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„Free Hospital“ ist nicht nur ein ungewöhnlicher 
Magazintitel, sondern ein, wie wir finden, toller 
Song von der Hamburger Band Tocotronic. Nicht 
nur der Titel, sondern auch die ersten Zeilen 
passen zu der von uns geplanten Auseinander-
setzung mit dem Thema:

Die Rubriken und Überschriften dieses gesamten 
Hefts tragen unterschiedliche Songtitel der 
Hamburger Band Tocotronic. Vielleicht werden 
zukünftig die Titel des Magazins jedes Jahr einem 
anderen Motiv folgen: zum Beispiel Rezepten aus 
aller Welt oder den Werken einer bestimmten 
Künstlerin?
„Zu jeder Lebenssituation gibt es den passenden 
Tocotronic-Song“, so schmunzelnd der Samm-
lungsleiter des Hauses der Geschichte der 
Bundesrepublik Deutschland, Dr. Manfred Wich-
mann – der uns damit in unserer Idee zu diesem 
Heft bestärkt hat. Mit ihm teilt unsere Vorständin 
Dr. Gülșah Stapel die Leidenschaft für Tocotronic. 
Da steckt eine Menge Well-Being drin.
Lassen Sie sich gerne darauf ein!

Auch wir als Museumsmacher:innen brauchen 
mitunter Abstand zu uns selbst und zu unserer 
täglichen Arbeit, um Themen klarer und ruhiger 
betrachten zu können. Oft merkt man jedoch 
erst spät, wie dringend dieser Abstand nötig 
wäre. Musik, Literatur, Sport und Kunst schaffen 
Räume, die unsere innere Resonanz vergrößern 
können. Werden diese Erlebnisse in besonderer 
Architektur – an Orten, die weder Zuhause noch 
Arbeitsplatz sind – präsentiert, verstärken sie 
diese Resonanz auf eine intensive Weise.

Im deutschsprachigen Raum wird Well-Being oft 
unpräzise mit „Wohlbefinden“ übersetzt – doch 
es geht um mehr. Well-Being umfasst die körper-
liche, seelische und soziale Gesundheit eines 
Menschen. Es meint nicht nur die Abwesenheit 
von Krankheit, sondern einen Zustand, in dem 
Menschen ihr Potenzial entfalten, Sinn erleben, 
Teilhabe erfahren und sich in ihrem Umfeld sicher 
und unterstützt fühlen. In diesem Sinne können 
Museen weit mehr als Orte der Wissensvermittlung 
sein: Sie können emotionale Schutzräume, Orte 
der Begegnung und Impulsgeber für individuelle 
und gesellschaftliche Heilung werden.
Mit diesem Magazin möchten wir – Sie haben 
es am Titel vielleicht schon erraten – ein Experi-
ment wagen. Nicht nur hat das ICOM-Magazin ein 
grafisches und inhaltliches Relaunch erfahren, wir 
gehen noch einen Schritt weiter: Wir schenken 
Ihnen die notwendige Distanz zum Nachdenken 
– weg vom Museum, hinein in einen anderen 
kulturellen Raum: die Musik.

Editorial

In den Adern des Holzes sehe ich Gesichter

Das Ticken der Wanduhr ist wie ein Lied

Die Dinge um mich bilden ein Muster

Das mich unbeweglich umgibt

In diesen Räumen liegt sich’s bequemer

Als irgendwo anders zuvor

Alles um mich wird angenehmer

Ich habe ein leises Summen im Ohr

Wir hoffen es – und wünschen Ihnen eine span-
nende Lektüre, denn genau um dieses Thema 
geht es. Zugegeben, wir sind nicht die ersten, die 
diese Verbindung ziehen: Bereits von 2014 bis 
2017 forschte zum Beispiel das University College 
London unter dem Titel „Museums on Prescrip-
tion“ zu Museen und Well-Being.

