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Das Institut für aktuelle Kunst ist eine Forschungseinrichtung, die sich 
zum Ziel gesetzt hat, schon zu Lebzeiten der Bildenden Künstler, die 
im Saarland arbeiten oder von Außen in das Land hineinwirken, deren 
Arbeitsweise zu begleiten.

In Absprache mit dem Künstler soll schon früh eine Sammlung von Daten 
entstehen, die den Zugang zum einzelnen, im Entstehen begriffenen 
Werk erleichtern und dazu beitragen soll, die gesamte Entwicklung der 
Kunst in einer Region leichter verfolgen zu können.

Mit der Entwicklung des Instituts für aktuelle Kunst hat dieser Ansatz 
eine ganz neue Bedeutung erlangt: Einerseits können die gesammel-
ten Daten leicht und schnell Verbreitung finden, anderseits steht der 
Beschleunigung der Aufwand für eine gewissenhafte Aufbereitung 
entgegen. Kunstlexikon und Künstlerlexikon Saar im Internet sind so zu 
einem zentralen Vermittlungsinstrument geworden.

Unersetzbar jedoch bleiben die wichtigen Publikationsreihen wie Werk-
verzeichnisse, Inventarbände, Interviews mit Künstlern, die neben der 
Veröffentlichung im Internet jeweils in gedruckter Form vorliegen.

Ein neues Diskussionsfeld erhofft sich das Institut für aktuelle Kunst mit 
der Reihe „Kunst und Wissenschaft“. Von jeher sahen sich die Künstler 
nicht vereinsamt in ihrer Sparte und immer wieder spielt die Grenzüber-
schreitung eine große Rolle.

Gerade weil die Grenzen – allgemein zwischen Kunst und Wissen-
schaft insbesondere durch methodische Ansätze – schwer überwindbar 
scheinen, fordert der Gedanke daran immer neu heraus.

Wie Christof Trepesch in seiner Einführung deutlich darstellt, ist Lorenz 
Dittmann ein Kunsthistoriker, der immer die unmittelbare Nähe zum 
Künstler und Kunstwerk gesucht hat, der sich auch mit dem Kunstwerk 
seiner Zeit umgibt und die theoretische Auseinandersetzung damit sucht.

Es ist mir eine besondere Freude, dass die neue Reihe von vorgesehenen 
Publikationen mit einer Persönlichkeit eröffnet werden kann, die durch 
ihre Lehrtätigkeit auch auf unsere Region eingewirkt hat. Viele seiner 
Schüler gehören zum „wissenschaftlichen Netzwerk“ des Instituts und 
Lorenz Dittmann hat nicht selten unsere Einrichtung mit Beiträgen und 
Gutachten gestützt.

Stellvertretend für die Vielen, die zum Zustandekommen der Publikation 
beigetragen haben, gilt mein Dank vor allem Lorenz Dittmann für seine 
Bereitschaft, nicht nur „Rede und Antwort“ zu stehen, sodann Christof 
Trepesch für seine tiefgehende Strukturierung des Gesprächs.

Ich bin sicher, dass das Institut für aktuelle Kunst gemäß seinem selbst 
gestellten Anspruch, Bausteine zur Kunstgeschichte der Großregion zu 
liefern, hier einen Meilenstein mit Lorenz Dittmann setzen wird. 
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Lorenz Dittmann – Wissenschaft und Kunst
Christof Trepesch

Der Kunsthistoriker Lorenz Dittmann ist einer der wenigen seines Faches, 
der den Bogen vom Mittelalter bis zur Gegenwartskunst zu spannen 
vermag und der zu allen Gattungen und Kunststilen der Kunstgeschichte 
mit sicherem Blick Wesentliches zu sagen hat. Sein phänomenologi-
scher Ansatz, dessen Grundlage das sensible Erfassen und Erschauen 
der Kunstwerke ist, eröffnete der Forschung in den letzten 50 Jahren 
neue Horizonte kunsthistorischen Denkens. Dittmann, der anfänglich bei 
Hans Sedlmayr in München studierte, wurde 1955 promoviert bei Ernst 
Strauss über „Die Farbe bei Grünewald“ und entwickelte seine in der 
Phänomenologie Edmund Husserls verankerte Methode aus den Ansät-
zen seines Lehrers Strauss. Dittmanns wissenschaftlicher Ansatz erreichte 
so eine neue methodische Dichte, die in der 1965 vorgelegten kritischen 
Auseinandersetzung mit kunsthistorischen Positionen gipfelte, mit der er 
sich unter dem Titel „Stil. Symbol, Struktur – Studien zu Kategorien der 
Kunstgeschichte“, bei Wolfgang Braunfels in Aachen habilitierte. Die in 
seinen Publikationen zu Tage tretende außergewöhnliche Weite in der 
Erfassung des Gesehenen und Tiefgründigkeit ist auch im Denken des 
Kunsthistorikers Kurt Badt verankert, dessen Schriften Dittmann ediert 
hat und mit dem er bis zu dessen Tod im Jahre 1973 in engem wissen-
schaftlichem Austausch stand. Dittmanns Forschungsschwerpunkte sind 
Kunsttheorie, Koloritgeschichte der abendländischen Malerei bzw. die 
Geschichte des Helldunkels sowie Themen der zeitgenössischen Kunst, 
die auch die saarländischen Künstler mit einbezieht. Das „Standardwerk 
mit dem er die Kunstgeschichte beschenkt“ hatte (Götz Pochat: Das 
Licht in der Malerei. In: Saarbrücker Zeitung vom 26/27.3.1988) ist seine 
1987 bei der Wissenschaftlichen Buchgesellschaft in Darmstadt erschie-
nene Untersuchung „Farbgestaltung und Farbtheorie in der abend-
ländischen Malerei“, mit der erstmals das koloritgeschichtliche Wissen 
zusammenfassend gedeutet und systematisch dargestellt wird. Das Werk 
ist bis heute grundlegend geblieben. Es wurde 2010 in einer aktualisier-
ten Fassung im Böhlau-Verlag unter dem Titel „Farbgestaltung in der 
europäischen Malerei. Ein Handbuch“ neu aufgelegt. 

Lorenz Dittmann an seinem Arbeitsplatz 
im „Kunsthistorischen Zimmer“,  
Saarbrücken 2013
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Lorenz Dittmann wurde am 27. März 1928 in München geboren und 
konnte in diesem Jahr seinen 85. Geburtstag feiern. Er gehört einer 
Generation von Kunsthistorikern an, die das Methodische fest in den 
Blick nehmen und die den in der Nachkriegszeit oftmals vorherrschenden 
doktrinären Positionen sorgfältige Analysen entgegensetzen. Heute hat 
sich die Kunstgeschichte stark gewandelt. Viele Bereiche der kunsthisto-
rischen Forschung werden mehr und mehr durch hilfswissenschaftliche 
Methoden, technokratische, naturwissenschaftliche und historisch-po-
sitivistische Ansätze überlagert. Dittmanns phänomenologische Heran
gehensweise mutet im Kontext dieser Entwicklung besonders unverstellt 
und klar an, da sich sein Blick stets auf das Wesentliche der Kunst, 
nämlich deren Erscheinung richtet. Dittmanns Blick ist präzise beschrei-
bend und geprägt von großer sprachlicher Prägnanz. Auch lässt er in 
seinen Publikationen andere Wissenschaftler, wenn diese bereits Wesent-
liches zu der zu behandelnden Kunst gesagt haben, selbst longe et lade 
zu Worte kommen, um daraus dann seine – durchaus auch kritischen 
– Schlüsse ziehen und mit Beobachtungen subtil ergänzen zu können. 
Dieser sensible Umgang mit der vorhandenen Forschung und der existie-
renden kunsthistorischen Literatur erlaubt es, andere Forschungspositio-
nen konstruktiv einzubinden und diese in seinem phänomenologischen 
Kosmos fruchtbar werden zu lassen.

Lorenz Dittmann würdigte 1981 anlässlich des 80. Geburtstags seines 
Lehrers Ernst Strauss, dessen „völlige Selbstvergessenheit, Uneigen-
nützigkeit seiner Erkenntnis- und Erfahrungsmitteilung. Nicht ängstlich 
bedacht auf die Wahrung geistiger Prioritätsrechte läßt er den Ge-
sprächspartner an allem teilnehmen, was ihn an künstlerischen Be-
gegnungen und farbhistorischen Problemen gerade bewegt, oft erst 
tastend, Formulierungen suchend, Anschauungen umkreisend.“ (Ernst 
Strauss als Forscher und Lehrer. In: Ernst Strauss zum 80. Geburtstag. 
30. Juni 1981. Publikation anläßlich der Ausstellung der Zeichnungen 
und Temperas von Ernst Strauss in der Galerie Arnoldi-Livie, Maximilian-
straße 36, München 1981, ohne Paginierung). Diese Charakterisierung 
darf ohne Einschränkungen auch auf Dittmann übertragen werden, der 
diese tastende Herangehensweise auf eine umfassende Art und Weise 
in komplexe Denkstrukturen einfügt und weiterentwickelt. Die Uneigen-
nützigkeit der Erkenntnis- und Erfahrensmitteilung ist eng verbunden mit 
Dittmanns Offenheit im Denken, die den Kleinlichkeiten und Eitelkeiten 
vieler Forscher bescheiden entgegensteht. Diese überaus wohltuende 
Eigenschaft charakterisiert ihn als Mensch wie auch als Lehrer: Seine 
Vorlesungen waren tiefgründige Analysen künstlerischer Welten, deren 
Vortrag ebenso unprätentiös war, wie präzise und klar in der Darstellung 
und Formulierung, bei dem stets das Kunstwerk als solches im Zentrum 
stand. In den Seminaren nahm Dittmann die studentischen Vorträge 
durch bedächtiges und konzentriertes Einlassen stets ernst, auch wenn 
diese ein sehr unterschiedliches Niveau aufwiesen. Im Mittelpunkt 
seiner Wahrnehmung stand stets das zu besprechende Kunstwerk, das 
an die Leinwand des Hörsaals projiziert war. Bei Institutsexkursionen, 
die ein Studium des Originals ermöglichten, spiegelte sich das hohe 
Wahrnehmungsinteresse in Dittmanns monolithischem Stehen, fest und 
unverrückbar. Ohne unkontrapostisches Be- und Entlasten, überbot er 
in der Regel die Konzentration der Studierenden mit großer Leichtigkeit! 
Wenn sich seine Schüler bisweilen vor den Werken und in Seminaren zu 
umfassenden Diskussionen und Disputen hinreißen ließen, die sogar in 
der Herausgabe mehrerer Festschriften münden konnten, waren sol-
che Situationen durchaus Inspiration und Anregung für den Lehrer, der 
jedoch stets maßvolles Handeln vorlebte und dieses solchen emotionalen 
Aufladungen entgegensetzte. 
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S. 8-9 Lorenz Dittmanns Arbeitsplatz 
im „Kunsthistorischen Zimmer“,  
Saarbrücken 2013, links im Fenster Skulptur 
von Kurt Badt, Bildmitte Kleinplastik von  
Hans Steinbrenner

Im Rahmen seiner Tätigkeit als Ordinarius am Institut für Kunstgeschichte 
der Universität des Saarlandes, die er von 1977 bis 1996 wahrnahm, be-
treute er insgesamt 51 Dissertationen und 58 Magisterarbeiten. Bis heute 
hat Dittmann die große Anzahl von derzeit 290 wissenschaftlichen Bei-
trägen, Publikationen und Bücher veröffentlicht. Neben seiner Lehr- und 
Forschungstätigkeit war er jedoch auch für die Geschicke des kunsthisto-
rischen Instituts in den universitären Gremien und die Verwaltungszwän-
ge des Institutsalltags verantwortlich, was sich gerade gegen Ende seiner 
Amtszeit als ein schwieriges Unterfangen herausstellte, da die beginnen-
den 1990er Jahre durch eine maßlose universitäre Sparpolitik geprägt 
waren, die gar eine Schließung der Fachrichtung Kunstgeschichte in ihre 
Erwägungen mit einbezog. Im Verein mit allen Kolleginnen und Kollegen 
und vor allem dank des großen Engagements der Studierenden konnte 
diese massive Beschneidung der Philosophischen Fakultät verhindert und 
der Fortbestand des Lehrstuhls gewährleistet werden.

Dittmanns enger Kontakt mit der saarländischen Kunst und Kultur 
spiegelt sich in seinen zahlreichen Freundschaften mit hiesigen Künstlern 
sowie der Vielzahl von Beiträgen, Würdigungen und Vernissage-Reden, 
die deren Schaffen erläutern und umfassend darstellen. Zudem nahm er 
u.a. als Mitglied im Kuratorium der Stiftung Saarländischer Kulturbesitz 
auch regen Anteil an der Entwicklung der Stiftung und dem Museums-
geschehen in Saarbrücken, die nach seinem Ausscheiden bedauerlicher-
weise durch Fehlleistungen der handelnden Personen in schweres Fahr-
wasser geriet. Doch auch hier ist Dittmann an konstruktiven Lösungen 
interessiert – er nahm zuletzt beratend Anteil –, damit die großartige 
Sammlung des Museumskomplexes als Kulturschatz des Saarlandes 
künftig wieder ins rechte Licht gerückt wird. Ad multos annos!
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Sie wurden am 27. März 1928 in der München geboren, Sie sind also ein 
gebürtiger Bayer …

Mein Vater kam aus Nabburg in der Oberpfalz. Er war Buchdrucker, 
der auch eine Gesellenwanderung gemacht hat und so von Nabburg 
nach München kam. Er ist also auch schon ein gebürtiger Bayer. In 
seinen Lebenserinnerungen heißt es: „am 22. Juni 1973 konnte ich in 
guter körperlicher und geistiger Verfassung meinen 90. Geburtstag 
feiern“. Er wurde 93 Jahre alt. Genetisch ist vielleicht schon vorbestimmt, 
dass ich jetzt 85 bin. Seine Lebensgeschichte beschäftigt sich mit seinem 
Gang von Nabburg, das in eine Ober- und Unterstadt geteilt war, nach 
München. Er hat in der Oberstadt gewohnt. Ich war nur einmal mit 
meinem Vater da. Der Schwerpunkt seiner Erinnerungen ist ein längerer 
Bericht seiner Teilnahme am Kampf um Vimy, mein Vater war den 
Chevauleger, d.h. der leichten Reiterei zugeteilt. Mobilmachung, Krieg, 
das hat er alles ganz lang und breit beschrieben und das war damals 
eben auch das tiefe Erlebnis dieser Menschen. Und dann behandelt er 
noch ganz kurz die Familiengeschichte. Ich hatte eine früh verstorbene 
Schwester. Mein Vater arbeitete in verschiedenen Druckereien und 
druckte u.a. Gewerkschaftszeitungen. Bei der Universitätsdruckerei  
Dr. C. Wolf und Sohn entstanden auch mit Preisen ausgezeichnete 
Kunstbücher. Dort hat er auch meine Dissertation gedruckt.

Wo hatte die Familie Dittmann in München gewohnt?
Zuerst in der Türkenstraße 21, da habe ich immer „ein a wanzig“ 

gesagt, und dann Türkenstraße 66, das war ein Eckhaus mit dem 
Ladengeschäft der Buchhandlung Kitzinger im Erdgeschoss. Mein Vater 
blieb während des Krieges in München, wir konnten nicht nach außer-
halb, weil wir dort keine andere Unterkunft hatten. Im Krieg war ich 
Luftwaffenhelfer und wenn ich zuhause war, dann bin ich mit meinem 
Vater ganz früh, noch während des Angriffes in den Speicher hinauf 
gegangen und wir haben die kleinen abgeworfenen Brandbomben 
gelöscht. Dadurch ist unser Haus als einziges an der Ecke Türkenstraße-
Schellingstraße erhalten geblieben. Dafür war natürlich die Buchhand-
lung sehr dankbar, und ja – das war anscheinend mit ein Grund, dass ich 
Kunsthistoriker wurde –, ich bekam von dieser Buchhandlung sehr früh 
ein kunsthistorisches Buch geschenkt, nachdem zuvor mein Vater gefragt 
worden war: „Was interessiert denn Ihren Sohn?“ Der zweite Grund war 
der Umstand, dass ich nur zehn Minuten bis zur Alten Pinakothek hatte 
und nur fünf Minuten bis zur Universität. Das war eine herrliche Lage für 
ein Kunstgeschichtsstudium. Ich ging jeden Sonntag in die Alte Pinako-
thek und schaute mir da die Werke an.

München war in den 1930er Jahren die Stadt der „Bewegung“, die Stadt 
des schnell populär werdenden Nationalsozialismus. Haben Sie als Kind 
Erinnerungen an diese Politisierung der Stadt?

Ich erinnere mich nur daran, dass ich einmal mit meiner Mutter 
Spenden für eine christliche Organisation gesammelt habe und dabei 
wurden wir schon angegangen von den Nazileuten und wir haben uns 
dann verdrückt. Mein Vater war NSDAP-Mitglied, weil man das sein 
musste, wenn man arbeiten wollte. Er ist mit „Kraft durch Freude“ 
immer nach Madeira gefahren und hat uns natürlich nicht mitgenom-
men. Es war eine streng patriarchalische Familie. Mein Vater hat meiner 
Mutter immer das Monatsgeld vorgerechnet. Ich fand das schrecklich, 
deshalb habe ich mich entschlossen, mit finanziellen Dingen nichts zu 
tun haben zu wollen. 

Das Abitur haben Sie in einer nahe gelegenen Schule gemacht.
Das Abitur habe ich an der Gisela-Oberrealschule abgelegt. 

Nabburg in der Oberpflaz, Geburtsort des 
Vaters 

Familie Dittmann, 1928

S. 10: Die Lebenserinnerungen des Vaters, 
seinem Sohn Lorenz gewidmet
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Nach einer mehrmonatigen Dienstleistung als Bauhilfsarbeiter im Wie-
deraufbau von Münchner Universitätsinstituten – in Ihrem Falle des Forst-
wissenschaftlichen Instituts – begannen Sie Ihr Studium an der Universi-
tät, wobei Sie anfangs noch am Hadern waren, welches Fach es werden 
sollte …

… an der Universität habe ich in der Tat zuerst nicht gewusst, was 
ich studieren soll, habe mich dann aber für Kunstgeschichte entschieden.

Franz Roh (1890-1965), der u.a. in der Süddeutschen Zeitung Kunstkri-
tiken schrieb und der als Lehrbeauftragter am Kunsthistorischen Institut 
der Universität München wirkte, hat Sie damals offenbar bestärkt …

Franz Roh war zu meiner Zeit ein sehr bekannter Kunstkritiker in 
München. Bei ihm war ich einmal, um mich zu erkundigen, was man 
braucht, um Kunsthistoriker werden zu können. Er sagte: „vor allem 
Augensinnlichkeit“. Er hat im kunsthistorischen Seminar Übungen 
angeboten. 

