activism. Fix-it �cs allow 
writers to advocate for overlooked and 
underappreciated cultures and groups, 
and when in conversation with each 
other, it becomes a form of activism. 
As both advocacy and activism, �x-
it �cs serve as both a personal evo-
lution for the individual writers and 
as an extension of awareness into the 
larger public that challenges hetero-
normative, abled, and white privileged 
perspectives. In other words, the �x-
it �c author writes with the intention 
of changing the status quo“ (S.viiif.). 
Dies tri�t o�ensichtlich in ganz vielen 
Fällen zu, solche Verallgemeinerungen 
verstellen aber den Blick für die Viel-
falt und Komplexität von Fix-its.

Kaitlin Tonti (Hg.): Fix-It Fics: Challenging the Status Quo 
through Fan Fiction

Wilmington: Vernon Press 2024, 199 S., ISBN 9781648898143, EUR 97,-
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Neben dem ersten Beitrag „Fan 
Fiction Fixes for Queer Erasure in 
Mainstream Media“, der unter anderem 
überzeugend aufzeigt, inwiefern Harry-
Potter-Fix-its unter dem Schlagwort 
‚EWE – Epilogue? What Epilogue?‘ 
sowohl der heteronormativen Au�ö-
sung des Sto�s als auch den transpho-
ben Statements der Autorin Joanne K. 
Rowling begegnen (dies fokussiert auch 
der Aufsatz von Laura Tolbert) und 
damit einen größeren kulturellen Kon-
text kritisieren, der „exhausts, excludes, 
and frustrates the marginalized“ (S.16), 
liefern gerade die Beiträge von Har-
tenburg und Amanda Boyce wertvolle 
Einsichten, die über ein spezi�sches 
Fanobjekt oder Fandom hinausweisen. 
Hartenburg hat mit „Beyond the Knot“ 
einen di�erenzierten und sachlichen 
Beitrag zum durchaus auch von vielen 
Fan�ctionautor:innen mit Naserümp-
fen betrachteten Omegaverse-Subgenre 
vorgelegt, der ausgewogen dessen kri-
tisches Potenzial ebenso wie die repro-
duzierten patriarchalen Strukturen und 
reaktionären Biologismen adressiert. 
Boyces Beitrag „�e Fix-It-Novel“ trägt 
dem Aspekt der Kommerzialisierung 
von Fan�ction Rechnung – bekannte 
Beispiele sind Cassandra Clare und 
Rainbow Rowell – und perspektiviert 
die damit einhergehenden Verschie-
bungen in den Machtverhältnissen 
zwischen Autor und Fan, zwischen 
‚o�ziellem‘ Text und Fantext: „While 
the �x-it �c aims to ,repair‘ what the fan 
author perceives as wrong, problema-

tic, or unsatisfactory in canon, the �x-it 
novel […] additionally seeks to mend 
the increasingly weary relationship 
between fans and the commercial texts 
they consume. �e �x-it novel incor-
porates both fan �ction and commer-
cial writing examples in its narrative, 
challenging and aiming to renegotiate 
the hegemonic structures between fan 
authors and commercial authors by jux-
taposing the two types of writing and 
their emotional merit and then pushing 
this discourse into the narrative’s public 
sphere“ (S.143).

Die Aufsätze in Fix-It Fics füh-
ren vor Augen, dass Fans aktiv an der 
Gestaltung von Kultur und Gesell-
schaft teilhaben, indem sie etablierte 
Normierungen und Machtverhält-
nisse herausfordern. Der Band ließe 
sich zum Ausgangspunkt nehmen, um 
auch über Machtstrukturen innerhalb 
von Fandoms nachzudenken – Boyces 
Beitrag weist bereits in diese Richtung. 
Denn es drängt sich bei der Lektüre 
durchaus die Frage auf, welche Formen 
von Kanonisierung durch Fix-it-Fics 
innerhalb einer bestimmten Commu-
nity ausgelöst und vorgenommen wer-
den und mit welchen Konsequenzen, 
welche Lesarten durch Big Name Fans 
eine Fangemeinschaft dominieren 
können, welche neuen Normierungen 
eine Fancommunity hierdurch etabliert 
und wie Transgressionen und Regel-
verstöße sanktioniert werden.