„Museum auf Rezept“ – ein Ansatz, der zeigt: 
Museen können auch Orte der Heilung sein. In 
Deutschland wird dieses Thema bislang noch 
eher zögerlich aufgegriffen. Mit diesem Heft 
möchten wir dazu beitragen, das zu ändern.
Die jüngsten Entwicklungen in der Museums-
philosophie stellen immer stärker den Menschen 
in den Mittelpunkt – die Besucher:innen ebenso 
wie die Menschen, die Museen erschaffen, 
entwickeln und lebendig halten.
Die Beschäftigung mit Mental Health und Well-
Being scheint dabei manchmal noch quer zu 
liegen zu traditionellen Vorstellungen davon, was 
Museen sind, leisten sollen und welchen Auftrag 
sie erfüllen. Doch mit dem Menschen im Fokus 
lassen sich die bestehenden Normative zu einer 
inspirierenden Möglichkeitsspirale umdeuten: 
Museen können mehr sein – für viele, auf viel-
fältige Weise.

Dr. Felicia Sternfeld
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Was bedeutet Well-Being 
überhaupt?

Mal ehrlich: Hätten Sie 
dieses Heft mit der gleichen 
Neugierde geöffnet, wenn 
der Titel „Well-Being und 
Museen“ gelautet hätte?

„Für viele Rockmusiker:innen 
ist es eine Art Urangst, 
eines Tages im Museum zu 
landen. Für sie steht dies im 
Widerspruch zum Anspruch, 
Avantgarde der Popkultur 
im Hier und Jetzt zu sein. 
Diese Furcht können wir 
zwar ein wenig verstehen, 
aber im Wesentlichen ticken 
wir als Band Tocotronic 
anders. Ohne den Blick auf 
die Geschichte kann keine 
Kultur und keine Musik 
entstehen, die uns für die 
Gegenwart und die Zukunft 
etwas zu sagen hat.
Wir sind sehr gerührt und 
auch ein wenig stolz, dass 
dieses Magazin so vielfältig 
unsere Songtitel in den 
Fokus rückt.“ 
Tocotronic 
im Oktober 2025
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Museums and 
Well-Being:  
A growing field of  
research and 
practice – or, can 
museums make 
you healthy?
In den letzten Jahren hat die Erkenntnis, dass Museen und Kunstgalerien die öffentli-
che Gesundheit und das Wohlbefinden fördern können, an Bedeutung gewonnen. Von 
demenzfreundlichen Objektbehandlungen bis hin zu achtsamkeitsorientierten Ausstel-
lungen: die Rolle des Museums im Gesundheitswesen wächst und damit auch die Mög-
lichkeiten und Verantwortlichkeiten von Museumsfachleuten. Dieser Essay untersucht 
das sich entwickelnde Feld „Museen im Gesundheitswesen“ und stützt sich dabei auf 
aktuelle Forschungsergebnisse und internationale Fallstudien. Ausgehend von der ei-
genen Forschung werden Museen als Orte der Fürsorge in einer Kette von Fürsorge-
organisationen – vom Krankenhaus bis zu Gemeinschaftsräumen – gesehen. Im Mittel-
punkt dieser Überlegungen stehen Praktiken und Ethik der Fürsorge sowie die kreative, 
kollaborative und integrative Arbeit von Museumsfachleuten. Sie setzen sich dafür  
ein, dass das Museum ein zugänglicher und bedeutungsvoller Ort für alle ist.

Dr. Nuala Morse, 
Associate Professor in Museum Studies, 
School of Heritage and Culture, 
University of Leicester, UK.ABSTRACT
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In recent years, the notion that museums 
and art galleries can promote public health 
and well-being has gained considerable 
traction across national contexts. From 
dementia-friendly object handling sessions 
to mindfulness-infused exhibitions, the 
museum’s role in health is expanding – and 
with it, the opportunities and responsibilities 
for museum professionals. This brief essay 
explores the evolving field of ‘museums in 
health’,1 drawing on recent research and 
international case studies to highlight how 
museums can support well-being. 

The idea that cultural engagement (including 
visiting museums, art galleries and exhibitions) 
benefits health is no longer speculative. Longi-
tudinal cohort studies from the UK, Norway 
and Sweden have shown that regular visits to 
museums and galleries (defined as every few 
months or so) are associated with higher levels 
of mental well-being2 and even a lower risk of 
mortality. The headline here is that people who 
frequently visit museums live longer than those 
who never do. The next question might be, but 
are these people who engage with the museum 
and culture ‘different’ from the rest of the popula-
tion? Perhaps they are better educated, wealthier, 
or healthier, and maybe those are the reasons why 
they have better health outcomes? 
These questions are also addressed in the way 
researchers have looked at the data. The most 
recent epidemiological research comes from 
the UK, led by University College London’s (UCL) 
Social Biobehavioural Research Group (SBRG) 
and Professor Daisy Fancourt. The UCL group 
uses longitudinal cohort studies – these provide 
samples that are representative of the whole 