1947 begannen Sie Ihr Studium der Kunstgeschichte, Archäologie und 
Philosophie an der Ludwig-Maximilians-Universität in München. Im 
Grundstudium hörten Sie Vorlesungen zur Ägyptischen Kunst, besuchten 
aber auch Veranstaltungen zu Literatur, Theater und Philosophie.

Es gab keine Einführung in das Studium der Kunstgeschichte und 
man wusste eigentlich nicht, wie man das anfangen sollte. Deswegen 
habe ich mit ägyptologischen Übungen begonnen. Ich habe zunächst 
„Die Bauformen der Alten Ägypter“ und „Übungen zu den ägyptischen 
Bauformen“ bei Professor Theodor Dombart (1884-1969) belegt – der 
schon seit 1927 in München lehrte –, weil ich dachte, die Kunstgeschichte 
beginne mit ägyptischer Kunst. Und Philosophie hat mich sehr interes-
siert, ich hatte mehr Belegungen in Philosophie als in Kunstgeschichte.  
In der Archäologie lehrte seit 1951 Professor Heinz Kähler (1905-1974), 
ich hörte bei ihm Vorlesungen zur antiken römischen Architektur, aber 
auch bei Professor Ernst Buschor (1886-1961) zur antiken Plastik.

Nach vier Semestern hatten Sie ein kurzes Intermezzo an der Techni-
schen Hochschule München im Fach Architektur …

… nach vier Semestern wollte ich aufgeben und Architektur 
studieren, weil ich gedacht habe, „das lernst du nie“, und dann hat man 
angefangen mit Material- und Baustoffkunde. Ich bin reumütig zur 
Universität zurückgekehrt.

1950/51 wurde Hans Jantzen (1881-1967) als Ordinarius des Instituts 
emeritiert und Hans Sedlmayr (1896-1984) sollte berufen werden, was 
damals mit heftigen Diskussionen verbunden war. Können Sie die Situation 
näher beschreiben?

Martin Gosebruch (1919-1992) war gegen die Berufung Sedlmayrs 
und Erich Hubala (1920-1994) war für eine Berufung, weil Hubala, in 
Kremsier / Mähren geboren, bei Sedlmayr in Wien studiert hatte und ihn 
als Wissenschaftler schätzte. Es gab heftige Auseinandersetzungen. 
Gosebruch ist dann nach Freiburg gegangen, weil er nicht unter Sedl-
mayr arbeiten wollte und Hubala hat für Sedlmayr gekämpft als Wissen-
schaftler. Sedlmayr war ja auch ein bedeutender Wissenschaftler, was die 
Strukturierung eines Stoffes anging. Sedlmayr, der 1948 „Der Verlust der 
Mitte“ publizierte, ist dann schließlich berufen worden. Ich hörte bei ihm 
im Wintersemester 1951 „Frühchristliche Kunst bis Justinian“. Man 
glaubte damals an der Spitze einer Bewegung zu stehen, nur es folgte 
keine Truppe…

Worin lag die Problematik bei Sedlmayrs „Verlust der Mitte“?
Die Problematik lag darin, dass „Verlust der Mitte“ zugleich  

Klassenfoto mit Prof. Saule (Deutsch, 
Geschichte, Latein), Gisela-Oberrealschule  
in München, Klasse 4a, 1941

Würdigung des Vaters, der als Drucker  
in verschiedenen Druckereien arbeitet,  
in der Zeitschrift „druck und papier“,  
Ausgabe vom 21. Juni 1976 
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„Verlust des Mittlers“ bedeutet, also Verlust Christi. Und das fand ich 
auch ganz hanebüchen. Es gab eine Abordnung, eine Gruppe von 
Studenten, die verhindern wollten, dass Sedlmayr berufen wurde. Dazu 
gehörte auch ich. Wir sind zu Professor Alois Dempf (1891-1982) (seit 
1948 Professor in München) gegangen, einem christlichen Philosophen, 
der selbst im Widerstand war und er hat uns gesagt: „Ja was wollen Sie, 
Sedlmayr ist immer in die Kirche gegangen“. Sedlmayr ist dann doch 
berufen worden. Manche Kunsthistoriker sind allerdings später eigens 
wegen Sedlmayr nach München gekommen.

In Ihren Erinnerungsfragmenten, die Sie 2006 publiziert haben  
(In: Das Kunstgeschichtliche Institut der Universität des Saarlandes, 
hg. von Christa Lichtenstern und Wolfgang Müller, St. Ingbert 2006, 
S. 111-132), berichten Sie davon, dass Sie nach dem Krieg die Galerien 
Günther Franke in der „Stuckvilla“, Prinzregentenstraße, und Otto Stangl 
in Schwabing besucht haben, die für Sie erste Begegnungen mit der 
modernen Kunst waren. Was waren Ihre Eindrücke? 

Günther Franke vertrat vor allen Dingen Max Beckmann. Als er 
bemerkte, dass ich lange vor den Bildern Beckmanns gestanden bin, hat 
er mir einiges erklärt, die Linienführung, die Farbgebung und hat ver-
sucht, Beckmann vom Formalen her zu erläutern und nicht vom Themati-
schen her. Die Galerie Stangl war eine kleine Galerie. Sie hat vor allen 
Dingen Paul Klee ausgestellt. Ich ging eines Tages mit Werken eines 
befreundeten Künstlers hin, und wollte ihn bitten, diese auszustellen.  
Da war Stangl natürlich wenig begeistert und hat mich nach Hause 
geschickt.

Auch Sie selbst haben künstlerische Versuche unternommen, wie Sie  
in den erwähnten Erinnerungsfragmenten berichten …

In München lebte Karl Amadeus Hartmann (1905-1963), ein ganz 
großartiger Komponist, der seit 1945 die musica viva veranstaltete, wo 
ich mit Freunden aus der Schulzeit hinging. Damals haben nur wenige 
Leute die musica viva besucht. Wir waren auch ein oder zweimal bei 
Hartmann und wollten uns Bücher ausleihen, was dieser aber nicht 
machte. Er hatte eine wunderbare Bibliothek! Sein Bruder Adolf Hart-
mann (1900-1972) war Maler, ich habe ihn besucht und etwas gezeigt 
und da meinte er: „Ja, wenn´s sein muss“. Aber es musste nicht sein. Das 
Gros der Maler, die jährlich bei der „Großen Kunstausstellung München“ 
ihre Werke zeigten, bestärkten mich in meiner Entscheidung, darin nicht 
meine Zukunft zu sehen.

Welche Lehrer wurden für Sie wichtig? 
Ich besuchte kunstgeschichtliche Übungen bei Professor Karl 

Hermann Usener (1905-1970). Er hat als erster am kunsthistorischen 
Seminar Farbübungen gemacht. Dann wurde 1954 Ernst Strauss als 
Professor berufen, bei dem ich mein eigentliches Studium abgelegt habe. 
Wenn Sie das Vorwort meiner Dissertation lesen, dann geht dieses 
daraus hervor: „Die Anregung zu dieser Arbeit verdanke ich einer 
Farbübung von Herrn Prof. Dr. K. H. Usener an der Universität München. 
Die Voraussetzungen dazu wurden mir in den Vorlesungen und Übungen 
über Farbprobleme von Herrn Professor Dr. E. Strauss zuteil, dem ich für 
seine ständige Anteilnahme am Fortschritt dieser Arbeit auf das herz-
lichste danken möchte. Ebenso bin ich Herrn Dr. H. Roosen-Runge für 
zahlreiche liebenswürdige Hinweise und klärende Aussprachen zu 
großem Dank verpflichtet.“ (Die Farbe bei Grünewald. München 1955,  
S. 3). Roosen-Runge war ein ganz uneigennütziger Mann, der uns 
gewissermaßen auf die Doktorprüfung vorbereitet hat. Er hatte unter 
Hans Jantzen promoviert, hatte zu dieser Zeit aber noch keine Anstel-
lung. Er war ein ungemein feinsinniger Mann, der selbst 1940 eine Arbeit 

Lorenz Dittmanns Studienbuch der Universität 
München, 1948-52 
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über die „Gestaltung der Farbe bei Quentin Metsys“ geschrieben hatte, 
eine herrliche Studie! Bei Sedlmayr bedankte ich mich für die Überlas-
sung des Themas und für mein Studium. 

Besonderes Interesse hatten Sie an Werner Gross (1901-1982), einem 
wie Sie es einmal genannt haben „künstlerischen Kunsthistoriker“, der 
aus der Schule von Theodor Hetzer (1890-1946) kam und der Ihnen den 
„Blick geöffnet“ habe. Was faszinierte Sie an seinem Ansatz?

Ich habe Übungen bei Gross gemacht, „Übungen zur Bildarchitek-
tur“, ferner zur “Krise des Bildkünstlerischen um 1800“ und dann auch 
zu „Giotto“. Das waren große Themen und sie wurden sehr genau am 
Detail studiert. Da musste man sich mit der Ornamentik bei Giotto 
ebenso beschäftigen, wie mit seiner Wandgliederung. Solche konkreten 
Themen gab es bei Hans Jantzen nicht. Bei Gross kam es nicht auf das 
Ergebnis an, sondern der Weg war das Ziel. Er hat etwas ganz sorgfältig 
beschrieben und das Beschreiben, das Hinschauen war das Ergebnis und 
nicht irgendwie etwas, das man mit nach Hause tragen konnte. Und 
wenn man Professor Gross auf einem Gang in der Universität traf, dann 
wurde man in ein Gespräch verwickelt, so dass man vor einer halben 
Stunde nicht weg gekommen ist. Ernst Strauss hingegen hat immer nach 
seinen Vorlesungen die Hörer, jedenfalls diejenigen, die sich mit ihnen 
beschäftigten, gefragt: „War das richtig, was ich gesagt habe?“ Strauss 
war ein wunderbarer Mensch, mit ihm bin ich oftmals in München in 
Ausstellungen gegangen und ich kann mich noch entsinnen, wie er 
gesagt hat: „Wer ist denn Sedlmayr gegen Klee ?“, er hat so die Lehren-
den relativiert und dann weiß ich auch noch, wie ich Strauss einmal von 
Hans Jantzen vorgeschwärmt habe, dass er so eine gütig erscheinende 
Vaterfigur für mich wäre und zum Abschluss seiner Lehrtätigkeit so 
große Themen in seinen Vorlesungen behandelt habe, wie „Europäische 
Kunst der Gotik“ oder „Die Bildwelt der abendländischen Malerei“. 
Darauf hat Strauss zu mir gesagt: „Hüten Sie sich vor väterlich erschei-
nenden Kunsthistorikern!“ Strauss hatte nämlich Jantzen gefragt, ob sich 
jemand mit Farbe und Lichtproblemen beschäftige, woraufhin er ihm 
gesagt habe: „Nein, nicht dass ich wüsste“. Aber zum gleichen Zeitpunkt 
hatte bereits Wolfgang Schöne, sein Schwiegersohn, „Über das Licht in 
der Malerei“ geschrieben, das hat er Strauss nicht gesagt und darüber 
war Strauss natürlich sehr betroffen. Und ich hätte Jantzen auch nicht 
zugetraut, so unredlich zu sein gegenüber einem Menschen, der aus der 
Emigration zurückkommt und jetzt seine Forschungen durchführen will.

Hans Jantzen und Ernst Strauss haben eine vollkommen unterschiedliche 
Vergangenheit, Jantzen, der sich mit dem Dritten Reich arrangiert hat 
und Strauss, der emigrieren musste. Mag das vielleicht in dieses Verhält-
nis mit hereinspielen?

Ganz entschieden. Für mich hat Kunstgeschichte auch etwas mit 
Moral zu tun, ich wollte nicht mit Leuten zusammentreffen, die irgend-
wie dem Naziregime verpflichtet waren. Dies gilt für Kurt Badt, der ja 
völlig anders war als Strauss, und für Strauss, beide waren Juden. Badt 
war distanzierend, eine Respektsperson, die etwas von geistiger Größe 
verbreitete. Ich habe die Strauss‘schen Schriften in einer zweiten Auflage 
1983 mit Hilfe seiner Frau Liesel herausgebracht. Wir haben auch den 
Lebenslauf von Strauss besprochen, dort durfte ich dann nicht schreiben, 
dass der Vater von Strauss in Auschwitz vergast worden war, das war für 
die Liesl Strauss ein Tabu. Und ich kann mir vorstellen, dass diese Tat
sache auch immer noch eine Verletzung darstellte, über die sie nicht 
hinweggekommen ist und das, obwohl ich mit Strauss so eng verbunden 
war – ich habe ja die ganzen Notizen von Strauss erhalten, das sind alles 
Farbnotizen, die er damals in der ganzen Welt aufgezeichnet hat. Ich 
habe sie inzwischen hier in das Archiv der Universität gegeben.

Werner Gross (1901-1982), Professor für 
Kunstgeschichte in München

Ernst Strauss (1901-81), Professor für 
Kunstgeschichte in München
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Nachdem Sie 1955 bei Ernst Strauss (1901-1981) über „Die Farbe bei 
Grünewald“ promoviert wurden, fanden Sie anschließend für ein halbes 
Jahr Unterschlupf bei der „Bibliographie zur bayerischen Kunst“ und 
erhielten dann 1956 ein Stipendium der Deutschen Forschungsgemein-
schaft zur Durchführung von „Studien zur Farbgestaltung in der venezi-
anischen Malerei des 15. und 16. Jahrhunderts“, was Ihnen dazu verhalf 
viele Werke im Original in Rom, London, Paris, Venedig und Madrid 
anschauen zu können. Wie kamen Sie von Grünewald zur venezianischen 
Malerei?

Das hängt wieder mit Werner Gross zusammen, der ja ein Schüler 
von Theodor Hetzer war, und für Theodor Hetzer war die venezianische 
Malerei, das A und O, vor allem Tizian. Und Gross hat ja nicht nur 
Architektur gelehrt. Hans Caspar Graf von Bothmer wurde bei Gross 
über ein arabisches Thema promoviert, weil es keinen Arabisten in 
München gab. 

1957 arbeiteten Sie dann als wissenschaftlicher Volontär bei den Staat-
lichen Museen in München, genauer in der Graphischen Sammlung 
in der Meiserstraße und bei den Bayerischen Staatsgemäldesammlun-
gen. Beabsichtigten Sie zu diesem Zeitpunkt eine Museumslaufbahn 
einzuschlagen? 

Nein, aber ich wusste ja nicht, was ich machen sollte. Die Zeit war 
ziemlich schlimm. Ich war im Besuchsraum von der Graphischen Samm-
lung. Dort gab es einen Kurator für die niederländische Zeit. Er hatte 
mich gebeten, einen bestimmten Rembrandt zu holen, und ich habe das 
Blatt geholt und bin dabei irgendwie an eine Ecke gestoßen, so dass das 
Blatt nicht eingerissen, sondern gedrückt war, und dann ist der Mann 
ganz ungehalten geworden. Ich habe gesagt: „Ich versuche, das auch zu 
begleichen“, da meinte er: „Das können Sie nicht!“ und ist gerannt und 
hat das Blatt selbst geholt. Es war ganz sicher nicht beschädigt, aber ich 
habe mich sehr geschämt.

Dann kam der Sprung nach Aachen. 1958 wurden Sie Assistent von 
Wolfgang Braunfels (1911-1987) und wechselten an das Kunsthistorische 
Institut der Rheinisch-Westfälischen Technischen Hochschule Aachen. 
Welche Schwerpunkte fanden Sie dort vor und welches Klima herrschte?

Braunfels hatte die Auswahl zwischen Bernhard Rupprecht, der war 
ja auch ein Absolvent von München und mir. Dann hat er sich aber für 
mich entschieden, weil Rupprecht ihm zu ähnlich wäre (Rupprecht hatte 
von 1974 bis 1993 den Lehrstuhl für Kunstgeschichte an der Friedrich-
Alexander-Universität Erlangen-Nürnberg inne). So bin ich also nach 
Aachen gekommen und da hat mich Hans Pfeifer, der andere Assistent 
von Braunfels, am Bahnhof empfangen und gesagt: „Ach man sieht 
gleich, dass Sie an Splitterflächen ausgebildet worden sind!“, weil das so 
ein Ausdruck von Sedlmayr war. Braunfels selbst war ein Menschen-
sammler. Da ich mich nicht mit Architektur befasste, habe ich eigentlich 
nur mit einer Form von Verachtung auf seine methodenlose Beschäfti-
gung mit Malerei geblickt. Ich habe auch eine Reihe von Büchern von 
ihm, ein Van Gogh-Buch etwa, das hat er für die Deutsche Buchgemein-
schaft geschrieben, und das war alles ohne irgendwelche Methode. Aber 
für Architektur hatte man in Braunfels einen kompetenten Ansprechpart-
ner. Meine Frau schätzt ihn weitaus mehr, sie ist auch für ihn im Rahmen 
der Karls-Ausstellung 1965, die damals in Aachen veranstaltet worden 
ist, gereist. 

Fühlten Sie sich dort wohl? War es ein angenehmes Klima am Institut?
Ja! Aber Braunfels war immer dann verschwunden, wenn es etwas 

körperlich zu arbeiten gab! Als er einmal umzog, hat er sich verabschie-
det und seine Assistenten mussten mithelfen, den Umzug zu bewältigen. 

Titelblatt der Dissertation, 1955
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Er war also schon etwas fürstlich im Gehabe. Er war ja mit Adolf von 
Hildebrand über einige Ecken verwandt und sein Vater war Komponist in 
Köln und nicht nur Komponist, sondern auch dort an der Musikhoch-
schule und auch sein Bruder war an der Musikhochschule tätig. Seine 
Familie hatte eine große Vergangenheit, die Braunfelsens waren kulturell 
sehr verankert. Ich kann mich noch entsinnen, dass er mich einmal zu 
einer Einladung bei Peter Ludwig (1929-1996) in Aachen mitgenommen 
hat. Dann sagte er mir: „Machen Sie eine gute Figur!“, ich wollte aber 
keine bella figura machen. Wir sind dann von den Ludwigs empfangen 
worden. Sie hatten, da kann ich mich noch entsinnen, sogar die Toilette 
mit berühmten Werken holländischer Kacheln ausgekleidet! Das war eine 
Neureichenfamilie. Peter Ludwig hat eine Dissertation über Picasso 
geschrieben, „Das Menschenbild Picassos als Ausdruck eines generati-
onsmäßig bedingten Lebensgefühls“ (Mainz 1950), aber die war nicht zu 
greifen. Ich wollte sie lesen, um ihn in seiner wissenschaftlichen Qualität 
einordnen zu können. Das hat mich alles sehr gegen Ludwig eingenom-
men, aber ich hab es über mich ergehen lassen.

In den 1960er Jahren konnten Sie einige Happenings mit ansehen, so 
u.a. von Tomas Schmit und Wolf Vostell (1932-1998) und auch Joseph 
Beuys (1921-1986) erleben. Was waren Ihre Eindrücke?