Vera Cuntz-Leng (Marburg)
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Bereichsrezension: True Crime

Mary Angela Bock: Seeing Justice: Witnessing, Crime and 
Punishment in Visual Media

New York: Oxford UP 2023, 292 S., ISBN 9780190926984, GBP 64,-

Judith May Fathallah: Killer Fandom: Fan Studies and the 
Celebrity Serial Killer

Bethlehem: mediastudies.press 2023 (Media Manifold, Bd.2), 241 S., 
ISBN 9781951399238, USD 21,40 (OA)

Anne Kaun, Fredrik Stiernstedt: Prison Media: Incarceration and 
the Infrastructures of Work and Technology

Cambridge: The MIT Press 2023 (Distribution Matters), 193 S.,  
ISBN 9780262374330, USD 35,- (OA)

True Crime wird in der Form von 
Podcasts, Magazinen oder auf Net-
�ix laufenden Serien vor allem in den 
letzten Jahren immer dominanter, 
dennoch gibt es im deutschen Sprach-
raum noch sehr wenige Werke, die 
sich medienwissenschaftlich mit die-
sem �ema beschäftigen. Im Unter-
schied dazu sind in den letzten Jahren 
im angloamerikanischen Raum sehr 
viele Arbeiten erschienen, die sich auf 
verschiedenen Ebenen mit der Kultur 
von Verbrechen beschäftigen. Bei-
spielsweise betrachtet Tanya Horeck 
in Justice on Demand: True Crime in the 
Digital Streaming Era (Detroit: Wayne 
State UP, 2019) die Popularität von 
True Crime als Ergebnis einer über 
Plattformen und Internet gesteuerten 
Affektkultur. Diana Rickard führt 
in �e New True Crime: How the Rise 
of Serial Story Telling is Transforming 

Innocence (New York: New York UP, 
2023) ähnliche Gründe an, um die 
Verlagerung des Fokus von True Crime 
von Fragen der Schuld und Bestrafung 
auf Fragen der Unschuld und der Kri-
tik an Polizei und Rechtssystem zu 
erklären. Darüber hinaus gibt es auch 
einige Reader, die mit dem Fokus etwa 
auf Queer Culture nicht mehr nur 
allgemein Aspekte der Kriminologie 
und Verbrechenskultur ansprechen: 
�e (Mis)Representation of Queer Lives 
in True Crime (London/New York: 
Routledge, 2024), herausgegeben 
von Abbie E. Goldberg, Danielle C. 
Slako� und Carrie L. Buist, oder der 
von Karen Boyle und Susan Berridge 
herausgegebene Routledge Companion 
to Gender, Media and Violence (London/
New York: Routledge, 2024). 

Die hier besprochenen Werke 
eröffnen noch weitere medienwis-
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senschaftliche Perspektiven: durch 
ethnogra�sche Forschung zur Ver-
brechensberichterstattung in Seeing 
Justice von Mary Angela Block, in 
der Beschäftigung mit der Mediali-
tät von Gefängnissen in Prison Media 
von Anne Kaun und Fredrik Stiern-
stadt sowie durch die Anwendung von 
Ansätzen der Fan Studies auf das Phä-
nomen ‚Serienkiller‘ in Killer Fandom 
von Judith May Fathallah. Alle drei 
Bücher reduzieren sich allerdings nicht 
auf einen medienwissenschaftlichen 
Blick auf Verbrechenskultur, sondern 
machen deutlich, wie die Medienwis-
senschaft selbst von diesem �ema 
pro�tiert. 

So geht zum Beispiel Seeing Justice 
von Bock, die als Associate Professor 
Journalistik und Medienwissenschaft 
in Austin lehrt, auf ihre frühere 
Arbeit als Fotogra�n und Reporterin 
zurück. Anekdotische Erinnerungen 
begleiten eine Auseinandersetzung mit 
der medialen Rahmung von Justiz- 
und Polizeiarbeit. Dabei operiert sie 
zum Teil medienhistorisch, wenn 
sie zum Beispiel die Geschichte der 
fotogra�schen und journalistischen 
Repräsentationen von Hinrichtungen 
und Lynchjustiz vom öffentlichen 
Spektakel hin zu dem kompletten 
Unsichtbar-werden von Hinrichtungen 
heute erfasst und somit die damit 
zusammenhängende komplexe 
Dialektik von Sichtbarkeit und 
Unsichtbarkeit des Strafens erfasst (vgl. 
S.52). Impulsgeber dieser Forschung 
und der Darstellung dieses Prozesses 
ist natürlich Michel Foucault und 