population with data from questionnaires given 
out to tens of thousands who are tracked across 
their entire lives. Using various statistical tech-
niques, the UCL team looks at the relationship 
between culture and health while controlling 
for variables such as socio-economic status and 
past health conditions. The analyses suggest that 
while demographics, socio-economic position, 
health status and behaviours explain some of the 
associations between arts and health, they do not 
explain the whole picture. There are independent 
relationships between culture and health that do 
not depend on these factors. This suggests that 
there is something about cultural engagement 
that has a protective effect in relation to morta-
lity.3 It also points to the health-promoting role of 
visiting museums and galleries. 
The UCL team have done further work looking 
specifically at older (50+) people’s visits to 
museums, presenting promising findings. Older 
adults who frequently visited museums were 
found to have a lower risk of developing depression 
compared to those who do not engage in this acti-
vity.4 They were also more likely to report higher 
levels of well-being,5 a lower risk of loneliness,6 
a lower risk of developing chronic pain,7 and a 
lower likelihood of becoming frail.8 This tells us 
that cultural engagement – including visiting 
museums and galleries – is a risk-reducing factor, 
and that cultural engagement is likely to greatly 
benefit older people in particular. This is espe-
cially salient in the context of the global United 
Nations Decade of Healthy Ageing (2021–2030). 
Researchers also examined links with dementia. 
This is particularly relevant for the museum 
sector, given a growing international focus on 
dementia-friendly activities, many inspired by 
the ‘Meet Me at MOMA’ initiative in New York. 
This pioneering programme offers a monthly 
gallery experience tailored specifically for 
people living with Alzheimer’s or other types of 
dementia and their family members. Based on 
the English Longitudinal Study of Ageing, the UCL 
team found strong evidence that regular visits 
to museums and galleries led to lower risks of 
developing dementia9 or having poorer cognitive 
functioning.10 In summary, there is convincing 
evidence that cultural engagement can support 
longer lives, lived well. 

Cultural Engagement and 
Population Health: What the 
research tells us

This evidence lies at the heart of the Creative 
Health movement. In Europe, this is fast beco-
ming a policy focus through the CultureforHealth 
EU initiative11 and the work of the WHO Regional 
Office for Europe and its Behavioural and Cultural 
Insights team,12 with the aim of integrating creative 
approaches into health and social care systems to 
improve our overall health and well-being. 

One of the most significant developments in the 
field is the rise of tailored museum programming, 
often arranged in partnership with healthcare 
providers. These initiatives range from informal 
programmes developed with specific groups in 
mind to more formal ‘social prescribing’ models, 
where museum visits are recommended by 
clinicians as part of a care plan. After a ground-
breaking project in Montreal,13 programmes have 
recently been launched in Belgium,14 Switzerland,15 

France16 and the US.17 In terms of the supporting 
evidence, these are promising initiatives. 
In the ‘Museums on Prescription’ research project, 
socially isolated older adults in London engaged 
in weekly museum-based activities, resulting 
in measurable improvements to their psycho-
logical well-being.18 Participants reported feeling 
intellectually stimulated, socially connected, 
and privileged to have the chance to access 
cultural spaces – experiences that contributed 
to a renewed sense of identity and inclusion. In 
Montreal, a review of ‘Thursday at the Museum’, a 
programme for older adults, found that the arts-
based activities hosted at the museum could 
measurably improve well-being and quality of 
life, as well as reducing frailty.19 In Germany, the 
ARTEMIS project is a museum-based intervention 
for people with dementia and their care partners 
at the Städel Museum in Frankfurt am Main.20 
The evaluation found similar positive outcomes,21 
which have also been replicated in a study invol-
ving the Tokyo Fuji Art Museum.22 
The studies mentioned so far have mostly used 
self-reported measures of health and well-being. 