Fürchterliche. Die 68er habe ich in Aachen erlebt. Anfänglich bin ich 
neugierig gewesen und bin zu ihren Veranstaltungen gegangen. Dann 
habe ich aber gemerkt, dass sie sehr diktatorisch geworden sind. Wir 
waren ja an der Architekturabteilung, im so genannten Reiff-Museum 
mit seiner pädagogisch-historischen Sammlung, die von Franz Reiff 
(1855-1902) gegründet worden war. Die Bauingenieure, die in einem 
anderen, entfernten Gebäude untergebracht waren, berührten die 
Unruhen überhaupt nicht. Sie sind also dagesessen mit ihren Fliegen 
oder mit ihren Krawatten und gar nicht tangiert worden von den 68ern. 
Die 68er-Betätigungen konzentrierten sich auf das Reiff-Museum. Und 
das war schon schwierig, weil bestimmte Leute einfach „abgeschossen“ 
wurden. Ich hatte zu dieser Zeit Kontakt mit Heinrich Lützeler (1902-
1988) in Köln und habe ihm mein Leid geklagt, woraufhin er meinte: 
„Ja, das ist ein rechtsfreier Raum, aber das geht vorüber“. Lützeler war 
ein kleines Männchen mit Buckel, der auch alles Mögliche gemacht hat, 
vor allem Kunstgeschichte und Philosophie. Er war ein sehr tapferer 
Mensch, der während der Nazizeit nicht publizieren durfte, und ein 
hochachtbarer Mann. Ich habe die Happenings im großen Hörsaal der 
Universität erlebt, da waren alle die Studenten versammelt, natürlich in 
erster Linie Techniker, da es eine technische Hochschule war. Und da ist 
dann Beuys aufgetreten und hat seine Faxen gemacht und ist von einem 
Studenten angegriffen worden, d.h. er hat von einem der naturwissen-
schaftlichen Technikerstudenten eine Ohrfeige bekommen. Beuys hatte 
eine blutige Nase und hat sich sofort als Opfer stilisiert. Von den Werken 
von Beuys habe ich damals eigentlich nichts gesehen. Das waren vor 
allem die Happenings, die er veranstaltet hat und dann gab es noch den 
Fluxuskünstler Tomas Schmit (geb. 1943), der 1964 das Festival der 
neuen Kunst an der Hochschule organisierte. – Der Bauhistoriker Willy 
Weyres (1903-1989), der von 1955 bis 1972 in Aachen lehrte und auch 
Dombaumeister in Köln war, ist, wie alle großen Ordinarien langsam auf 
die neue Situation eingegangen. Man akzeptierte die 68er, das war auch 
für mich ein Lernprozess. Ich selbst war ein kleiner Dozent und führte 
meine Lehrveranstaltungen ganz früh am Morgen durch, da haben die 
Revolutionäre noch geschlafen, und bin dann am Schluss zu den Kritikern 
dieser 68er geworden, weil ich sah, wie doktrinär sie geworden sind. Sie 
gingen mit ihren Kindern und Hunden in die Abteilungssitzungen, 
wollten diese einfach stören. Und das fand ich entschieden undemokra-
tisch. Dann wurden auch bestimmte Professoren berufen, die das ganze 

Kurt Badt (1890-1973)

Titelblatt „Stil – Symbol – Struktur“, 1967
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Klima dieser Architekturabteilung verändert haben. Da war Braunfels 
natürlich längst nicht mehr da, u.a. war auch der später in Hamburg 
tätige Werner Hofmann (1928-2013) in Aachen, aber das ist eine andere 
Geschichte. Ich bin einmal mit Kurt Badt nach Wien gereist und wir 
waren in der Kärtner Bar von Adolf Loos (erb. 1908) und da hatten wir 
Werner Hofmann getroffen. Hofmann hat mich überhaupt nicht beach-
tet, aber mit Badt hat er geredet, Badt war gerade seine Preislage, seine 
Höhe. Meine Frau nimmt Badt heute noch übel, dass er sagte, als sie den 
französischen Dichter Proust auf Deutsch las: „Sogar auf Deutsch“. Ich 
war jedes Jahr mindestens einmal in Überlingen und habe Badt besucht 
und da hatte ich auch meine Schwierigkeiten. Ich habe auch bei ihm 
übernachtet, in dem Fertighaus, das sich Badt in Überlingen hat bauen 
lassen oder selbst gebaut hat, und dann habe ich gehört, wie er zu 
seiner Frau sagte: „er redet nicht, er redet einfach nicht“, weil ich 
natürlich vor lauter Verehrung unten saß und nichts zu sagen wusste.  
In seinen Erinnerungen an den Bodensee, die erst 2012 erschienen sind 
(Hg. Manfred Bosch unter dem Titel: „Mir bleibt die Stelle lieb, wo ich 
gelebt“, Konstanz, München 2012), hat er das Leben am Bodensee sehr 
sorgfältig beschrieben, und wie er sich dort wohl gefühlt hat. Kurt Badt 
hat auch gemalt. Offenbar wird Badt jetzt als Jude geschätzt und 
anerkannt, 2012 hat auch das Germanische Nationalmuseum in Nürn-
berg, das den Nachlass verwahrt, ein Badt-Kabinett eingerichtet.

In Aachen lernten Sie auch Ihre Frau kennen, die dort ebenfalls Kunst
geschichte studierte und als Hilfsassistentin beschäftigt war. 

Sie war ebenfalls am kunsthistorischen Institut. Braunfels hatte ja 
auch eine gewisse Vorliebe für junge hübsche Damen, das merkte man 
auf den Exkursionen, und da war meine Frau ihm ganz willkommen, aber 
in allen Ehren, einfach vom Schönheitsempfinden her.

Sie heirateten 1965 …
Da sagte Badt „sogar am Geburtstag von Goethe“, das wusste 

Badt alles. 

In diese Zeit fällt auch Ihre Habilitation: 1965 wurden Sie mit der Schrift 
„Stil. Symbol, Struktur – Studien zu Kategorien der Kunstgeschichte“ ha-
bilitiert. Wolfgang Braunfels, bei dem Sie sich habilitiert haben, hat nun 
– wie schon bemerkt – einen etwas anderen Forschungsschwerpunkt als 
Sie, er wurde über den Rokoko-Künstler François de Cuvilliés d.Ä. pro-
moviert und beschäftigte sich intensiv mit mittelalterlicher Kunst, ferner 
verfasste er nach seiner Emeritierung das epochale Werk „Die Kunst im 
Heiligen Römischen Reich“ (1979-1989). Was sagte er zu Ihrer Arbeit?

Ich habe „Stil – Symbol – Struktur“ Kurt Badt gewidmet. Braunfels 
hatte zu mir gesagt: „Alles falsch, aber sehr geistvoll!“ Braunfels war ja 
auch deshalb böse, weil ich für Badt schwärmte und ihn überhaupt nicht 
beachtet habe. 

Das beschreibende Herantasten an ein Kunstwerk ist ein zentraler 
Aspekt Ihres phänomenologischen kunsthistorischen Forschungsansat-
zes. Beschreibendes Sehen dient der Erhellung der Sinnschichten eines 
Kunstwerks. Auch Kurt Badt (1890-1973) hat hier Wesentliches geleistet. 
Sie haben sein Werk intensiv studiert und später auch Werke von ihm 
herausgegeben (Kunsttheoretische Versuche 1968 und Paolo Veronese 
1981). Im Vorsatz der Kunsttheoretischen Versuche heißt es sehr beschei-
den, dass es die Absicht der vorliegenden Aufsatzsammlung sei, „dem 
Kunsthistoriker und Kunstfreund einige allgemeine Begriffe, Anschau-
ungen, künstlerische Erfahrungen zu übermitteln und erklären, die er 
für die verschiedensten Arten kunstgeschichtlicher Betrachtung mannig
facher Gegenstände und unterschiedlicher Epochen verwenden könnte“. 

Lorenz und Marlen Dittmann 1981 in 
Griechenland und Paris, 2013 in Saarbrücken



18

Welche Bedeutung hatte die kunstgeschichtliche Weite von Kurt Badt für 
Ihren wissenschaftlichen Werdegang?

Eine entscheidende, aber ich konnte sie nicht erreichen.

Sie berichteten in den „Erinnerungsfragmenten“, dass Sie in einem 
Münchner Antiquariat Badts „Die Kunst Cézannes“ zufällig gefunden 
hätten. 1958 haben Sie auf dem 7. Deutschen Kunsthistorikertag in Trier 
einen Vortrag zu Cézanne gehalten. Wann haben Sie Kurt Badt persön-
lich kennengelernt? 

Nach diesem Vortrag. Ich habe ihn angesprochen, weil er ja damals 
schon sein Cézanne-Buch veröffentlicht hatte und ich es gelesen hatte. 
Ich habe das Buch in der Buchhandlung Kitzinger erworben. 

Kurt Badt hat Ihnen sehr vertraut und kurz vor seinem Freitod 1973 sein 
letztes Manuskript zur Kunst Veroneses noch an Sie abgeschickt. Sie ha-
ben das Opus dann 1981 veröffentlicht. War das Manuskript druckfertig?

Nein, das war fragmentarisch. Da hat er mir geschrieben: „es ist 
nicht fertig geworden, machen Sie damit was Sie wollen“ und dann habe 
ich, was mir verantwortlich schien, überarbeitet. 

Sie haben dann den Dumont-Verlag gefunden …
Das war schon schwierig. In dem Augenblick, da jemand gestorben 

ist und man nicht auf einen großen Verkaufserfolg hoffen konnte, ist es 
schwierig, einen Verlag zu finden. Das ist bei Badt so gewesen und auch 
bei Ernst Strauss, da bei beiden keine Bestseller zu erwarten waren.

Und dann ging es weiter nach Saarbrücken. Sie sind 1977 an das Institut 
für Kunstgeschichte der Universität des Saarlandes Saarbrücken als 
Professor in der Nachfolge des Lehrstuhls von Wilhelm Messerer (1920-
1989) berufen geworden. Dieses Institut hat eine lange, in die Grün-
dungsjahre der Saaruniversität zurückgehende Tradition, die eng mit 
Professor Josef Adolf Schmoll gen. Eisenwerth verbunden ist. Schmoll hat 
den Bogen von mittelalterlicher Skulptur über Rodin bis hin zur subjek-
tiven Fotografie gespannt und damit viel zur Attraktivität des Faches 
beigetragen. 

Schmoll hat sich einmal so ausgedrückt: „Sie sind der Nachfolger 
von Messerer, aber ein besserer“. Von Wilhelm Messerer (1920-1989) hat 
er offenbar nichts gehalten, aber Messerer war ein sehr feinsinniger 
Mann, während Schmoll ein reiner Positivist war. Zwar hatte er ein paar 
theoretische Themen, wie z.B. Bestimmungen zum Begriff „Realismus“. 
Aber das ist meines Erachtens alles falsch, ich hatte mich mit Kurt Badt 
beschäftigt und dabei erkannt, dass Schmolls Aussagen nicht richtig sind, 
oder nur für eine kleine Spannweite richtig, aber der Begriff „Realismus“ 
ist jeweils neu zu definieren. Messerer urteilte viel mehr durch die Augen 
als Schmoll. Schmoll schätzte nur, wen er irgendwann mal unter seine 
Fittiche genommen hat. 

Wie haben Sie dann das Saarland erlebt, von Aachen kommend, vom 
Rheinland, war das Saargebiet noch sehr französisch geprägt. Wie war 
Ihr Eindruck?

Die Kollegen in Aachen waren alle überrascht, dass ich nach 
Saarbrücken gehe, und mich gefragt: „Sprechen Sie denn so gut franzö-
sisch?“ Das hab ich mir nicht so überlegt, aber ich bin ja relativ spät 
berufen worden und es gab in Aachen eine Nichtordinarienvereinigung, 
also Leute, die sich durch einen Mangel definierten. Es waren natürlich 
alles ziemlich missmutige, unruhige Geister. Ich dachte mir, nein, bevor 
du da in die Nichtordinarienvereinigung gehst, geh‘ lieber nach Saarbrü-
cken. Ich hatte keinen Begriff von Saarbrücken und war schon über-
rascht. Ich hatte dann drei Pendelsemester, in denen ich noch in Aachen 

Doktorandentreffen in der eigenen Wohnung, 
Aachen 1977

Doktorand, der spätere Prof. Dr.-Ing. Richard 
G. Winkler, Aachen 1977



19

meine Vorlesungen abwickelte und dann das gleiche oder ein ähnliches 
Thema in Saarbrücken las. In Saarbrücken ist mir sofort die Zerrissenheit 
der Bildenden Künste aufgefallen. Alle waren böse aufeinander, während 
die Qualität des Musikalischen großartig war, und das ist noch bis heute 
mein Eindruck. Gestern waren wir im Konzert, wir haben ein Violinkon-
zert mit Aram Khatchaturian in der Kongresshalle besucht, er hat 1940 
den Stalinpreis bekommen, und das lothringische Orchester spielte 
Berlioz. Das ist heute noch mein Eindruck, dass das Musikalische im 
Saarland auf hohem Niveau spielt. Das Bildkünstlerische an der Kunst-
hochschule heute kann ich nicht mehr beurteilen. Ich wurde ja, solange 
Sigurd Rompza an der Kunsthochschule war, zweimal im Jahr zu einem 
Vortrag und dann zur Besprechung der Diplomarbeiten eingeladen. 
Wenn die Studenten Ihre Arbeiten vorstellten, wurde darüber diskutiert. 
Ich fand es immer sehr fruchtbar mit diesen jungen Leuten über ihre 
Arbeiten zu sprechen. Es gibt natürlich Künstler im Saarland, die ich sehr 
schätze, das sind insbesondere Leo Kornbrust und Lukas Kramer und  
Jo Enzweiler. Auch war ich mit Paul Schneider eng befreundet, aber das 
hat sich etwas gelockert, seit seine Frau verstorben ist.

Und diese Künstler haben Sie quasi schon von Anfang an, als Sie ins 
Saarland kamen so nach und nach für sich entdeckt, oder kam das erst 
in den späteren Jahren?

Eigentlich so nach und nach von Anfang an. Es gab in Saarlouis den 
„Treffpunkt Kunst“ von Bernhard Giebel. Da hielt ich viele Eröffnungsvor-
träge bei Ausstellungen. Die meisten waren allerdings nicht im Saarland 
ansässig, doch ich habe viele Künstler getroffen z. B. Gerhard Hoehme 
lernte ich in Freiburg kennen. Der Künstler, den ich am meisten geschätzt 
habe, ist Hans Steinbrenner (1928-2008). Steinbrenner war zwei Tage älter 
als ich und war ein wunderbarer Bildhauer, aber auch Maler. Ich war oft 
bei ihm. Er hatte eine Französin geheiratet und ein Haus in der Bourgogne, 
aber lebte in Frankfurt am Main. Selbst Steinbrenners kleine Bronzen sind 
bewundernswert, weil man bei ihnen immer noch die Handarbeit sieht 
und das finde ich so großartig. In Kaiserslautern ist auch die Galerie Wack, 
die vor allen Dingen Leo Erb (1923-2012) vertritt. Ich schätze bei den 
Bildhauern auch Karl Prantl (1923-2009), Paul Schneider (geb. 1927) und 
vor allen Dingen Leo Kornbrust (geb. 1929), den ich auf das Höchste 
verehre, aber auch Marino Di Teana (geb. 1920) und bei den Malern 
Thomas Kaminsky oder Klaus Steinmann, den ich nun wieder im „Treff-
punkt Kunst“ kennenlernte. Er ist ein Berliner. Bei Besuchen konnten wir 
bei ihm übernachten. Er war großartig, hat aber überhaupt nichts getan 
für seine Kunst, sondern sich mehr für den Marathonlauf und das Bogen-
schießen interessiert. Der große Impulsgeber für Bernhard und Ursula 
Giebel war Michel Seuphor (1901-1999). Er war der Freund von Mondrian 
und hat auch eine Mondrian-Monographie geschrieben. Er lebte in Paris, 
wo wir ihn mehrmals besuchten. Seuphor hat alles Wesentliche, was 
Bernhard Giebel machte, mitbestimmt. Er ist gestorben und seither fehlt 
ein durchgehendes Programm.

Kommen wir nochmals zurück auf Ihr wissenschaftliches Werk. Sie haben 
bei Hans Sedlmayr (1896-1984) in München studiert. Für Sedlmayr kreist 
die Interpretation eines Kunstwerks um dessen „Mitte“. Was ist für Sie 
der „Kern“ eines Kunstwerks, gibt es einen solchen Wesenskern des 
Künstlerischen überhaupt? 

In Band 1 von Hans Sedlmayrs „Kunstwissenschaftlichen Forschun-
gen“ gebraucht er die Formulierung: „Zu einer strengen Kunstwissen-
schaft“ und die strenge Kunstwissenschaft ist die, die das Kunstwerk 
versteht. Verstehen tut man es dann, wenn man auf bestimmte Struktur-
prinzipien kommt und das war in den 1930er Jahren die progressivste 
Kunsttheorie, die man hatte. Das haben sogar Amerikaner oder 

Lorenz und Marlen Dittmann mit 
Paul Schneider, Merzig 1984

Verleihung des Albert-Weisgerber-Preises an 
Lukas Kramer, St. Ingbert 1998
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Engländer anerkannt. Man versteht das Kunstwerk dann, wenn man es 
auf bestimmte Prinzipien zurückführen kann im Gegensatz zu einer 
ersten Kunstwissenschaft, mit der man datieren und lokalisieren kann, 
also das, was der Kunsthistoriker üblicherweise tut. Die Strukturfor-
schung leistet für Bilder und Plastiken nichts, aber sie trifft zu auf 
einzelne Bauwerke, z.B. auf die Bauten von Francesco Borromini. Das 
Borromini-Buch von Sedlmayr ist genial, wie er da versucht, diese 
Wände, diese schwingenden Wände von San Carlo zu interpretieren 
oder auch die österreichische Architektur. Die architektonischen Werke 
von Sedlmayr – auch das Buch über Fischer von Erlach – sind großartig. 
Aber die Mitte eines Kunstwerks ist für Sedlmayr eigentlich der Mittler, 
also Christus. Das ist diese Schwierigkeit, dass man das Religiöse mit dem 
Wissenschaftlichen vermischt.

Wie würden Sie den Kern eines Kunstwerkes definieren?
Den gibt es nicht. Es gibt nur das, was man sieht. Und Strauss 

würde auch sagen, man muss das, was man sieht, möglichst genau 
erfassen. Den Kern, den sieht man nicht. Die Phänomenologie ist 
diejenige Wissenschaft, die das, was man sieht – Husserl hat hier 
Wunderbares verfasst –, beschreibt auch gegen alle Theorien. Man  
darf sich nicht von irgendwelchen Theorien leiten lassen, sondern  
man muss vom Sichtbaren ausgehen, also das, was sichtbar ist, 
beschreiben. 