seine klassische Studie Überwachen 
und Strafen: Die Geburt des Gefängnisses 
(Frankfurt: Suhrkamp, 1977), die 
die moderne Disziplinargesellschaft 
mit dem Unsichtbar-werden des 
Strafens korreliert. Bocks Studien zu 
perp walks zeigt aber, welche Rolle 
Sichtbarkeit in der amerikanischen 
Verbrechenskultur (wieder) spielt. Perp 
walks sind audiovisuelle Darstellungen 
von Menschen, die mit Gerichtsfällen 
in Zusammenhang stehen und deren 
Repräsentation gegen ihren Willen 
erzwungen wird (vgl. S.54). Mit 
Nick Couldry macht Bock deutlich, 
welche Bedeutung perp walks als 
Medienrituale haben und welch 
problematische Rolle sie spielen, weil 
sich Journalist:innen zu Werkzeugen 
einer Vorverurteilung machen, die 
automatisch mit ihrer fotogra�schen 
Aufnahme verbunden wird, und sie 
damit „status degradition ceremonies“ 
(S.58) mitermöglichen. Es wird 
durch die Erkundungen im Milieu 
der Gerichtsreporter:innen und der 
dabei gesammelten Aussagen auch 
deutlich, wie diese ihre Verstrickung 
in problematische Formen der 
Herstellung ‚disziplinarischer Bilder‘ 
(vgl. S.56) ref lektieren und wie 
bestimmte Medien auf die Kritik 
und Selbstkritik reagieren und die 
Produktion von perp walks stoppen. 

Eine ähnliche Diskussion macht 
Bock an mug shots fest und zeigt 
hier vor allem durch die diskursive 
Rahmung des Falles eines weißen 
Studenten, der eine Mit-Studentin 
vergewaltigt hatte, welche Bedeutung 
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diese Polizeifotos haben. Die Diskus-
sion darüber, warum zunächst kein 
mug shot verfügbar war und ob die pri-
vilegierte Stellung als weißer Student 
eines Elitecolleges eine Rolle spielt, 
wie die Veröffentlichung der Auf-
nahme schließlich erzwungen wurde, 
welche Rolle Rassismus dabei spielt, 
wenn selbst die Abbildungen von 
unschuldigen Schwarzen in Zeitungen 
häu�g an mug shots erinnern oder aus 
diesem Kontext stammen, welche Dis-
kussionen über sexuellen Missbrauch 
durch die Verö�entlichung angesto-
ßen werden, aber wie problematisch 
es dennoch ist, dass die Prominenz des 
Falles und der mediale Diskurs darü-
ber diesen Mann zur Verkörperung 
von sexueller Gewalt an sich werden 
lassen (vgl. S.121), o�enbart auf vielen 
Ebenen, warum eine medienwissen-
schaftliche Diskussion von True Crime 
relevant ist. Diese und weitere Aspekte 
der Repräsentation von Kriminalität 
und der dabei beteiligten sozialen For-
mationen, die zivilgesellschaftliche 
Projekte zur Überwachung von Poli-
zeiarbeit mit Video einschließt, oder 
die sich mit der Medienpolitik von 
Polizeibehörden beschäftigt, machen 
dieses Buch zu einem interessanten 
medienwissenschaft l ichen Werk, 
durch das viel über die Medien- und 
Justizkultur der USA gelernt werden 
kann. 

Prison Media hat eine noch stärkere 
Bindung an Foucault und Überwachen 
und Strafen. Die Autor:innen nehmen 
aber eine interessante, wenn auch 
eigentlich naheliegende Perspektive 

ein. Statt wie die meisten Foucault-
Lektüren das moderne Gefängnis als 
Modell und Symbol der Disziplinar-
gesellschaft zu begreifen (hier werden 
als Beispiel die Arbeiten von Marc 
Andrejevic genannt), setzen Kaun 
und Stiernstedt direkt daran an, wie 
Foucault das Gefängnis als Raum der 
Überwachung und der Dokumenta-
tion der Handlungen von Menschen 
beschreibt und sich dies auf die aktu-
elle und vergangene Gefängniskultur 
übertragen lässt (vgl. S.68). Prison 
Media stellt sich die Frage nach der 
konkreten Medialität des Raums und 
der Institution des modernen Gefäng-
nisses. Dabei beziehen sich Kaun und 
Stiernstedt, die Medien- und Kommu-
nikationswissenschaft an der Univer-
sität Södertörn in Stockholm lehren 
und forschen, vor allem auf den schwe-
dischen Kontext als Untersuchungsge-
genstand. Es geht ihnen weniger um 
mediale Repräsentationen des Gefäng-
nisses, sondern – wie im Anschluss 
an diese neue Forschungsrichtung 
der Medienwissenschaft betont wird 
– konkret um die Medieninfrastruk-
turen, die mit dem Gefängnis als 
Architektur und als Arbeitsraum 
in Verbindung stehen (vgl. S.3), wie 
diese sich entwickelt haben und heute 
in Form von smarten Technologien 
wie Armbändern und automatisierter 
Kameraüberwachung eingesetzt wer-
den oder wie Gefängnismedien zu 
Grenzobjekten im Sinne von Geo�rey 
C. Bowker und Susan Leigh Star (vgl. 
Sorting �ings Out: Classi�cation and its 
Consequences. Cambridge: MIT Press, 














































































































































