Museums on Prescription: 
Tailored programming for health
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We are also seeing a few studies that have looked 
at the physiological effects of museum engage-
ment. A recent study in Italy found that, after 
viewing figurative art in a museum, participants 
experienced a significant decrease in blood pres-
sure, suggesting a stress-reducing effect of this art 
exposure23 (although this wasn’t conclusive for 
modern art). Among a group of London workers, 
another study found that a 30-minute lunchtime 
visit to an art gallery led to a drop in cortisol levels 
(often called the ‘stress hormone’) equivalent to 
five hours of rest, highlighting its potential for 
well-being in the workplace.24 
We are seeing more and more research in the field 
of ‘museums in health’, including some robust 
causal trials using control groups. Taken to- 
gether with the qualitative research on people’s 
own perceptions of museum experiences, it 
is becoming increasingly clear that museum-
based interventions can have measurable and 
meaningful impacts on well-being.

Art therapy in museums differs from general well-
being programming because it involves trained 
therapists and focuses on treatment outcomes 
for clinical populations. These sessions often 
combine object viewing with art-making, culmi-
nating in exhibitions that validate participants’ 
experiences.25 RecuperArte is an art therapy and 
mental health recovery programme provided 
by way of museum-based creative sessions in 
Málaga, also supported by strong evidence.26 
There are promising indications that museums 
can serve as therapeutic environments when 
activities are co-produced with communities and 
facilitated by trained professionals.

Mindfulness has found a natural home in museums. 
The ‘mindful museum’ concept integrates practices 
like slow looking, guided meditation, and contem-
plative programming into gallery experiences. 

Manchester Art Gallery’s “And Breathe…” exhibition 
invited visitors to engage deeply with artworks, 
fostering relaxation and emotional awareness.27 
New research from Japan is exploring the resto-
rative potential of museums through the idea of 
‘museum bathing’, derived from the longer tradi-
tion of 'forest bathing' (shinrin-yoku). Museum 
bathing is a well-being practice where indivi-
duals immerse themselves slowly and mindfully 
in a museum environment. Rather than rushing 
through exhibits, participants move at a gentle 
pace, pausing to fully absorb the atmosphere, 
artworks and architecture using all their senses. 
The goal is to relax, reflect and reconnect. New 
pilot research is looking at the effects in terms 
of reducing stress, enhancing mood and promo-
ting mindfulness.28 Museum bathing can be a solo 
practice for self-care, or it might be part of social 
prescribing measures with a guide and facilitator.
For museum professionals, mindfulness opens up 
new possibilities for exhibition design and visitor 
engagement. Mindfulness doesn’t require radical 
transformation, and it need not even be that expen-
sive – often, it’s about creating space for presence, 
reflection and emotional resonance. A well-placed 
comfortable chair in front of a single painting was 
how it all started at Manchester Art Gallery. 

Facilitated object handling is an innovative 
museum-based intervention that has shown 
notable well-being benefits. The UCL’s ‘Heritage 
in Hospitals’ project organised a large number of 
bedside sessions with clinical patients, revealing 
that tactile engagement with museum objects 
can reduce negative emotions and foster positive 
distraction.29

Within the museum setting itself, object hand-
ling sessions for people living with dementia have 
sparked conversations and enhanced memory 
recall and emotional connection.30 The physica-
lity of objects – their texture, weight, and historical 
or personal resonance – seems to enable expe-
riences that are difficult to replicate with other 
media. 

Art Therapy in 
Cultural Settings

Object Handling: 
Touching and healing

The Mindful Museum: 
Slowing down for well-being
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Dr. Nuala Morse is an Associate Professor in Museum Studies at the University 
of Leicester, UK. Her research examines the ‘care work’ of culture professionals, 
the ethics of care in participatory museum practice, and the wider social role 
of museums in landscapes of care provision. This includes exploring the links 
between cultural participation, health, well-being and recovery, with a focus on 
stroke, mental health and dementia. Another strand of research is focused on 
workforce development and organisational change in the museum sector. She is 
the author of The Museum as a Space of Social Care (Routledge, 2021).