Und da spielte auch Kurt Badt eine wichtige Rolle?
Eher Strauss. Strauss hat ganz streng phänomenologisch gearbeitet 

und Badt ist viel weit greifender gewesen, wie z.B. seine „Kunsttheoreti-
schen Versuche“, die ich 1968 herausgegeben habe, erläutern. Badt, der 
zwei umfangreiche Festschriften (1961 und 1970) erhalten hat, war eine 
Persönlichkeit, die sich mit dem „bloßen Beschreiben“ nicht zufrieden 
gab. Er schrieb z.B. eine sehr lange Besprechung eines Buches „Das 
Gottesbild im Abendland“ von Wolfgang Schöne und anderen, das 1957 
erschienen ist. Und Badt war, so wurde mir aus diesem Nachwort 
deutlich, ein Künstler, der zwar Jude war, für den aber das Judentum 
etwas völlig Abgeschlossenes war. Und eigentlich war er nahe daran, so 
wie Henri Bergson auch, zum Katholizismus überzutreten. Während für 
Strauss religiöse Fragen überhaupt keine Rolle spielten, ihn hat das nie 
berührt, weil ihm das Phänomenologische wichtig war. Das ist bei 
Husserl genauso, der ja auch Jude war. Bei ihm gibt es auch ganz wenige 
Aussagen zum Jüdischen, obwohl er sehr viele jüdische Schüler hatte.  
Es gibt ein Buch über „Edmund Husserl und die phänomenologische 
Bewegung“, da sind die Seminare von Husserl auch erwähnt und die 
Eintragungen der Teilnehmer publiziert, und das sind meistens Juden. 
Seine Schülerin Hedwig Conrad-Martius war evangelisch und die Bürgin 
für Edith Stein, als diese aus dem Judentum in den Katholizismus über
getreten ist. Conrad-Martius war mit Edith Stein befreundet und musste 
dann für die Bürgschaft einen eigenen Dispens bekommen.

Es gab doch diesen Konflikt zwischen Badt und Sedlmayr, hat man 
diesen in München sehr stark gespürt? Wie war Ihre Position?

Das hatte mit dem Institut überhaupt nichts zu tun, das war in der 
Zeit, als Sedlmayr noch Ordinarius war. Ich habe damals etwa in der 
Festschrift für Hedwig Conrad-Martius “Zum Thema Ontologie und 
Kunstwissenschaft“ 1958 geschrieben und Sedlmayr über die Farben, die 
Farben in der „Realontologie“. In dieser Festschrift bin ich noch ganz 
„Sedlmayrianer“, aber andererseits ist ein Jahr später meine Besprechung 
im Wallraf-Richartz-Jahrbuch (21(1959), S. 261-266) von Kurt Badts „Die 
Kunst Cézannes“ erschienen, ein Buch, das ich überschwänglich gefeiert 
habe.

Das Kunsthistorische Zimmer in Saarbrücken: 
oben: Radierung und Gemälde von Kurt Badt
unten: Zeichnung von Ernst Strauss
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Haben Sie jemals mit Sedlmayr über Kurt Badt und dessen kunsthistori-
sches Verständnis gesprochen? 

Nein. Badt hat das Buch über Vermeer und über den richtigen 
Bildaufbau geschrieben (Modell und Maler von Vermeer. Probleme der 
Interpretation. Eine Streitschrift gegen Hans Sedlmayr, Köln 1961), und 
daraufhin hat Sedlmayr repliziert und hat Sigmund Freud als Vorbild 
eines Kritikers genannt, und das hat mich so empört, dass der ehemalige 
Nazi dem Juden Badt einen Juden als Vorbild vorhält. Das fand ich von 
Sedlmayr schon fast ehrenrührig, und bin mit fliegenden Fahnen zu  
Kurt Badt übergelaufen. 

Noch eine Frage zu Ihrer Dissertation „Die Farbe bei Grünewald“: 
Grünewald ist in koloritgeschichtlicher Hinsicht ein Ausnahmefall am 
Ausgang des Spätmittelalters, er ist ja auch biographisch überhaupt nicht 
zu fassen. Auch seine Kunst steht ja wie ein Monolith in der Kunstge-
schichte. Was hat Sie eigentlich zu Grünewald gebracht bzw. was hat Sie 
besonders fasziniert? 

Ich war von dem Bild „Erasmus und Mauritius“, das in der Münchner 
Alten Pinakothek hängt, fasziniert, das fand ich so herrlich vom farbigen 
Aufbau, von da aus bin ich zu Grünewald gekommen. Damals war es 
schwierig in Colmar, und ich entsinne mich noch, dass ich seinerzeit 
junge Mädchen nach dem Weg fragte – ich spreche natürlich in Bayern 
nicht französisch, sondern englisch als Fremdsprache – und dabei 
rumgestottert habe. Die sagten dann „Il n’y a pas de quoi monsieur!“, 
gern geschehen! Ich bin da stundenlang vor dem Isenheimer Altar 
gesessen, damals war noch überhaupt kein Betrieb, da konnte man in 
Ruhe sitzen. Es gab dort einen Lokalforscher, Monsieur Louis Kubler, mit 
dem ich mich dann ein bisschen austauschte. Er sprach etwas Deutsch 
und entschuldigte sich, dass er mich nicht nach Hause zu einer Tasse 
Kaffee einladen könne, weil seine Frau so wütend auf die Deutschen 
wäre. Das war ja nicht vergessen. Grünewald gilt jetzt, da die neueren 
Publikationen vornehmlich von Franzosen über Grünewald erscheinen, 
als französischer Künstler. 

Das Thema Grünewald hatten Sie dann auch mit Ernst Strauss 
besprochen …

Ich kann mich noch entsinnen, dass ich den Ausdruck „seismogra-
phischer Kontur“ verwendete, den fand er sehr gut und sonst habe ich 
den ganzen Aufbau nach seiner Methodik betrieben. Strauss hat ja eine 
frühe Arbeit über das „Kolorit in der spätgotischen deutschen Malerei“ 
geschrieben und die habe ich studiert. Er unterscheidet genau nach 
Farbe und Raum, Farbe und Beleuchtung und untersucht vor allen 
Dingen auch Intervalle, also die Intervalle zwischen den einzelnen Farben. 
Sie müssen beachtet werden. Wenn er das koloristische Prinzip gegen 
das luminaristische abhebt, dann sagt er: In der koloristischen Malerei 
stehen die Farben durch klare Abgrenzungen zueinander, die auch durch 
Intervalle zwischen den Farben bestimmt sind, während im Luminaristi-
schen die Übergänge gleitend sind. Da gibt es in der Regel keine Linien. 
Ich habe mich vor einiger Zeit mit Rembrandt beschäftigt, mit dem 
Thema – ich weiß nicht, ob das jemals publiziert wird – „Zugänge zur 
Welt des Glaubens in Werken der Bildenden Kunst“. Da gibt es einen 
Abschnitt über altdeutsche Malerei und einen über Rembrandt und einen 
Text über Franz Rosenzweig (1886-1929) „Stern der Erlösung“. Dieser 
jüdische Text – Rosenzweig war ja Jude, der aber auch aus einem 
liberalen protestantischen Elternhaus kam und dann wieder entschieden 
Jude wurde. Er ist kurz vor den Nazis gestorben, hat das also nicht mehr 
erlebt. Wissen Sie, Kunsthistoriker heute reden zwar von Fragen des 
Bildes und Ikonoklasmus usw., aber dass es überhaupt eine Welt des 
Glaubens gibt, die man von bildenden Künsten aus erschließen kann, 

Matthias Grünewald, Isenheimer Altar,  
1512-1515, Musée d‘Unterlinden Colmar
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wird übersehen. Dafür ist Rembrandt ein Hauptbeispiel, weil er einerseits 
mit gebildeten Juden befreundet war, andererseits auch mit Mennoniten, 
er hatte also eine Religiosität, die über eine spezielle Religion hinausging 
und das fand ich spannend. 

Eines Ihrer Forschungsschwerpunkte ist die Koloritgeschichte, die auf 
Ernst Strauss aufbaut, den Sie 1983 im Deutschen Kunstverlag heraus-
gegeben haben (Koloritgeschichtliche Untersuchungen zur Malerei seit 
Giotto und andere Studien). Strauss selbst beschreibt in seinem Vorwort 
die Mühen, mit denen auch er schon zu kämpfen hatte, dass die Kolorit-
geschichte überhaupt ein Thema der Kunstgeschichte sei und er erwähnt 
diese schöne Geschichte mit Heinrich Wölfflin, der den Plan über die 
Dissertation über die Farbengebung erst einmal so beantwortet hätte, 
dass dieses Thema „außerhalb der Kompetenz des Kunsthistorikers“ läge. 
Hatten Sie auch ähnliche Erfahrungen gemacht, was das Thema der 
Farbe angeht?

Ja, bei Restauratoren vor allen Dingen. Es war ein Münchner 
Restaurator, Johannes Taubert. Ich sagte zu ihm: „Ja, ich mache meine 
Arbeit zur Farbe, ich bin Schüler von Strauss“. Darauf sagte er: „Ah ja, 
dann wird es gut“. Strauss war anerkannt, auch bei Restauratoren, die 
haben ja vor allen Dingen die Bedenken, dass man den ursprünglichen 
Farbzustand nicht mehr wiederherstellen kann, da sich Farben verändern 
können. Strauss aber ging es um Prinzipien der Farbgestaltung. Deswe-
gen ist auch in der ersten Ausgabe der „Koloritgeschichtlichen Untersu-
chungen zur Malerei seit Giotto“ nur eine Farbabbildung und in der 
zweiten, von mir herausgegebenen Auflage ist die Unterscheidung vom 
koloristischen und luminaristischen Prinzip in der Gegenüberstellung 
eines Bildes von Filippo Lippi, Verkündigung Mariä in der Alten Pinako-
thek in München und Rogier van der Weyden, Der Heilige Lukas zeichnet 
die Madonna, ebenfalls in der Alten Pinakothek, vorgenommen (Farbtaf. 
1 und 2). Diese Gegenüberstellung war zuerst in der ersten Badt-Fest-
schrift von 1961 (nach S. 80, Abb. 1 und 2) farbig abgebildet. Badt hat 
das gar nicht beachtet, Badt hat auch Strauss nicht ernst genommen, 
und Strauss hat auch nicht mehr über Badt gesprochen. Die zusammen-
führende Person war wieder Gross, in dessen Festschrift beide einen 
Beitrag verfasst haben.

Wenige Jahre nach der Herausgabe der Schriften von Strauss haben Sie 
Ihre eigenen Bausteine zur koloritgeschichtlichen Forschung vorgelegt, 
die Götz Pochat als „Desideratum einer Geschichte der Farbgebung und 
Farbtheorie“ bezeichnete (Süddeutsche Zeitung vom 26/27.3.1988). 1987 
publizierten Sie Ihre Untersuchung „Farbgestaltung und Farbtheorie in 
der abendländischen Malerei“ bei der Wissenschaftlichen Buchgesell-
schaft in Darmstadt. Mit diesem – leider unbebilderten – Werk geben 
Sie zum ersten Mal einen umfassenden Überblick über das Phänomen 
der Farbe in der europäischen Malerei, ein Unterfangen, das erstaun-
licherweise bis zu diesem Zeitpunkt noch von keinem Kunsthistoriker 
unternommen wurde, obwohl gerade die Farbe eine der Grundkonstitu-
enten der Malerei darstellt. Wie sind Sie an ein solch umfassendes Werk 
herangegangen, das ja notwendigerweise einer Beschränkung ebenso 
bedarf wie einer konzisen Verdichtung der Inhalte? 

Es war ursprünglich der Plan, den ich mit Strauss ausgedacht hatte, 
ein Buch zu machen mit mehreren Autoren. Wir hatten schon eine ganze 
Reihe von Autoren wie etwa Roosen-Runge oder eine österreichische 
Koloritforscherin Eva Frodl-Kraft, aber das hat sich nicht realisieren 
lassen, weil die Leute nicht so richtig Lust hatten oder vielleicht auch 
böse waren wieder auf andere. Und weil das nicht zustande gekommen 
ist, habe ich das Buch selbst gemacht, aber ich habe sehr viel von den 
Autoren zitiert, die sich mit der Materie befasst hatten. Zum Beispiel von 

Titelblatt „Farbgestaltung und Farbtheorie in 
der abendländischen Malerei“, 1987
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Roosen-Runge, der ja dann ganz zur Buchmalerei übergegangen ist und 
da auch sehr wichtige, auch vom verwendeten Material her wichtige 
Studien unternommen hat. Ich habe Rubens, Grünewald und die altdeut-
sche Malerei behandelt, die habe ich einigermaßen übersehen, aber z.B. 
über Velazquez habe ich nie gearbeitet. Ich habe nicht alle Originale 
gesehen, interessanterweise hängt immer auch einiges in der Alten 
Pinakothek, aber natürlich hat Kurt Badt über Poussin ganz anders 
arbeiten können, nicht nur von diesen drei Bildern ausgehend, die in 
München hängen. Da verließ ich mich auf die Autoren, die ich zitiert 
habe.

Die zentrale Unterscheidung, die Hans Jantzen gemacht hat, diese 
grundlegende Differenzierung zwischen Eigenwert und Darstellungs-
wert der Farbe (Über Prinzipien der Farbgebung in der Malerei. In: Hans 
Jantzen, Über den gotischen Kirchenraum und andere Aufsätze, Berlin 
1951, S. 61-67), ist eine grundlegende Differenzierung, die auch in Ihrer 
Forschung eine Rolle spielt. Ist eine solche Trennung überhaupt noch 
haltbar aus Ihrer Sicht?

Sie ist zu wenig bekannt. Ich habe mich ja jetzt auch sehr mit 
Holbein beschäftigt, weil mein Sohn in Basel lebt und ich öfters in die 
Basler Kunsthalle komme. Er gehört einfach zur altdeutschen Malerei, 
aber ich habe dann immer unterschieden zwischen – einerseits der Linie 
und – andererseits Linie und Farbe in den Gemälden. Ich bemerkte dabei, 
dass diese Unterscheidung zwischen Eigenwert und Darstellungswert der 
Farbe außerhalb Deutschlands unbekannt geblieben ist, also schon in der 
Schweiz ist das unbekannt, das ist mein Eindruck. Die Basler Kunsthistori-
ker, auch der große Gottfried Boehm, zuständig für die Moderne, 
kümmern sich sowieso um nichts anderes, als um sich. 

Ein weiterer Aspekt der Koloritgeschichte ist zweifelsohne die Frage nach 
dem Licht und dem Dunkel in der Malerei, der durch Wolfgang Schönes 
„Über das Licht in der Malerei“ von 1954 grundlegend und kategorisie-
rend dargestellt wurde. Seine Unterscheidungen etwa von „Standort-
licht“ und „bildimmanentem Leuchtlicht“ oder „Eigenlicht“ bzw. „Sende-
licht“ bilden bis heute Eckpfeiler bei kunsthistorischen Analysen. Welche 
Bedeutung messen Sie Wolfgang Schöne bei? Haben Sie ihn persönlich 
kennengelernt?

Ich habe ihn nur schriftlich kennengelernt, als er seinen Lehrstuhl 
verteidigt hat, gegen Martin Warnke (geb. 1937, war 1979 bis 2003 an 
der Universität Hamburg). Damals hat er alle möglichen Register gezo-
gen, um gegen Warnke losziehen zu können. Ich habe mich da nicht 
geäußert. Ich kenne zwar Warnke auch aus Veranstaltungen. Es gab 
einen Kunsthistorikerkongress in Hamburg. Dort ist mir Warnke ganz 
unsympathisch aufgefallen. Außerdem hat er natürlich von der Phänome-
nologie nicht die geringste Ahnung. Er geht ganz vom Thematischen aus, 
was ich auch bei Rubens gemerkt habe, wo ich mich mit der Farbe 
beschäftigt habe. Und Schöne: Mit seinen Begriffen kann ich nichts 
anfangen, weil Schöne überhaupt nicht erfasst hat, dass es Helldunkel 
gibt. Das Helldunkel wurde von Ernst Strauss entdeckt mit seiner Bestim-
mung der luminösen Farbe. Das Standortlicht hat natürlich eine gewisse 
Bedeutung für Altäre, so wie Sie gearbeitet haben. Das Standortlicht 
spielt indirekt eine Rolle, aber das hängt auch alles mit dem Bildaufbau 
zusammen, also unmittelbar mit Kurt Badt. Das Standortlicht kann sich 
nur in einer Ordnung des Bildaufbaues deutlich machen. 

In der mittelalterlichen Kunst spielt auch der Goldgrund als ein spe-
zifischer Farbwert eine wichtige Rolle. Entscheidend ist der Glanz des 
Goldes, der eine Raumwirkung entfalten kann, wie David Katz in  
seiner Untersuchung zu den Erscheinungsweisen der Farbe schon 1911 

Lorenz Dittmann im Gespräch, 2013
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(= Zeitschrift für Psychologie und Physiologie der Sinnesorgane, I. Abt. 
Zeitschrift für Psychologie, Ergänzungsband 7, Leipzig 1911) beschrieb.  
Er sprach sogar von einer „den Raum füllenden Dicke“. Schöne bezeich-
nete das Gold als „Spender eines irrealen Lichtglanzes“, der sich zum 
Raum öffne. Welche Bedeutung hat die Farbe Gold für die Entwicklung 
der abendländischen Malerei auch im Hinblick auf Ihr Farbbuch? 

Da gab es eine ungarische Dissertation von Josef Bodonyi (1908-
1942), sie ist nie übersetzt worden, es gab immer nur Ansätze zur 
Übersetzung (Entstehung und Bedeutung des Goldgrundes in der 
spätantiken Bildkomposition. In: Archaeologiai Értesitö, 46(1932/33),  
S. 5-36, Wien 1932). Christa Schwinn hat über den Goldgrund bei 
Lochner in meiner Festschrift von 1994 umfassend geschrieben. Ein Bild 
kann sich erst konstituieren jenseits des Goldgrundes. Es gibt auch einen 
Aufsatz zur Frage des Bildes bei Giotto, auch bei Jantzen. So konstituiert 
sich das Bild erst nach dem Verlust oder nach dem Zurücktreten des 
Goldgrundes. Und der Goldgrund wirkt ja auch mehr für den Raum,  
also die Mosaizierung, die eine lichthafte Wirkung aus den verschiede-
nen Tesserae besitzt. 

Ein zentraler Aspekt in ihrem Schaffen ist die Untersuchung von Kunst-
werken im Hinblick auf die Sichtbarmachung des Göttlichen. Gerade die 
abendländisch christliche Kunst brachte eine Fülle von formal-komposito-
rischen und inhaltlichen Lösungen zur Darstellung des Göttlichen hervor, 
die durch den Filter der unterschiedlichen Qualitäten von Künstlern eine 
unterschiedlich starke Durchdringung dieses Gedankens sichtbar werden 
lassen. Ist die Qualität eines Kunstwerkes notwendigerweise mit dem 
Grad der Sichtbarwerdung des Göttlichen verknüpft?

Nein.

Ist das Ziel der Sichtbarmachung des Göttlichen durch Kunst überhaupt 
erreichbar? In Ihrem Buch über „Die Wiederkehr der antiken Götter im 
Bilde. Versuch einer Deutung“ (Paderborn, München 2001) schreiben 
Sie am Ende, dass das „Eigentliche des christlichen Glaubens, die Ermög-
lichung der Erfahrung der Gnade und Liebe Christi“ sich jedem Bilde 
entziehe …

Ja, es ist meine Meinung.

Neben der Koloritforschung richteten Sie Ihren Fokus auch auf das 
Phänomen der Zeit in der Bildenden Kunst, zuletzt in einem Rahmen 
einer wissenschaftsgeschichtlichen Skizze im Jahre 2003 (Der folgerichti-
ge Bildaufbau. Eine wissenschaftsgeschichtliche Skizze. In: Bilderzählun-
gen – Zeitlichkeit im Bild, hg. von Andrea von Hülsen-Esch, Hans Körner 
und Guido Reuter, Köln, Weimar, Wien 2003, S. 1-23). Neben der vor-
dergründigen Darstellbarkeit erzählter Zeit sind Ihnen die Verankerungen 
von Zeitstrukturen im Bild besonders wichtig, die Sie wesentlich mit der 
Frage nach dem Rechts und Links und der Lesbarkeit von Bildern, wie sie 
schon Heinrich Wölfflin aufwarf, verknüpften. Welche Bedeutung haben 
Zeitstrukturen im Erkennensprozess bildnerischer Interpretation? 

Eine sehr wichtige. Auch das habe ich von Husserl gelernt und  
zwar aus seinen „Vorlesungen zur Phänomenologie des inneren Zeitbe-
wußtseins“ von 1928. Diesen Text habe ich genau studiert und da geht 
vieles daraus hervor, was man sonst zu den Zeitstrukturen so nicht erfährt.

Von 1983 bis 1999 waren Sie Mitherausgeber der von Heinrich Lützeler 
gegründeten Zeitschrift für Ästhetik und Allgemeine Kunstwissenschaft, 
eine Zeitschrift, in der phänomenologische Positionen ein Forum fanden. 
Welche Bedeutung hat diese Zeitschrift für das Fach Kunstgeschichte? 

Fast keine mehr, soweit ich es beurteilen kann. Als Mitherausgeber 
bin ich in Unfrieden geschieden.

Feier des 70. Geburtstags im 
Kunsthistorischen Institut der Universität 
des Saarlandes, Saarbrücken 1998



25

2001 stellten Sie in dem erwähnten Buch „Die Wiederkehr der antiken 
Götter im Bilde. Versuch einer neuen Deutung“ die These auf, dass in 
Werken der neuzeitlichen Kunst die olympischen Götter wieder „in ihrem 
Wesen erfahren und dargestellt“ werden: „Sie kehren als Erscheinungen 
von Göttern“ wieder, schreiben Sie. Mit dieser Beobachtung verknüp-
fen Sie die Frage nach deren Verhältnis zum christlichen Gottesbild und 
sehen hier eine enge Verbindung, denn die antiken Gottheiten dienen 
oftmals der Illustration christlich mythologischer Inhalte oder mit Ihren 
Worten gesprochen: „Es ist die Radikalität der Kunst, daß sie es wagte, 
in ihren Bildern der Wiederkehr der antiken Götter einen Ort zu bereiten 
und damit die christliche Religion zusammenzusehen mit der ‚heidni-
schen‘, der mythischen“ (S. 280). 

Ja, das ist meine Auffassung.

2005 erschien Ihr Cézanne-Buch unter dem Titel „Die Kunst Cézannes. 
Farbe, Rhythmus, Symbolik“ (Böhlau, Köln, Weimar, Wien).  
Der Maler Paul Cézanne hat Sie über viele Jahre hinweg beschäftigt, 
1956 haben Sie bereits die große Cézanne-Ausstellung im Münchner 
Haus der Kunst gesehen, Sie haben Vorlesungen und Lehrveranstaltun-
gen zu Cézanne abgehalten, und wissenschaftliche Aufsätze verfasst.  
Sie widmeten sich immer wieder seiner spezifisch tektonisch-rhythmi-
schen Kunst und haben ihn als einen epochalen Erneuerer der Bild
sprache im 19. Jahrhundert gewürdigt. Was fasziniert Sie besonders  
an seiner Kunst?

Seine Zuwendung an die Natur, an die unendliche Vielfalt der 
Natur, wie Cézannes es selbst sagte.

Sie haben sich stets unterschiedlichen Kunstepochen und Künstlern ge-
widmet, die eine herausragende künstlerische Position erkennen lassen. 
Einer der wichtigsten Barockmaler ist Peter Paul Rubens, den Sie sehr 
schätzen. Sie haben seine koloristische Kunst immer wieder untersucht, 
etwa in der von Erich Hubala herausgegebenen Publikation „Rubens. 
Kunstgeschichtliche Beiträge“ in einem Aufsatz unter dem Titel „Ver-
such über die Farbe bei Rubens“ (Konstanz 1979, S. 37-72), aber auch in 
Ihrem Farbbuch finden sich ausführliche Untersuchungen, die insbeson-
dere das Hinterleuchtete seines Kolorits herausstellen, ein „Halbdunkel“, 
eine mittlere Helligkeit, die im Wesentlichen auch in der Imprimitur, einer 
streifig warmtonigen Untermalung gründet. Hat Rubens damit Koloritge-
schichte geschrieben?

Ja. Zum einen ist eben dieser Dreiklang von Farben thematisiert, 
also Blau-Gelb-Rot und dann ist es eine reflektierte Anwendung, die 
schon früh thematisiert worden ist. In den Auseinandersetzungen 
zwischen den Rubenisten und den Poussinisten ist es in der Französi-
schen Akademie zu Diskussionen gekommen. In der französischen 
Kunstliteratur und Theorie war natürlich Poussin maßgebend, aber 
dagegen wurde dann die Freiheit des Rubens gesetzt. Das Buch von 
Bernard Teyssèdre: „L’Histoire de l’Art vue du Grand Siecle“, Paris 1965, 
gibt darüber Auskunft.

In den letzten Jahren stand u.a. auch der früh verstorbene Barockmaler 
Johann Evangelist Holzer (1709-1740) im Blickpunkt Ihres Forschungsin-
teresses und dessen Verhältnis zu Rubens. Die Kunstsammlungen und 
Museen Augsburg, die Diözesanmuseen in Augsburg und Eichstätt sowie 
das Ferdinandeum in Innsbruck zeigten 2010 – im übrigen unter der 
Projektleitung Ihres Schülers Thomas Wiercinski – eine große Werkschau, 
die den Fokus auf den „Maler des Lichts“, so der Ausstellungstitel, lenk-
ten (Über Johann Evangelist Holzers Farbe und Helldunkel. In: Emanuel 
Braun, Wolfgang Meighörner, Melanie Thierbach und Christof Trepesch, 
Johann Evangelist Holzer Maler des Lichts, Innsbruck 2010, S. 102-113). 

Titelblatt „Die Kunst Cézannes“, 2005
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Was ist das Besondere an Holzers Kunst, der dem ausklingenden Zeitalter 
der neuzeitlichen Helldunkelmalerei angehört?

Die Raumdimension seines Helldunkels. Hier ist zu erinnern an 
Alexandre Koyré (1892 Taganrog, Russland bis 1964 Paris).Er studierte 
seit 1908 bei Husserl in Göttingen, war mit Frau Conrad-Martius be-
freundet und veröffentlichte 1929 in der Festschrift für Edmund Husserl 
einen Aufsatz „Die Gotteslehre Jakob Boehmes“, den Frau Conrad-Mar-
tius übersetzte. Dann musste Koyré emigrieren und wurde Professor an 
der Sorbonne und Mitglied des Institute for Advanced Study in Princeton. 
Er veröffentlichte das Buch „From the Closed World to the Infinite 
Universe“ („Von der geschlossenen Welt zum unendlichen Universum“, 
Suhrkamp 1969). Einzelne Kapitel sind betitelt: „Gott und Raum, Geist 
und Materie, Henry More – Die Vergöttlichung des Raumes, Joseph 
Rawson – Gott und die Welt, Isaak Newton – Der Gott des Werktages 
und der Gott des Sabbat, Newton und Leibniz.“ Koyré thematisierte 
immer die metaphysischen Dimensionen der Wissenschaftsgeschichte. 

Die phänomenologische Herangehensweise ist in der Kunstgeschichte 
heutzutage wenig opportun und wird gelegentlich sogar mit Polemiken 
bedacht. Inzwischen überlagern oft historische und naturwissenschaft-
liche Fragestellungen die anschaulichen Interpretationen, so dass die 
Kunstwerke auf ihren reinen Materialwert reduziert erscheinen. Wie 
sehen Sie diese Entwicklung in der Kunstwissenschaft? 

Sehr kritisch.

Vom Wintersemester 1977/78 bis März 1996 lehrten Sie als Professor das 
Fach Kunstgeschichte an der Universität des Saarlandes. Wie viele kleinere 
geisteswissenschaftliche Fächer erlebte auch die Kunstgeschichte Höhen 
und Tiefen, insbesondere Anfang der 1990er Jahre war das Institut 
sogar von einer Schließung bedroht, obwohl fast 300 Hauptfachstu-
denten Kunstgeschichte belegten! Damals sprachen Sie davon, dass 
eine „fürchterliche Reduktion der Universität“ (Saarbrücker Zeitung vom 
27/28.3.1993) drohe, Ursula Giessler wählte in einem Zeitungsartikel der 
Saarbrücker Zeitung die für Sie ungewöhnliche Zwischenüberschrift „da 
wird er heftig“. Insbesondere die Diskussion um die geplante Schließung 
des Instituts für Klassische Archäologie im Sommer 1992 hat damals zu 
weitreichenden Studentenprotesten geführt, an denen auch Sie sich 
beteiligt haben. Der Fachbereich 7 „Kunst- und Altertumswissenschaf-
ten“ musste seine Existenzberechtigung nachweisen. Wie haben Sie die 
Situation damals empfunden?

Dass ich mich, wie Sie schon erwähnten, an den Protesten 
beteiligte.

Aus ihrer phänomenologischen Schule sind viele Kunsthistoriker hervor-
gegangen, die Ihr Anliegen, eine Schule des Sehens weiter tragen und 
dies bis heute in Ihrem jeweiligen Arbeitsgebiet einfließen lassen. Ihre 
Schüler sind in den unterschiedlichsten kunsthistorischen Berufsfeldern 
aktiv. So spannt sich der Bogen von der universitären Lehrtätigkeit, 
über Museums-und Ausstellungstätigkeit, der Denkmalpflege bis hin 
zur freien kunst- und kulturwissenschaftlichen Arbeit. Ich nenne nur in 
alphabetischer Reihenfolge, ohne Anspruch auf Vollständigkeit und Wer-
tung einige Ihrer Schüler: Dr. Ingeborg Besch, Galeristin, Saarbrücken, 
Dr. Robert Floetemeyer, Versicherungsunternehmer, Baden-Baden, Prof. 
Dr. Christian Janecke, Lehrstuhl für Kunstgeschichte an der Hochschule 
für Gestaltung Offenbach, Dr. Julian Heynen, Künstlerischer Leiter der 
Kunstsammlung im Ständehaus, Düsseldorf, Dr. Alexander Klee, Kurator 
am Oberen Belvedere in Wien, Dr. Karl Klittich, Antiquar, Auktionshaus 
Klittich-Pfankuch, Braunschweig, Dr. Georgia Matt, Landratsamt Kai-
serslautern, Dr. Berthold Schmitt, Herausgeber der neu gegründeten 

Studierende in der Institutsbibliothek des 
Fachbereichs Kunstgeschichte, Universität des 
Saarlandes, Saarbrücken 1990

Lorenz und Marlen Dittmann (rechts stehend)
mit Studierenden in Wien, 1991
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Zeitschrift „Kulturbetrieb“, Leipzig, Dr. Thomas Wiercinski, Leiter des 
Ballonmuseums Gersthofen, Prof. Dr. Christoph Wagner, Ordinarius am 
Kunsthistorischen Institut in Regensburg usw. ...

Das ist mir eine Freude und zeigt, dass man mit einem Kunstge-
schichtsstudium vieles und auch anderes als Kunstgeschichte machen 
kann.

Dann gehörten dem Institut auch Kollegen an wie Prof. Dr. Wolfgang 
Götz und sein Nachfolger Prof. Dr. Klaus Güthlein, Prof. Dr. Hans Erich 
Kubach, Prof. Dr. Peter Volkelt, und Prof. Dr. Franz Ronig. 

Ich habe sie sehr geschätzt.

Sie hatten außerdem viele treue Mitarbeiterinnen und Mitarbeiter im 
Institut, so die früh verstorbene Fotografin Helga Sander, im Sekreta-
riat Hannelore Fuchs und Cornelia Becker als Bibliothekarin, ferner die 
Akademischen Räte Dr. Christa Schwinn sowie Dr. Hans-Caspar Graf von 
Bothmer. Wie würden Sie das damalige Institut beschreiben?

Als zureichend ausgestattet, befähigt, Überlastquoten zu 
bewältigen.

Ihrem kunstwissenschaftlichen Ansatz war es förderlich, dass etwa auch 
an anderen Instituten der Saarbrücker Universität, insbesondere in der 
Klassischen Archäologie mit Professor Friedrich Hiller ein phänomeno-
logisch orientierter Archäologe in der Nachfolge Ernst Buschors – bei 
dem auch Sie in München studierten – das Sehen antiker Skulpturen 
vermittelte und viele Studierende der Kunstgeschichte dieses Nebenfach 
belegten (und auch umgekehrt). Ich selbst habe auch viel von Professor 
Hiller profitiert, da er uns die Dreidimensionalität antiker Skulpturen in 
ihrer stilistischen und inhaltlichen Durchdringung näher brachte und 
unser Sehen in dieser Hinsicht grundlegend schulte. 
Doch etwas ganz anderes: Welche Bedeutung hat die Musik für Sie 
privat?

Privat hat Musik für mich die höchste Bedeutung. Ich spiele kein 
Instrument mehr – früher habe ich Flöte gespielt – und lese auch nur 
wenig über Musik. Denn über Musik zu lesen, ist nicht leicht. Wenn, 
dann höre ich sie mir an. 

In welcher Hinsicht wirkt sich die Musik, ich denke da gerade an die 
Musik des 20. und 21. Jahrhunderts, befruchtend auf die Beschäftigung 
mit der Bildenden Kunst aus? 

Ich suche immer noch nach möglichen Brückenschlägen.

Was mich persönlich als Ihren Schüler besonders prägte und faszinier-
te, war der freiheitliche Ansatz Ihrer Lehre. Ihre Lehrtätigkeit war weit 
entfernt von verschulter Einengung, sondern Sie schafften es mit Ihrer 
subtilen Art, die Entfaltung der Studierenden zu fördern. Sie standen 
stets geduldig zu persönlichen Gesprächen zur Verfügung und gingen 
auf Fragen der Studierenden mit großem Eigeninteresse ein. Gerade 
in Seminaren und auf Exkursionen entwickelte sich oft ein fruchtbares 
Klima intensiven kunsthistorischen Diskurses. Wie anregend waren für 
Sie persönlich diese Kontakte zu den Studierenden?

Sie waren für mich wesentlich.

Ein wichtiges Anliegen ist Ihnen „forschendes Lehren und Lernen vor den 
Werken selbst“ (zitiert nach: Universitätsprofessor Dr. Lorenz Dittmann 
wird 80 Jahre alt, 13.3.2008. In: www.uni-protokolle.de/nachrichten/
text), was sich insbesondere bei den kunsthistorischen Exkursionen ver-
wirklichen ließ. Ihre Ziele waren Venedig, Florenz, die Niederlande, Rom, 
London, Edinburgh, Wien und Dresden. Welche Bedeutung hatten für 

Der Komponist Theo Brandmüller,  
Lorenz Dittmann, Andreas Wagner und 
Heinzjörg Müller bei den Vorbereitungen zum 
Projekt Jo Enzweiler – Farbe-Klang-Zeit in der 
Saarbrücker Ludwigskirche, 2004

Lorenz Dittmann (rechts), Exkursion  
in Venedig, 1979
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Sie solche Exkursionen und deren vorbereitende Seminare?
Eine sehr wichtige. Roosen-Runge sagte einmal: „Der Dozent ist 

der, der es fünf Minuten vorher weiß“. Ich habe mich immer belehren 
lassen von den Studierenden, die sich in Themen einarbeiten und 
natürlich immer mehr wissen als ich. Aber ich versuche dann, deren 
Ansatz und Herangehensweise zu beurteilen. Die Aussage von Roosen-
Runge habe ich mir eingeprägt. Roosen-Runge war eine Seele von 
Mensch, er hat in Würzburg gelehrt, wie auch Erich Hubala. Hubala 
hingegen war ein schwieriger Dozent; wenn es bei seinen Veranstaltun-
gen – so wird berichtet – zu laut bei den Zuhörern wurde, dann hat er 
ganz leise gesprochen. Hubala und Roosen-Runge haben sich offenbar 
nicht verstanden und wenn Hubala etwas über Farbe wissen wollte, hat 
er sich an mich gewandt, statt an Roosen-Runge. 

Ein wichtiger Schwerpunkt ihrer Vermittlungstätigkeit ist die Reflexi-
on über die Herkunft unserer Methoden und Ansätze, die Geschichte 
der Kunstwissenschaft, die Sie schon in Ihrer Habilitation „Stil, Symbol, 
Struktur“ umfassend behandelten. Durch das Reflektieren des eigenen 
Standpunktes und dessen Herleitung können neue Impulse der Erkennt-
nis erwachsen. Welche Bedeutung hat für Sie das Bewusstsein, Teil einer 
historischen Entwicklung zu sein?

Eine zentrale.

Während Ihrer Tätigkeit als Ordinarius am Kunsthistorischen Institut der 
Universität des Saarlandes nahmen Sie auch regen Anteil an der saarlän-
dischen Kunstszene, Sie waren und sind bis heute an der künstlerischen 
Tätigkeit der saarländischen Künstlerinnen und Künstler sehr interessiert 
und haben das Kunstschaffen vieler Künstler intensiv begleitet, ich denke 
nur an Lukas Kramer, Paul Schneider und Jo Enzweiler. Daraus haben 
sich zum Teil auch Freundschaften entwickelt. Interessanterweise haben 
unter den zeitgenössischen Künstlern, diejenigen mit abstrakten und 
ungegenständlichen Positionen Ihr Interesse besonders geweckt. Schon 
1984 publizierten Sie eine erste Monografie zu Boris Kleint, es folgten 
Aufsätze zu Jo Enzweiler (1994, 1999, 2001), Uwe Loebens (1994), 
Oskar Holweck (1995), Werner Bauer (1995), Lukas Kramer (1998, 1999, 
2000, 2003), August Clüsserath (1999), Leo Erb (2001) und zum Bildhau-
er Paul Schneider (1998, 2001). Was schätzen Sie an diesen Positionen 
besonders?

Das Suchende, das immer neu Beginnende.