As the evidence base grows, it’s becoming ever 
more clear that museums offer more than 
cultural enrichment and learning – they are 
unique environments that can support health 
across psychological, social and neurological 
dimensions. 
In my own writing, I have been thinking about a 
new role for museums as spaces of care in their 
communities, part of a link in chain of caring 
organisations – formal ones like hospitals that 
support our physical health, and community 
spaces that are essential for social support. At 
the heart of this vision are practices and ethics 
of care: the creative, collaborative and inclusive 
work of museum professionals committed to 
ensuring that the museum is an accessible and 
meaningful place for all. 
In my work, North East Museums (formerly Tyne 
& Wear Archives & Museums) in the UK was an 
important inspiration. For all museum professio-
nals, the research evidence presents a range of 
fertile opportunities to put into practice the idea 
of care: to design spaces and programmes that 
are not only engaging and inclusive but which 
also boost people’s health. Whether through 
object handling, mindful looking, or co-created 
programming with health experts, the muse-
um’s potential lies in its ability to connect – with 
memory, with meaning, with one another. It’s up 
to all of us who work in museums to harness this 
in a careful, caring manner. 

The research is showing us that museums’ enga-
gement can contribute to health and well-being, 
yet the precise mechanisms remain complex 
and varied. A recent review identified over 
600 pathways through which arts and culture 
influence health – spanning psychological, 
neurological, biological, social, and behavioural 
domains.31 
Museums in particular offer an unrivalled blend 
of these influences. They support well-being 
through meaning-making and identity-building. 
Visual arts engagement activates perceptual and 
emotional responses that support mental health.32 
Object handling combines tactile, cognitive and 
emotional stimulation, offering a fundamentally 
embodied experience.33 Underlying the engage-
ment with art and artefacts is a wide range of 
neurophysiological processes. The museum 
is a “brain-friendly” environment, as a recent 
anthology terms it.34 Museum environments are 
often restorative – combining aesthetic pleasure, 
comfort and opportunities for reflection. Social 
engagement also plays a role, enhancing belon-
ging and emotional connection, though some 
research also suggests that  cognitive stimulation 
has a greater influence on well-being than social 
factors.35 
While we are starting to understand the inva-
luable potential of museums, we still don’t fully 
understand how these well-being benefits occur. 
The field of research still has a myriad further 
avenues to explore. 

We know that access to museum and galleries 
remains uneven. Communities facing socio-
economic disadvantage, ethnic minorities, and 
those with poor health tend to be the least likely to 
visit a museum.36 Currently, those who are most 
likely to experience poor health are also more 
likely to miss out on the health and well-being 
benefits provided by museums and art galleries. 

This underscores the importance of improving 
access for all and the importance of investing in 
inclusive social prescribing activities. 

As research in the field of ‘museums in health’ 
continues to grow, museum workers have the 
opportunity to evolve their practice with creati-
vity and care. Whether providing quiet moments 
of mindful looking or a structured therapeutic 
programme, museums have the power to enrich 
lives. The challenge now is to ensure that this power 
is harnessed and shared widely. But where to start? 
Understanding the evidence base, some of which 
has been referred to here, is important if we are to 
advocate for the vital role of museums and galleries. 
Organisations like the National Centre for Creative 
Health in the UK regularly produce policy briefs 
and research digests that can be used by profes-
sionals to make the case for culture. 
If you’re thinking about developing well-being 
boosting programmes for specific groups, find out 
what is already happening in your area. Collabo-
ration and co-production are key. Projects should 
be designed with health professionals and organi-
sations that specialise in working with the target 
participants, and should be individually tailored to 
reflect those participants’ interests. 
The Culture Health and Wellbeing Alliance has 
produced a set of guidelines to support creative 
health professionals, including The Creative Health 
Quality Framework,37 which offers core principles 
for ensuring quality through safe, creative and 
equitable person-centred practice.  
There are also resources available for evaluating 
programmes: for instance, the UCL online training 
module ‘Culture, health and wellbeing: an intro-
duction’ and the Creative & Credible website offer 
tools that museum professionals can implement in 
their programmes. Partnerships with universities 
are also a promising way to develop robust design, 
monitoring and evaluation of programmes. 

Museum Access:  
The big question for well-being 

Where to go from here? Some ideas for 
museum professionals 

Reimagining the museum 
as a space of care 
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Die 5 
Dimensionen 
des Well-Being 
in Museen*

*nach John H. Falk: The Value of Museums. 
Enhancing Societal Well-Being, 2021.

01Persönliches  
Well-Being

Wertschätzung, Interesse und 
Identität → Zugehörigkeitsgefühl, 
stärkeres Selbstwertgefühl.