Auch die wenigen saarländischen Galerien, hier vor allem die Galerie 
Walzinger in Saarlouis und die Galerie St. Johann in Saarbrücken ermög-
lichten viele Begegnungen mit saarländischen Künstlern. Leider gibt es 
nur sehr wenige solcher privaten Einrichtungen im Saarland. Welche 
Bedeutung haben solche Galerien für die zeitgenössische Kunst?

Eine sehr wichtige. Aber es gibt neben der Vermittlertätigkeit von 
Galerien auch noch die Möglichkeit, durch Preisverleihungen auf Künstler 
aufmerksam zu machen, z.B. mit dem Kunstpreis des Saarlandes oder 
dem Albert-Weisgerber-Preis der Stadt St. Ingbert. Sehr oft wurde ich in 
die Jury berufen oder hielt die Laudatio. Erinnern möchte ich gerne auch 
an den Sparda-Bank-Preis, den es leider nicht mehr gibt. Jo Enzweiler 
hatte ihn mit Unterstützung der Bank ins Leben gerufen. Die Preise 
waren finanziell großzügig ausgestattet und mit einer Publikation oder 
einem Werkverzeichnis der Preisträger verbunden. Kornbrust hatte 
bereits ein Buch vorbereitet und erhielt deshalb kein Werkverzeichnis. 
Das Werkverzeichnis für Karl Prantl haben meine Frau und ich gemein-
sam erstellt. Wir besuchten ihn dazu in seinem Atelier in der Nähe von 
Wien, das umgeben ist von einem großen Garten, in dem seine Steine 
stehen und so in der Landschaft ihre Wirkung voll entfalten können.

Exkursion in Wien, 1991 und in Rom 1981

Mit Tochter Christina und Sohn Christoph 
in Florenz 1993
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Sie haben im Saarland auch viele Vernissagen gestaltet und Beiträge in 
Ausstellungskatalogen verfasst, so dass Sie letztlich auch das Wissen 
um das saarländische Kunstschaffen wesentlich erweitert haben, denn 
gerade die Analyse und Ausdeutung von Werken lebender Künstler 
ermöglicht ja eine andere Herangehensweise, denn Sie können die 
Künstler ja selbst befragen. Sind Sie in diesem Zusammenhang auch 
auf Widersprüche gestoßen zwischen kunsthistorischem Sehen und 
dem, was die Künstler selbst ausdeuteten. Oder anders gefragt, gab es 
auffallende Divergenzen zwischen dem, was Sie wahrgenommen haben 
und dem, was der Künstler wiederzugeben beabsichtigte?

Je nachdem. Aber es gibt den Standpunkt des Künstlers und den 
des denkenden Betrachters.

Mit dem Saarlandmuseum in Saarbrücken sind Sie eng verbunden. Als 
Mitglied des Museumsbeirats seit dessen Gründung im Dezember 1977, 
danach Mitglied im Kuratorium der Stiftung Saarländischer Kulturbesitz 
seit deren Konstituierung 1980. Im Jahre 1978, also fast gleichzeitig mit 
Ihrem Wechsel nach Saarbrücken, wurde auch Georg W. Költzsch als 
neuer Direktor des Saarlandmuseums berufen. Er setzte neue Schwer-
punkte und widmete sich u.a. der Informellen Kunst. Auch Sie haben 
intensiv mit Gerhard Hoehme zusammengearbeitet und einige wichtige 
Texte zu seinen Werken verfasst. 

Gerhard Hoehme war ein sehr interessierter und auch fordernder 
Künstler. Begonnen hat Költzsch aber mit der Ausstellung „Künstler der 
Brücke“ 1980. Mit Költzsch zusammen fuhr ich nach Berlin und konnte 
den damaligen Leiter des Brücke-Museums, Prof. Reidemeister, kennen-
lernen. Ich hatte die Möglichkeit, im Katalog unter dem Thema „Zeich-
nen als Prozess“ auch Zeichnungen der Brücke-Maler mit Zeichnungen 
Dürers zu vergleichen. Bei der Eröffnung hielt ich die Einführungsrede. 
2005 veranstaltete Ralph Melcher eine Ausstellung unter dem Titel  
„Die Brücke in der Südsee – Exotik der Farbe“. Ich veröffentlichte hier 
einen Aufsatz „Die Brücke-Maler und die Südsee. Expressive Farbe und 
‚kubische Raumanschauung‘“. Auch hier konnte ich zur Eröffnung 
sprechen. Der Nachfolger von Költzsch, Ernst-Gerhard Güse veranstaltete 
1990 eine sehr schöne Klee-Ausstellung „Wachstum regt sich. Klees 
Zwiesprache mit der Natur“. Im Katalog erschien mein Aufsatz „ ‚Wachs-
tum‘ im Denken und Schaffen Paul Klees“. Güse veranstaltete eine Reihe 
von Vorträgen, u.a. mit Gadamer. Ich bedaure, dass es das nicht mehr 
gibt. 

Von Februar 1982 waren Sie Mitglied des Vorstands der Stiftung bis zum 
gemeinsamen Rücktritt mit Herrn Minister a.D. Dr. Manfred Schäfer im 
Mai 1988. Was waren damals die Beweggründe für Ihren Rücktritt als 
Mitglied des Vorstandes?

Ich habe Herrn Dr. Schäfer sehr geschätzt. Als er zurücktrat, war es 
für mich selbstverständlich, dies auch zu tun.

Von Mai 1990 bis 1998 waren Sie Mitglied im Kuratorium der Stiftung. 
Leider hat die Institution in den letzten 10 Jahren immer wieder negative 
Schlagzeilen produziert, die durch kulturpolitische Fehlentscheidungen 
und die Eitelkeiten der Handelnden verursacht wurden. Die Liste der Ver-
fehlungen reichen von der fristlosen Entlassung des damaligen Direktors 
Ernst-Gerhard Güse bis hin zum missglückten Neubau des vierten Pavil-
lons, der die sensible Architektur Hanns Schöneckers großspurig unter 
den Tisch zu kehren versucht, obwohl Schönecker selbst bereits Pläne für 
einen Pavillon auf dem Parkplatz zwischen Verwaltung und Moderner 
Galerie vorbereitet hatte. Ist aus Ihrer Sicht das Bauensemble mit die-
sem massiven Gebilde zu retten? Welche Perspektiven sehen Sie für die 
Zukunft der Stiftung Saarländischer Kulturbesitz?

Im Atelier mit Jo Enzweiler bei den 
Vorbereitungen zum Projekt Farbe-Klang-Zeit 
in der Saarbrücker Ludwigskirche, 2004

Lorenz und Marlen Dittmann und 
Bernhard und Ursula Giebel im Saarland 
Museum, Saarbrücken 1986 und im Atelier 
Museum Haus Ludwig Saarlouis, 1989
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Die Parkplatzfläche wäre nicht ausreichend gewesen. Schönecker 
wollte ja die beiden alten Villen, ursprünglich auch abreißen, um damit 
die nötige Fläche zu gewinnen. Als sie stehenbleiben mussten, gelang 
ihm hier auch kein überzeugender Entwurf mehr. Und der vierte Pavillon 
ist keine so schlechte Architektur, wie immer behauptet wird. Er braucht 
eine gute Fassade und einen ansprechenden inneren Ausbau. Ich hoffe, 
dass ein tüchtiger und erfahrener Museumsdirektor gefunden wird, der 
wieder gute Ausstellungen macht. Dann sehe ich eine gute Zukunft für 
die Stiftung Saarländischer Kulturbesitz.

Zuletzt beschäftigten Sie sich intensiver mit dem Werk von Paul Klee, 
haben einen Beitrag im Ausstellungskatalog „Klee und Itten“, einer 
Ausstellung im Kunstmuseum Bern und dem Martin-Gropius-Bau in 
Berlin zur Farbe bei den beiden Künstlern verfasst, ein weiterer Bei-
trag für „Paul Klee – Mythos Fliegen“ in Augsburg ist in Arbeit. Ist mit 
einer Lehrtätigkeit von Künstlern, namentlich von Itten und Klee, nicht 
auch eine Form der Einschränkung des Künstlerischen verbunden oder 
anders gefragt: Wird die theoretische Beschäftigung mit der Farbe 
beispielsweise bei Itten nicht auch zu einem Hemmnis des künstlerischen 
Ausdrucks?

Bei Itten schon. Er hat pädagogische Züge und wirkte als ein 
Heilsbringer. Aber ich schätze Itten als Künstler nicht sehr hoch ein, es 
ist mir alles zu verschnörkelt. Klee schätze ich sehr. Zum „Mythos 
Fliegen“: Das kann ja bedeuten Hochsteigen oder Abstürzen, aber vor 
allen Dingen Das-sich-in-der-Luft halten und das Sich-in-der-Luft-halten, 
oder das Schwebende ist Klee prinzipiell eigen. Er hat keine Schwere in 
seinen Zeichnungen und seinen Gemälden. Es gibt nie eine bedeutende 
Basis bei ihm. 

Welche persönliche Kunstvorlieben haben Sie heute, nachdem Sie sich 
so viele Jahre mit den unterschiedlichsten Stilrichtungen und Kunstaus-
prägungen befasst haben?

Ich habe keine persönlichen Vorlieben außer den schon genannten.

Sie und Ihre Frau umgeben sich in Ihrer Wohnung auf dem Saarbrücker 
Eschberg mit Kunstwerken, darunter etliche Arbeiten von Gerhard 
Hoehme, Hans Steinbrenner, Leo Kornbrust, Paul Schneider, Lukas 
Kramer, Leo Erb, Marino di Teana oder Jean Ricardon. Sie besitzen auch 
einige Kunstwerke von Kunsthistorikern, so etwa Zeichnungen und 
Aquarelle von Ernst Strauss oder ein großes Stillleben von Kurt Badt, 
das, in der Art Cézannes gemalt, einen kräftigen Farbakzent in Ihrem 
Arbeitszimmer setzt. Und am Ende des Flurs hängt sogar eine Grafik von 
Max Ernst, was in Anbetracht der anderen Kunstwerke etwas aus dem 
Rahmen fällt …

Ja, den Ernst haben meine Frau und ich schon früh gekauft. Wir 
haben Ernst-Grafiken in mehreren Galerien in Köln gesehen und uns 
dann für dieses Blatt entschieden. Einige Kunstwerke sind Geschenke 
der Künstler. Vor allem Hoehme war dabei sehr großzügig. Wir möchten 
ohne unsere Kunstwerke nicht leben, denn mit ihnen allen verbinden 
sich auch die Erinnerungen an die Künstler als Menschen, an Erlebnisse 
und Gespräche mit ihnen.

Druckgraphik von Max Ernst

Lorenz Dittmann in seiner Saarbrücker 
Wohnung, 2013
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Gosebruch und Lorenz Dittmann. Köln 
1970, S. 401-417

– �Die Kunsttheorie Kurt Badts. In: 
Zeitschrift für Ästhetik und allgemeine 
Kunstwissenschaft 16 (1971), S. 56-78

– �Courbet und die Theorie des Realismus.  
In: Beiträge zur Theorie der Künste im  
19. Jahrhundert, Bd. 1. Hg. Helmut 
Koopmann u.a., Frankfurt a.M. 1971 
(Studien zur Philosophie und Literatur des 
19. Jahrhunderts 12/1), S. 215-239

– �Kunstwissenschaft; Gattungsprobleme; Das 
Problem des Stils. In: Die Kunst. Wissen im 
Überblick. Hg. Günter Böing. Freiburg u.a. 
1972, S. 99-123; S. 188-191; S. 448-451

– �Kunstwissenschaft und Phänomenologie des 
Leibes. In: Aachener Kunstblätter 44 (1973), 
S. 287-316

– �Kunstwissenschaft und Phänomenologie 
des Leibes. In: Actes du vne congres 
international d‘esthetique, Bucarest 28 
Aoiit-2 Septembre 1972, Bd. 2, Editura

– �Academiei Republicii Socialiste Romania 
(1977), S. 507-510

– �Kunstgeschichte im interdisziplinären 
Zusammenhang. In: Wissenschaft als 
interdisziplinäres Problem, Bd. 2. Berlin-
New York 1975, S. 149-174 (Internationales 
Jahrbuch für interdisziplinäre Forschung; 2)

– �Über das Verhältnis von Zeitstruktur und 
Farbgestaltung in Werken der Malerei. In: 
Festschrift Wolfgang Braunfels. Hg. Friedrich 
Piel und Jörg Träger. Tübingen 1977,  
S. 93-109

– �Zum Sinn der Farbgestaltung im 19. Jahr
hundert. In: Beiträge zum Problem des 
Stilpluralismus. Hg. Werner Hager und 
Norbert Knopp. München 1977, S. 92-118

– �Hubert Löneke. Galerie Jantzen. Eschweiler 
Juli 1977. In: Das Kunstwerk 30 (1977),  
H. 5, S. 88-89

– �Der Lindenhardter Altar und das Frühwerk 
Grünewalds. In: Die Lindenhardter 
Tafelbilder von Matthias Grünewald, 
München 1978 (Arbeitshefte des 
Bayerischen Landesamtes für Denkmalpflege 
München; 2), S. 21-29

– �Versuch über die Farbe bei Rubens. In: 
Rubens. Kunstgeschichtliche Beiträge.  
Hg. Erich Hubala. Konstanz 1979 
(Persönlichkeit und Werk; 4), S. 37-72
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– �Zur Kritik der kunstwissenschaftlichen 
Symboltheorie. In: Bildende Kunst als 
Zeichensystem, Bd. 1: Ikonographie 
und Ikonologie: Theorien, Entwicklung, 
Probleme. Hg. Ekkehard Kaemmerling.  
Köln 1979, S. 329-352

– �Überlegungen und Beobachtungen zur 
Zeitgestalt des Gemäldes. In: Anschauung 
als ästhetische Kategorie. Hg. Rüdiger 
Bubner, Conrad Cramer u.a. Göttingen 
1980 (Neue Hefte für Philosophie; 18/19), 
S. 133-150

– �Normen und Werte in der bildenden Kunst 
(Erörterungen im Anschluß an Kant).  
In: Festschrift für Wilhelm Messerer zum  
60. Geburtstag. Hg. Klaus Ertz. Köln 1980, 
S. 369-381

– �Gestaltungsprinzipien der „Brücke“-Maler; 
Bildkommentare. In: Künstler der „Brücke“. 
HeckeI, Kirchner, Mueller, Pechstein, 
Schmidt-Rottluff. Gemälde, Aquarelle, 
Zeichnungen, Druckgraphik 1909-1930. 
Ausstellungskatalog Modeme Galerie des 
Saarland-Museums. Saarbrücken 1980,  
S. 11-51; S. 52-176

– �Zum Begriff des bildkünstlerischen 
Expressionismus. In: Saarheimat 24 (1980), 
S. 251-255

– �Anmerkungen zur Farbe bei Matisse.  
In: Henri Matisse. Das Goldene Zeitalter. 
Ausstellungskatalog Kunsthalle Bielefeld. 
Hg. Ulrich Weisner. Bielefeld 1981, S. 49-64

– �Morandi und Cézanne. In: Giorgio 
Morandi. Ölbilder, Aquarelle, Zeichnungen, 
Radierungen. Ausstellungskatalog Haus der 
Kunst München. München 1981, S. 31-49

– �Albert Weisgerber – ein Suchender; 
Tendenzen des Konstruktivismus. In: 
Museum. Modeme Galerie im Saarland-
Museum Saarbrücken. Braunschweig 1981, 
S. 48-51; 96-103

– �Relief; Konkrete Kunst. In: Relief konkret 
in Deutschland heute. Ausstellungskatalog 
Modeme Galerie des Saarland Museums. 
Hg. Jo Enzweiler, Sigurd Rompza u.a., 
Saarbrücken 1981, S. 8; S. 9

– �Bildraum und Reliefraum im 
Konstruktivismus. In: Relief konkret in 
Deutschland heute. Ausstellungskatalog 
Modeme Galerie des Saarland Museums. 
Hg. Jo Enzweiler, Sigurd Rompza u.a.. 
Saarbrücken 1981, S. 23-32

– �Zum 85. Geburtstag Hans Sedlmayrs.  
In: Saarbrücker Zeitung, Nr. 14 vom 17./18. 
Januar 1981, S. 5

– �Ernst Strauss als Forscher und Lehrer. In: Ernst 
Strauss zum 80. Geburtstag 30. Juni 1981, 
mit Beiträgen von Werner Gross, Reinhold 
Hammerstein u.a., Galerie Arnoldi-Livie 
München. München [1981], o. S. 

– �Nachruf Ernst Strauss. In: Zeitschrift für 
Kunstgeschichte 45 (1982), S. 87-95

– �Bemerkungen zu Tizians „Dornenkrönung 
Christi“ in der Münchener Alten Pinakothek: 
Farbgestaltung als „Rationalisierung 
‚mythischer‘ Form“. In: Diversarum Artium 
Studia. Beiträge zu Kunstwissenschaft, 
Kunsttechnologie und ihren Randgebieten. 
Festschrift für Heinz Roosen-Runge zum 
70. Geburtstag am 5.10.1982. Hg. Helmut 

Engelhart und Gerda Kempter. Wiesbaden 
1982, S. 127-145

– �Albert Weisgerber. In: Saarländische 
Lebensbilder, 1. Hg. Peter Neumann. 
Saarbrücken 1982, S. 153-181

– �Die Skulpturen Anthony Caros im 
Skulpturengarten der Modemen Galerie.  
In: Neue Saarheimat 26 (1982), S. 331-334

– �„Volumen und Raum befreit“. Zu den 
Skulpturen Marino di Teanas. In: Marino 
di Teana. Ausstellungskatalog Treffpunkt 
Kunst. Saarlouis 1982, S. 6-8

– �Perspektivität und Polyperspektivität der 
Skulpturen Anthony Caros. In: Distanz und 
Nähe. Reflexionen und Analysen zur Kunst 
der Gegenwart. Walter Biemel zum 65. 
Geburtstag gewidmet. Hg. Petra Jaeger und 
Rudolf Lüthe. Würzburg 1983, S. 271-290

– �Grundzüge der Farbgestaltung in der 
europäischen Malerei. In: Farbe. Material, 
Zeichen, Symbol. Hg. Ruprecht Kurzrock. 
Berlin 1983 (Forschung und Information; 
33), S. 104-113

– �Die Kunst der Reformationszeit. In: Martin 
Luther 1483-1983. Ringvorlesung der 
Philosophischen Fakultät Sommersemester 
1983. Universität des Saarlandes, 
Saarbrücken 1983, S. 141-172

– �Darstellende und „konkrete“ Zeichnung. 
In: Zeichnen konkret. Ausstellungskatalog 
Pfalzgalerie Kaiserslautern. Hg. Galerie  
St. Johann. Saarbrücken 1983, S. 12-20

– �Probleme der „konkreten“ Kunst, 
Saarbrücken 1983 (Beiträge zur aktuellen 
Kunst; 2), o. S. 

– �Dimensionen der Natur in abstrakter Kunst. 
In: Lyrik und Geometrie. Ausstellungskatalog 
Treffpunkt Kunst. Saarlouis 1983, o. S. 

– �„Der sehende Mensch“: Zum Werk von 
Boris Kleint. In: Pantheon 41 (1983),  
S. 235-245

– �Boris Kleint zum 80. Geburtstag.  
In: Saarbrücker Zeitung, Nr. 82 vom  
9./10. April 1983, S. 5

– �Grundzüge der koloritgeschichtlichen 
Forschung von Ernst Strauss. In: 
Ernst Strauss, Koloritgeschichtliche 
Untersuchungen zur Malerei seit Giotto und 
andere Studien, 2. erw. Auflage. Hg. Lorenz 
Dittmann. München-Berlin 1983, S. 343-357

– �Nachruf auf Professor Dr. Heinz Roosen-
Runge. In: Informationen der Bayerischen 
Julius-Maximilians-Universität Würzburg 
5/17 (20.7.1983), S. 20-21

– �Einführung. In: Boris Kleint. Werke der 
siebziger Jahre. Hg. Gisela und Klaus Koch. 
Lebach [1984], o. S. 

– �Zu einigen Zeichnungen Michel Seuphors. 
Hg. Bernhard und Ursula Giebel. Saarlouis 
[1984], o. S. 

– �Das „Elementare“ in der Malerei der 
Gegenwart. In: Europäische Malerei 
der Gegenwart. Spuren und Zeichen. 
Ausstellungskatalog. Trier 1984, S. 23-35

– �Probleme der Bildrhythmik. Mit einer 
Besprechung des Buches von Rudolf Kuhn, 
Komposition und Rhythmus. Beiträge 
zur Neubegründung einer historischen 
Kompositionslehre. Berlin-New York 1980 
(Beiträge zur Kunstgeschichte; 15).  

In: Zeitschrift für Ästhetik und allgemeine 
Kunstwissenschaft 29 (1984), S. 192-213

– �Laudatio. In: Florilegium Artis. Beiträge zur 
Kunstwissenschaft und Denkmalpflege. 
Festschrift für Wolfgang Götz anläßlich 
seines 60. Geburtstages am 12. Februar 
1983. Hg. Michael Berens, Claudia Maas 
Franz Ronig. Saarbrücken 1984, S. 8-9

– �Arabeske und Farbe als Gestaltungselemente 
bei Matisse. In: Florilegium Artis. Beiträge 
zur Kunstwissenschaft und Denkmalpflege. 
Festschrift für Wolfgang Götz anläßlich 
seines 60. Geburtstages am 12. Februar 
1983. Hg. Michael Berens, Claudia Maas, 
Franz Ronig. Saarbrücken 1984, S. 28-34

– �Vorwort. In: Kategorien und Methoden der 
deutschen Kunstgeschichte 1900-1930.  
Hg. Lorenz Dittmann. Stuttgart 1985, S. 7-9

– �Der Begriff des Kunstwerks in der deutschen 
Kunstgeschichte. In: Kategorien und 
Methoden der deutschen Kunstgeschichte 
1900-1930. Hg. Lorenz Dittmann. Stuttgart 
1985, S. 51-88

– �Helldunkel und Konfiguration bei Rubens. 
In: Intuition und Darstellung. Erich Hubala 
zum 24. März 1985. Hg. Frank Büttner und 
Christi an Lenz, München 1985, S. 105-116

– �Max Mertz als Maler. In: Lorenz Dittmann; 
Georg-W. Költzsch, Max Mertz 1912-1981. 
Ausstellungskatalog Modeme Galerie des 
Saarland-Museums. Saarbrücken 1985, S. 21-31

– �Gerhard Hoehmes Projekt „L‘Etna“. Farbe 
als Erscheinung mythischer Wirklichkeit. 
In: Gerhard Hoehme. L‘Etna. Mythos 
und Wirklichkeit. Ein künstlerisches 
Entwicklungsprojekt. Ausstellungskatalog 
Städtische Kunsthalle Mannheim; Sprengel 
Museum Hannover. Mannheim 1985, S. 7-18

– �Gerhard Hoehmes „Etna“-Zyklus. Zur 
Verwandlung der „mythischen Form“ in 
der Malerei des zwanzigsten Jahrhunderts. 
In: Modernität und Tradition. Festschrift für 
Max Imdahl zum 60. Geburtstag.  
Hg. Gottfried Boehm u.a.,. München 1985, 
S. 59-74 

– �Jean Ricardon. Hg. Treffpunkt Kunst. 
Saarlouis 1985, o. S. 

– �Klaus Steinmann. Galerie Walzinger. 
Saarlouis 1985, o. S. 

– �Werner Bauer. „Neue Lichtobjekte“. In: 
Werner Bauer. Lichtobjekte. Hg. Ulrike und 
Dieter Scheid. Dillingen 1985, o. S. 

– �Aspekte der Farbgestaltung in der 
französischen und deutschen Malerei 
des 18. Jahrhunderts. In: Aufklärungen. 
Frankreich und Deutschland im 18. 
Jahrhundert, Bd. 1. Hg. Gerhard Sauder 
und Jochen Schlobach. Heidelberg 
1986 (Annales Universitatis saraviensis. 
Philosophische Fakultät; 19), S. 127-143

– �„Sehe mit fühlendem Aug ... „. Zu Oskar 
Holwecks Zeichnungen. In: Oskar Holweck. 
Werkverzeichnis der Zeichnungen 1956-
1980. Hg. Jo Enzweiler und Sigurd Rompza. 
Saarbrücken 1986, S. 11-15

– �Paul Antonius. Die Doppelnatur der 
Leinwand. Galerie Nalepa. Berlin 1986, o. S. 

– �Michel Seuphor. Chante. Hg. Treffpunkt 
Kunst, Bernhard und Ursula Giebel. 
Saarlouis [1986], o. S. 
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– �Nachruf Heinz Roosen-Runge 5.10.1912-
20.6.1983. In: Zeitschrift für Kunstgeschichte 
49 (1986), S. 120-124

– �Bildrhythmik und Zeitgestaltung in der 
Malerei. In: Das Phänomen Zeit in Kunst 
und Wissenschaft. Hg. Hannelore Paflik. 
Weinheim 1987, S. 89-124

– �Prinzipien der Farbgestaltung in der Malerei 
des 19. Jahrhunderts im Hinblick auf die 
künstlerischen Techniken. In: Das 19. 
Jahrhundert und die Restaurierung. Beiträge 
zur Malerei, Maltechnik und Konservierung. 
Hg. Heinz Althöfer. München 1987,  
S. 76-87, S. 363-365

– �Zur Klassizität der Farbgestaltung bei Hans 
von Marées. In: Klassizismus. Epoche und 
Probleme. Festschrift für Erik Forssman 
zum 70. Geburtstag. Hg. Jürg Meyer zur 
Capellen, Gabriele Oberreuter-Kronabel u.a. 
Hildesheim u.a. 1987, S. 99-118

– �Die Farbe bei Marées. In: Hans von Marées. 
Ausstellungskatalog der Bayerischen 
Staatsgemäldesammlungen München. Hg. 
Christian Lenz, München 1987, S. 97-104

– �Was bedeutet: Befreiung der Bildfarbe?.  
In: Kunstforum 88 (1987), S. 90-95

– �Farbe als Materie bei Emil Schumacher. 
In: Emil Schumacher. Werke 1974-1987. 
Ausstellungskatalog Europäische Akademie 
für Bildende Kunst. Trier 1987, o. S. 

– �Zur Leiblichkeit der Farbe. In: Raimer 
Jochims. Bilder und Papierarbeiten 1974-
1986. Klagenfurt 1987, S. 24-34

– �Formen der inneren Zeit, Bilder des „Jetzt“. 
In: K. R. H. Sonderborg. Retrospektive. 
Werke 1948 bis 1986. Ausstellungskatalog 
Modeme Galerie des Saarlandmuseums.  
Hg. Georg-W. Költzsch. Saarbrücken 1987, 
S. 27-36

– �Chromatisch-polyphone Farbe in der 
Malerei Adolf Fleischmanns. In: Adolf 
Fleischmann (1892-1968). Retrospektive. 
Ausstellungskatalog Modeme Galerie des 
Saarland-Museums. Hg. Georg-W. Költzsch, 
Saarbrücken 1987, S. 21-31; zugleich in: 
Adolf Fleischmann. Retrospektive zum  
100. Geburtstag. Ausstellungskatalog 
Galerie der Stadt Esslingen Villa Merkel. 
Esslingen 1992, S. 13-19

– �Geometrische Abstraktion und Realität. 
In: Wege zur Kunst und zum Menschen. 
Festschrift für Heinrich Lützeler zum  
85. Geburtstag. Hg. Frank-Lothar Kroll. 
Bonn 1987, S. 371-387

– �Heinrich Lützeler und die Zeitschrift für 
Ästhetik und allgemeine Kunstwissenschaft. 
In: Zeitschrift für Ästhetik und allgemeine 
Kunstwissenschaft 32 (1987), S. 20-25

– �Weiß als Farbe und Symbol: Für Leo Erb. 
In: Erb. Ausstellungskatalog Kunsthalle 
Mannheim. Mannheim 1987, S. 27-34; 
erweiterter Nachdruck zugleich in: Leo Erb. 
Linienbilder 1968-1988. Ausstellungskatalog 
Modeme Galerie des Saarland-Museums. 
Hg. Georg W. Költzsch. Saarbrücken 1988, 
S. 19-32

– �Max Mertz. Gemälde und Graphik.  
In: Saarheimat 31 (1987), S. 279-282

– �Georg Fritzsche. In: 54. Berliner Kunstblatt 
Jg. 16 (1987), S. 65

– �Der Maler Erich Kraemer. In: Kunst in 
Rheinland-Pfalz, Landau/Pfalz 1987 
(Begegnungen; 3), S. 58-62

– �Durch die Falle: Die Bilder des Lukas Kramer. 
In: Lukas Kramer. Ausstellungskatalog. 
München 1987, S. 1-3

– �Die Landeskunstausstellung 1987.  
In: Katalog der Landeskunstausstellung 
1987. Modeme Galerie des Saarland-
Museums. Saarbrücken 1987, o. S. 

– �Form, Raum und Licht in der Kunst Marino 
di Teanas. In: Francesco Marino di Teana. 
Plastiken 1955 bis 1985, Gemälde und 
Architekturmodelle. Ausstellungskatalog 
Modeme Galerie des Saarland-Museums. 
Saarbrücken 1987, S. 63-76

– �Hans Steinbrenner. In: Treffpunkt Kunst 
Saarlouis, Saarlouis [1987], o. S.; zugleich 
in: Hans Steinbrenner, Skulpturen. 
Ausstellungskatalog Neuer Berliner 
Kunstverein. Berlin 1988, o. S. 

– �Von Cézanne zu Redon. In: Funkkolleg 
Jahrhundertwende. Die Entstehung 
der modernen Gesellschaft 1880-1930. 
Weinheim u.a. 1988 (Studienbegleitbrief; 4), 
S. 11-38

– �Seurats Ort in der Geschichte des 
Helldunkels. In: Baukunst des Mittelalters in 
Europa. Hans Erich Kubach zum  
75. Geburtstag. Hg. Franz J. Much. 
 Stuttgart 1988, S. 739-756

– �Werk und Zeit. In: Treffpunkt Kunst 10 
Jahre. Saarlouis 1988, o. S. 

– �Zum Werk Jo Enzweilers. In: Jo Enzweiler im 
Centre Culturel Troyes. Ausstellungskatalog. 
Hg. Stadtgalerie Saarbrücken und Centre 
Culturel in Troyes. Saarbrücken 1988,  
S. 17-25

– �Gerhard Wittner. Überherm-Berus 1988, 
o. S. 

– �Lichtung und Verbergung in Werken 
der Malerei. In: Kunst und Technik. 
Gedächtnisschrift zum 100. Geburtstag von 
Martin Heidegger. Hg. Walter Biemel u.a.. 
Frankfurt a.M. 1989, S. 311-329

– �Religiöse Dimensionen in der modernen 
Malerei. In: Ars et ecclesia. Festschrift 
für Franz J. Ronig zum 60. Geburtstag. 
Hg. Hans-Walter Stork u.a.. Trier 1989 
(Veröffentlichungen des Bistumsarchivs 
Trier; 26), S. 79-95

– �On the definition of German 
expressionism. In: German expressionism. 
Ausstellungskatalog Sidney Art Gallery of 
New South Wales u.a.. Sidney 1989, 
S. 10-15

– �Werk und Natur. Erörterung unter dem 
Aspekt der Farbgestaltung in der Malerei. 
In: Kunstgeschichte, aber wie? Zehn 
Themen und Beispiele. Hg. der Fachschaft 
Kunstgeschichte München (Clemens Fruh 
u.a.). Berlin 1989, S. 109-140

– �[zusammen mit Walter Falk:] Auflösung aller 
Vertrautheit: Kandinsky, Klee und Kafka. In: 
Funkkolleg Jahrhundertwende. Weinheim 
u.a. 1989 (Studienbegleitbrief, 11) S. 11-59

– �Raimund Girke – quadri per Castel Burio. 
Presente e tradizione spirituale; Raimund 
Girke – Bilder für Castel Burio. Gegenwart 
und geistige Überlieferung. In: Lorenz 

Dittmann; Tommaso Trini: Raimund Girke. 
Castel Burio – Arte. Costigliole d‘Asti und 
Zürich 1989, o. S. 

– �Neue Arbeiten von Klaus Staudt.  
In: Klaus Staudt. Arbeiten 1987-1989. 
Ausstellungskatalog Städtische Galerie. 
Villingen-Schwenningen 1989, o. S. 

– �Hartmut Böhm: „Progressionen 
gegen Unendlich“. In: Hartmut Böhm. 
Progressionen gegen Unendlich 1985-
1988. Ausstellungskatalog Pfalzgalerie. 
Kaiserslautern 1989, S. 6-11

– �Aurélie Nemours. In: Aurélie Nemours, 
Andreas Brandt. Ausstellungskatalog 
Treffpunkt Kunst. Saarlouis 1989, S. 3-9

– �Im Dunkel des Raumes. In: Lukas Kramer. 
Blackout-Fluid System. 1983-1989. 
Ausstellungskatalog Modeme Galerie 
des Saarland-Museums. Hg. Meinrad M. 
Grewenig. Saarbrücken 1989, S. 27-43

– �Im Dunkel des Raumes: Fluid-System 
1989-90. In: Lukas Kramer. Malerei, 
Fotografie. Ausstellungskatalog Staatliche 
Kunstsammlungen Cottbus; Altes Rathaus 
Potsdam. Cottbus-Saarbrücken 1990,  
S. 19-31, S. 51-54

– �Leib und Körper in der Kunst 
Annegret Leiners. In: Annegret Leiner. 
Ausstellungskatalog Stadt-Galerie. 
Saarbrücken [1990], o. S. 

– �Frank Badur. Dillingen [1990], o. S. 
– �Farbe: Transzendenz und Konkretion. 

Die Bilder Frank Badurs. In: Frank Badur. 
Gemälde und Collagen. Nürnberg 1990, o. S. 

– �Georg Frietzsche. Eva Niestrath. In: Katalog 
‚Anspruch‘. 1980-1990. Galerie Walzinger. 
Saarlouis 1990, o. S

– �Aspekte zeitgenössischer Kunst. In: Katalog 
Sommerausstellung 1990. Arbeiten auf 
Papier. Ausstellungskatalog Stadtmuseum 
St. Wendel im Mia-Münster-Haus.  
St. Wendel 1990, S. 8-11

– �Paul Schneider. In: Katalog „Stein“. 
München 1990, S. 65-69

– �Realistik und Abstraktion in der Malerei 
August Clüsseraths. In: August Clüsserath 
(1899-1966). Retrospektive. Malerei und 
Arbeiten auf Papier von 1928-1966.  
Hg. Bernd Schulz. Saarbrücken 1990, o. S. 

– �[zusammen mit Walter Falk:] Auflösung aller 
Vertrautheit: Kandinsky, Klee und Kafka. 
In: Jahrhundertwende. Der Aufbruch in die 
Modeme, 1880-1930. Hg. August Nitschke 
u.a., Bd. 2. Reinbek bei Hamburg 1990,  
S. 170-194

– �Sinfonie der Farben. Von Cézanne zu Redon. 
In: Jahrhundertwende. Der Aufbruch in der 
Modeme 1880-1930. Hg. August Nitschke 
u.a., Bd. 1. Reinbek bei Hamburg 1990,  
S. 203-224

– �Gestörtes Verhältnis: Was trennt bildende 
Kunst und Kirche heute? In: Gegenwart 
Ewigkeit. Spuren des Transzendenten in der 
Kunst unserer Zeit. Ausstellung im Rückblick. 
Hg. Wieland Schmied. Berlin 1990, S. 19-23

– �Horizonte des Mythischen in ungegen
ständlicher Malerei. In: Gegenwart Ewigkeit. 
Spuren des Transzendenten in der Kunst 
unserer Zeit. Hg. Wieland Schmied. Berlin 
1990, S. 55-64; S. 286
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– �‚Wachstum‘ im Denken und Schaffen 
Paul Klees. In: Paul Klee. Wachstum regt 
sich. Klees Zwiesprache mit der Natur. 
Ausstellungskatalog Saarland-Museum.  
Hg. Ernst-Gerhard Güse. München 1990,  
S. 39-50

– �Rupprecht Geiger: Farbe, Licht und Dunkel 
als „Urphänomene“. In: Geiger. Zeichnung 
als Licht, Ausstellungskatalog Saarland-
Museum. Hg. Ernst-Gerhard Güse. München 
1990, S. 17-27

– �Gerhard Hoehmes Projekt „L‘Etna“: Farbe 
als Erscheinung mythischer Wirklichkeit. 
In: Gerhard Hoehme. L‘Etna. Mythos 
und Wirklichkeit. Ausstellungskatalog 
Saarland-Museum. Hg. Ernst-Gerhard Güse. 
Saarbrücken 1990, S. 47-67

– �Zur Entwicklung des Stilbegriffs bis 
Winckelmann. In: Kunst und Kunsttheorie 
1400-1900. Hg. Peter Ganz, Martin 
Gosebruch u.a.. Wiesbaden 1991 
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nervenklinik. In: Mitteilungen 2002, Institut für 
aktuelle Kunst im Saarland an der Hoch-
schule der Bildenden Künste Saar Saarlouis. 
Saarbrücken 2003, S. 12-14

– �Der folgerichtige Bildaufbau. Eine wissen-
schaftsgeschichtliche Skizze. In: Bilderzäh-
lungen – Zeitlichkeit im Bild. Hg. Andrea von 
Hülsen-Esch, Hans Körner und Guido Reuter. 
Köln, Weimar, Wien 2003, S. 1-23

– �Jo Enzweilers Marburgprojekt. In: Jo Enzweiler 
im Marburger Kunstverein. Saarbrücken 
2004, S. 33-45

– �Alfons Lachauer: Malerei. Geometrie und 
Farbe. In: Lachauer. Malerei. Nürnberg 
2004, S. 13-72

– �Farbe – Klang – Zeit. Imaginationen im 
Raum. Ein Werkstattgespräch: Theo Brand-
müller, Lorenz Dittmann, Heinzjörg Müller, 
Andreas Wagner. In: Farbe – Klang – Zeit. 
Imaginationen im Raum. Theo Brandmüller 
improvisiert an der Beckerath-Orgel der 
Ludwigskirche Saarbrücken zu der Karton-
Collage ‘Marburgprojekt 2003/04’ von  
Jo Enzweiler. Netzwerk Musik Saar e.V. 
Beiträge zur Interdependenz von Bildender 
Kunst und Musik, Band 1. Saarbrücken 
2004, S. 18-30

– �Musik und Bildende Kunst. In: Farbe – Klang 
– Zeit. Imaginationen im Raum. Saarbrücken 
2004, S. 8-15

– �Paul Cézanne und Georges Dumesnil. Ein 
Beitrag zur Symbolik der Kunst Cézannes. 
In: Mythen – Symbole – Metamorphosen in 
der Kunst seit 1800. Festschrift für Christa 
Lichtenstern zum 60. Geburtstag. Hg. Helga 
und J. Adolf Schmoll gen. Eisenwerth und 
Regina Maria Hillert. Berlin 2004, S. 185-194

– �Zur Bedeutung der „Phänomenologie des 
inneren Zeitbewußtseins“ von Edmund 
Husserl für die Kunstgeschichtswissenschaft. 
In: Festschrift J. A. Schmoll genannt Eisen-
werth zum 90. Geburtstag. Hg. Winfried 
Nerdinger und Norbert Knopp. 31 S. 
Elektronische Festschrift, auf der Homepage 
www.architekturmuseum.de/festschrift-
schmoll/ ab 16. Februar 2005 zwölf Monate 
lang einzusehen, danach www.kunstlexi-
kon-saar.de/kunstwissenschaft.

– �Die Kunst Cézannes. Farbe – Rhythmus – 
Symbolik. Köln, Weimar, Wien 2005

– �Eurydike – Aristaeus – Orpheus. Zu einem 
Text von Christa Schwinn. In: Bilder sind nicht 
fiktiv sondern anschaulich. Festschrift für 
Christa Schwinn. Hg. Ingeborg Besch, Hans-
Caspar Graf von Bothmer, Yvonne Schülke 
und Christof Trepesch. Saarbrücken 2005,  
S. 121-128

– �Phantasie und Bild. Zur Kunst von Paul 
Antonius. In: Paul Antonius, Malerei  
1954-2005, Aufsätze und Werkverzeichnis.  
Hg. Jo Enzweiler und Christoph Wagner, 
Saarbrücken 2005, S. 15-23

– �Die „Brücke“- Maler und die „Südsee“. Ex-
pressive Farbe und „kubische Raumanschau-
ung“. In: Die Brücke in der Südsee – Exotik 
der Farbe. Hg. Ralph Melcher. Ausstellungs-
katalog Saarlandmuseum Saarbrücken. 
Ostfildern-Ruit 2005, S. 115-145

– �Vom Fluid-System zum Lichtraum. – Licht-
fluss und Grünraum. In: Lukas Kramer.  
Lichtfluss und Grünraum. Rzeka swiatla 
oraz zielona przestrzen. Ausstellungs-
katalog Galeria Miejska bwa Bydgoszcz 
26.1-26.2.2006, S. 4-5, 6-10 (mit polnischer 
Übersetzung)

– �Rede zur Verleihung des Albert-Weisgerber-
Preises [Wiederabdruck] in: bilderleben. 
Lukas Kramer zum Fünfundsechzigsten. 
Saarbrücken 2006, S. 46-53

– �Erinnerungsfragmente. In: Das Kunstge-
schichtliche Institut der Universität des 
Saarlandes. Lebensbilder. Hg. Christa Lich-
tenstern und Wolfgang Müller. St. Ingbert 
2006, S. 110-132 [mit weiterführender 
Bibliographie]

– �Kleine und große Steine, die Steine des Pött-
schinger Feldes, Freiheit, Leben, Phantasie. 
In: Marlen und Lorenz Dittmann, Karl Prantl, 
Große Steine und Bildhauersymposien. 
Saarbrücken 2007, S. 9-11, 14-15, 62-71, 
106-110

– �Sehen, Denken, schöpferisches Werden. 
Matisse und Bergson. In: Sprachen der 
Kunst. Festschrift für Klaus Güthlein zum 65. 
Geburtstag. Hg. Lorenz Dittmann, Christoph 
Wagner, Dethard von Winterfeld. Worms 
2007, S. 257-264

– �Werte und Wertewandel der Kunst. In: 
Wertewandel. Werkundzeit. Zeitschrift des 
Deutschen Werkbundes. 1 / 2. Darmstadt 
2007, S. 27-32

– �Matisse begegnet Bergson. Reflexionen zu 
Kunst und Philosophie. Köln, Weimar, Wien 
2008 

– �Stein und Leben. Karl Prantls Werk.  
In: museale, die Sparda-Bank Südwest e.G.  
zu Gast im Landesmuseum Mainz.  
Hg. Jo Enzweiler. Saarbrücken 2008,  
S. 18-35

– �Die Farbe bei Grünewald. In: La technique 
picturale de Grünewald et de ses contempo-
rains / The pictorial technique of Grünewald 
and his peers / Die Maltechnik von Grünewald 
und seinen Zeitgenossen, édité par Pantxika 
Béguerie-De Pape et Michel Menu. Musée 
d’Unterlinden – Colmar, Centre de recherche 
et de restauration des musées de France – 
CNRS – UMR 171, Paris 2007, S. 27-31

– �Venedig – Stimmen zu Eigenart und 
Wirkung. In: Venezia tre, ein Projekt der 
Hochschule der Bildenden Künste Saar in 
Zusammenarbeit mit dem Institut für ak-
tuelle Kunst im Saarland. Hg. Jo Enzweiler. 
Saarbrücken 2008, S. 5-9 

– �Luigi Nono – Carlo Scarpa – Venedig. Zur 
Entsprechung von Musik, Architektur und 
Bild. In: Non consumiamo Marx. Luigi Nono: 
Musik, Bildende Kunst, politische Utopie. 
Hg. Sigrid Konrad und Heinzjörg Müller für 
Netzwerk Musik Saar. Saarbrücken 2008,  
S. 116-141 

– �Die Aufgabe von Kunst-Instituten. In: Mit-
teilungen 15. Hg. Jo Enzweiler. Saarbrücken 
2008, S. 8-11

– �Lukas Kramer: Select. In: Select. Lukas 
Kramer, Malerei 2007-2009. Ausstellung 
5.6.-12.7.2009. Hg. K 4 galerie. Saarbrücken 
2009, S. 3-11
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– �Steinbrenner und Cézanne, Marées, 
Mondrian. In: Hans Steinbrenner, Gleichnis 
der Harmonie, Skulpturen. Hg. Institut für 
Stadtgeschichte. Frankfurt am Main 2009, 
S. 29-36 

– �Boris Kleint – Werke aus den 1950er Jahren. 
In: Boris Kleint, Malerei, Glasbilder, Plasti-
sche Bilder, Stelen, Kunst im öffentlichen 
Raum, 1933-1992. Saarbrücken 2009, S. 6-9

– �Jo Enzweiler. In: Künstlerlexikon Saar, Künst-
lerblatt Jo Enzweiler. Saarbrücken 2009,  
S. 4-19

– �Positionen konkreter Kunst heute. In: 
Positionen konkreter Kunst heute. Hg. Jo 
Enzweiler und Sigurd Rompza. Saarbrücken 
2009, S. 15-28

– �Konkrete Kunst geometrisch und morpho-
logisch. In: Galerie St. Johann, 1969-2009. 
Saarbrücken 2009, S. 56-61

– �Über Johann Evangelist Holzers Farbe und 
Helldunkel. In: Johann Evangelist Holzer, 
Maler des Lichts, 1709-1740. Innsbruck 
2010, S. 103-113

– �„Alles ist eine Einheit, und ich fühle,  
dass ich auch dazugehöre!“ Ein Beitrag 
 zu György Lehoczky als Maler. In: György 
Lehoczky, 1901-1979, Architektur, Malerei,  
Kunst im sakralen Raum, Kunst im öffent-
lichen Raum, Buchillustration. Saarbrücken 
2010, S. 31-43 

– �„Wert und Wertung des Kunstwerks“. In: 
OPUS Kulturmagazin Saarland, Rheinland-
Pfalz, Lothringen und Luxembourg. Saarbrü-
cken, No. 20, Juli/August 2010, S. 38, 39 

– �Die Skulpturen der Union-Stiftung. In: 
Kunstgarten. Union-Stiftung Saarbrücken.
Saarbrücken 2010

– �Farbgestaltung in der europäischen Malerei. 
Ein Handbuch. Köln Weimar Wien 2010

– �Der Sparda-Bank-Kunstraum in Saarbrücken. 
Kunstlexikon Saar, Kunstort. Saarbrücken 
2010 

– �Berthold Furtmeyrs Farbe und Licht. In: 
Christoph Wagner, Klemens Unger (Hg.) 
unter Mitarbeit von Wolfgang Neiser: 
Berthold Furtmeyr. Meisterwerke der 
Buchmalerei und die Regensburger Kunst 
in Spätgotik und Renaissance. Regensburg 
2010, S. 87-99

– �Kann man Liebe malen? Rubens: Helène 
Fourment mit ihrem erstgeborenen Sohn 
Frans. In: OPUS Kulturmagazin Saarland, 
Rheinland-Pfalz, Lothringen und Luxem-
bourg. Saarbrücken, No. 24, März/April 
2011, S. 38-39

– �Helldunkel, Farbe und Raum bei Rubens  
und Johann Evangelist Holzer. In:  
Jakob Steinbrenner, Christoph Wagner,  
Oliver Jehle (Hg.): Farben in Kunst- und 
Geisteswissenschaften. Regensburg 2011,  
S. 123-138 

– �August Clüsserath. Malerei 1921-1966. 
Saarbrücken 2011 

– �Natur bei Cézanne. In: OPUS Kulturmagazin 
Saarland, Rheinland-Pfalz, Lothringen und 
Luxembourg. Saarbrücken, No. 25, Mai/Juni 
2011, S. 30-31 

– �Jo Enzweiler. Zeichnungen, Papierschnitte. 
Union Stiftung Saarbrücken, 17. Mai bis 30. 
Juni 2011. Saarbrücken 2011 

– �Boris Kleint. Persönlichkeit und Werk.  
In: Künstlerlexikon Saar, Künstlerblatt Boris 
Kleint. Saarbrücken 2011, S. 4-19

– �Gemalte Sehnsucht. Zu Watteaus „Einschif-
fung nach Kythera“. In: OPUS Kulturmagazin 
Saarland, Rheinland-Pfalz, Lothringen und 
Luxembourg. Saarbrücken, No. 26, Juli/
August 2011, S. 16-17 

– �Malereiarbeit: Max Liebermann. In: OPUS 
Kulturmagazin Saarland, Rheinland-Pfalz, 
Lothringen und Luxembourg. Saarbrücken, 
No. 27, September/Oktober 2011, S. 28-29 

– �Zum Werk von Leo Kornbrust. In: Leo Korn-
brust, Werkverzeichnis der Skulpturen, Band 
II, Ergänzungen und Korrekturen 1952-1999, 
Neue Arbeiten 1999-2011, Hg. Stadtmuse-
um St. Wendel /Stiftung Dr. Walter Bruch, 
St. Wendel 2011, S. 11-52

– �Mannigfaltigkeit der Linien. Delacroix 
schreibt über Zeichnungen. In: OPUS Kultur-
magazin Saarland, Rheinland-Pfalz, Lothrin-
gen und Luxembourg. Saarbrücken, No. 28, 
November/Dezember 2011, S. 126-128 

– �Farbe als Ausdruck bei Henri Matisse und 
Karl Schmidt-Rottluff. In: Christoph Wagner, 
Ralph Melcher (Hg.): Die „Brücke“ und der 
Exotismus. Bilder des Anderen. Berlin 2011, 
S. 85-94 

– �Das Paradiesgärtlein. Weltspiel als Bild. 
In: OPUS Kulturmagazin Saarland, Rhein-
land-Pfalz, Lothringen und Luxembourg. 
Saarbrücken, No. 29, Januar/Februar 2012, 
S. 28-30

– �Zwei Meisterwerke von Albert Weisgerber 
in der Modernen Galerie. In: OPUS 
Kulturmagazin Saarland, Rheinland-Pfalz, 
Lothringen und Luxembourg. Saarbrücken, 
No. 31, Mai/Juni 2012, S. 10-11 

– �Spuren und Zeichen. Erich Kraemer und 
Europäische Akademie für Bildende Kunst 
in Trier. In: OPUS Kulturmagazin Saarland, 
Rheinland-Pfalz, Lothringen und Luxem-
bourg. Saarbrücken, 32, Juli/August 2912, 
S. 44-45

– �Totsein für das Leben. Glücklich Leben 
im Einklang mit der Natur. In: OPUS 
Kulturmagazin Saarland, Rheinland-Pfalz, 
Lothringen, Luxembourg. Saarbrücken, 33, 
September, Oktober 2012, S. 36-37

– �Extreme Kunst: Suprematismus, in OPUS 
Kulturmagazin Saarland, Rheinland-Pfalz, 
Lothringen, Luxembourg. Saarbrücken, 34, 
November, Dezember 2012, S. 18-19

– �Leo Kornbrust: Skulpturengruppe; Liselotte 
Netz-Paulik: Wandgestaltung; Sigurd 
Rompza: Verspannung; Sigurd Rompza: 
Wandgestaltung. In: Kunst auf dem Campus. 
Herausgegeben von Jörg Pütz und Henry 
Keazor. Merzig 2912, S. 88, 116, 128, 130 

– �„Kosmos Farbe“ bei Paul Klee, mit Bemer-
kungen zur Farbe bei Johannes Itten. In: 
Itten – Klee. Kosmos Farbe. Herausgegeben 
von Christoph Wagner, Monika Schäfer, 
Matthias Frehner und Gereon Sievernich für 
das Kunstmuseum Bern und den Martin-
Gropius-Bau Berlin. Regensburg 2012,  
S. 127-137 

– �Corinth und Bachus. In: OPUS Kulturma-
gazin Saarland. Bd. 35, Saarbrücken 2013, 
22-23

– �Vom Kultbild zum Museumsstück, Holbein 
des Jüngeren ‚Darmstädter Madonna‘. In: 
OPUS Kulturmagazin Saarland. Bd. 36, 
Saarbrücken 2013, 48-49

– �Zur Identität des Kunstwerks und seines 
Betrachters. In: OPUS Kultumagazin, Bd 37, 
S. 38-39

– �Weltbilder moderner Kunst. Werke von 
Kandinsky, Klee, Beckmann, Mondrian, 
Kokoschka im Licht phänomenologischer 
Philosophien. Köln, Weimar, Wien 2013

– �Mythos Fliegen bei Paul Klee. In: Christof 
Trepesch (Hrsg.), Paul Klee. Mythos Fliegen, 
Katalog anlässlich der gleichnamigen Aus-
stellung im H 2-Zentrum für Gegenwarts-
kunst im Glaspalast, Kunstsammlungen und 
Museen Augsburg. In Vorbereitung

– �Über die Bedeutung von Werkverzeichnissen 
regionaler Künstler: In: 20 Jahre Institut für 
aktuelle Kunst. Saarbrücken 2013  
In Vorbereitung

– �Jo Enzweiler – die Werke. In Werkverzeich-
nis Jo Enzweiler. Hg. Eugen Gomringer. 
Saarbrücken 2013. In Vorbereitung
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thedenkmal Ludwig Michael Schwanthalers. 
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45.� Elke Fegert: Johann Friedrich Dryander:  
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46.� Alexa Rademacher: Der saarländische 
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48.� Andrea Steffes: Die Darstellungen des Em-
mausmahles bei Caravaggio. (WS 96/97)

49.� Elvira Dörr: Die Grabdenkmäler der Erzbi-
schöfe zu Mainz vom Ende der Stauferzeit bis 
zum Beginn des 16. Jahrhunderts. (SS 1997) 
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Analyse der Fernseh-Sendereihe „100 
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Beispielen. (SS 1997)

51.� Katja Hanus: Der Bildhauer Leo Kornbrust. 
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1989, Künstler und Pädagoge. (SS 1997)
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Kunst Leonardos. (SS 1997)
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chung von Sprache in Giottos Fresken der 
Arenakapelle zu Padua. Eine Orientierung 
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10.� Inge Lorenz: Der Blick zurück. Joseph Beuys 
und das Wesen der Kunst. (Bleyl) 1994

11.� Gregor Scherf: Zu Leben und Werk des 
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der schriftlichen Rezeption im Rahmen der 
Neufiguration. (Kurucz) 1984

3.� Ingeborg Schank: Flachdeckbasilisken im 
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6.� Jürgen Ecker: Anselm Feuerbach. Entwick-
lung und Interpretation seiner Gemälde, 
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Gruppierungen. (Übernommen von Volkelt, 
Götz, Kubach) (SS 1989)

8.� Ingrid Jakobs: Christian Kretzschmar, Stein-
hauer und Baumeister des 18. Jahrhunderts 
in Kurtrier. (Götz) (SS 1989) 
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Munch. (1986)

1.� Matthias Bunge: Die Farbe bei Liebermann 
(1988)
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92/93) 
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metaphorik in der vorrömischen Malerei 
Raphaels. (SS 1993) 

19.� Christian Janecke: Die Bedeutung des Zu-
falls in der bildenden Kunst. (WS 93/94) 

20.� Christof Trepesch: Studien zur Dunkelge-
staltung in der deutschen spätgotischen 
Skulptur. Begriff, Darstellung und Bedeu-
tung des Dunkels. (WS 93/94) 

21.� Hubert Schings: Narrenspiele oder die 
Erschaffung einer verkehrten Welt. Studien 
zu Mythos und Mythopoiese im Dadaismus. 
(WS 93/94) 

22.� Berthold Schmitt: Giovanni Lorenzo Berni-
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23.� Robert Floetemeyer: Delacroix‘ Bild des 
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grund der Kunst des Rubens. (SS 1995) 

24.� Brigitte Quack: Studien zu Zeitgestalt, 
Farbe und Helldunkel im Werk El Grecos. 
(SS 1995) 

25.� Karl Kittich: Das Kunstwerk als Historische 
Quelle am Beispiel von Ausstellungsobjek-
ten des Braunschweiger Landesmuseums. 
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34.� Kristine Marschall: Sakralbauten des Klas-
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der Spiele. (WS 2000/2001) 
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2001/2002) 

39.� Andreas Bayer: Herakles. Studien zu einem 
Mythos in der neuzeitlichen Kunst. (SS 
2002) 

40.� Thomas Wiercinski: Wilhelm Leibl. Studien 
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