Museen können Wertschätzung, 
Interesse und Neugier wecken 
und so das Gefühl persönlicher 
Teilhabe und Identität hervorrufen. 
Sie können zudem Empfindungen 
fördern, die ein stärkeres Gefühl 
individueller Verbundenheit, 
Zugehörigkeit und Harmonie mit 
der menschlichen und natürlichen 
Welt unterstützen – und das auf 
eine Weise, die Spaß und Freude 
bereitet.

02

03
05

04Intellektuelles  
Well-Being

Lernen und Neugier → Problemlösung 
und Fähigkeit, Informationen zu 
sammeln und anzuwenden. 

Museen können Menschen helfen, 
die Zusammenhänge zwischen 
ihren bisherigen Erkenntnissen und 
Aktivitäten besser zu verstehen, 
Achtung und Wertschätzung für die 
menschliche und natürliche Umwelt 
wecken und im besten Fall als 
Wegweiser in eine bewusstere und 
kreativere Zukunft dienen. 

Körperliches 
Well-Being

Zusammenkommen, Interaktion → 
Erforschen und Lernen.

Museen werden – zumindest 
historisch – als sichere, gesunde und 
erholsame Orte wahrgenommen, 
in denen sich Menschen physisch 
oder virtuell treffen, interagieren, 
erkunden, spielen und ohne Ängste 
ihre Zeit genießen können. 

Soziales 
Well-Being

Gemeinsame Erfahrungen, 
Zusammenhalt → Beziehungen, 
Verbindungen.

Museen können das 
Zugehörigkeitsgefühl vieler 
Besucher:innen zu Familie, Gruppe 
und Gemeinschaft stärken und 
zwar auf eine Weise, die den 
Besucher:innen ein hohes Maß  
an Ansehen und Respekt  
zukommen lässt.

Globales 
Well-Being

Gefühl eines Beitrags zum 
Gemeinwohl → gerechter und 
gleichberechtigter Umgang 
miteinander.

Globales Well-Being liegt vor,  
wenn Menschen das Gefühl haben, 
die gerechte und gleichberechtigte 
Behandlung der gesamten 
Menschheit zu befördern, indem 
sie gefühlt die Gesundheit, 
Sicherheit und zunehmend auch 
die Nachhaltigkeit des Planeten 
unterstützen und sogar direkt dazu 
beizutragen können. Die Berührung 
mit dem Tun anderer Menschen 
aus anderen Teilen der Welt, die in 
Museen und deren Ausstellungen 
passiert, kann diese Empfindung 
auslösen oder fördern.
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Museen neu 
hören – wie viel 
Erholung steckt 
im Klang?
Museen sind oft visuell überwältigende 
Orte. Doch unsere Sinne suchen nach 
Ausgleich – nach Räumen, in denen nicht 
nur unsere Augen, sondern unser ganzes 
Wesen zur Ruhe kommt, indem auch die 
anderen Sinne, wie der Hörsinn, bewusst 
angesprochen werden.

Ramon De Marco, 
Idee und Klang Audio Design, Basel

Gut gestaltete Klangszenografie kann genau das 
leisten: Sie schafft akustische Atmosphären, die 
Stress reduzieren, Orientierung erleichtern und 
emotionale Tiefe erzeugen. Die Forschung zeigt, 
dass gezielte Klangumgebungen der Gesund-
heit dienen, soziale Interaktion fördern und 
sogar Erinnerungen zum Leben erwecken. Ob 
sanftes Rauschen eines Waldes, leises Murmeln 
einer historischen Marktszene oder ein gezielt 
komponiertes Raumklangstück – Sound kann das 
Museumserlebnis in allen Dimensionen des Well-
Being bereichern: persönlich, intellektuell, sozial 
und körperlich. So werden Museen nicht nur zu 
Orten der Wissensvermittlung, sondern auch zu 
Hör- und Erholungsräumen.

Warum Klang dabei eine so grundlegende Rolle 
spielt, zeigt schon die Entwicklungsgeschichte 
des Hörsinns. Der Hörsinn ist der erste Sinn, 
der sich beim Menschen entwickelt – schon 
Monate nach der Befruchtung ist er im Mutter-
leib vollständig ausgebildet, lange bevor wir die 
Augen öffnen können. Über Jahrtausende war 
er entscheidend für das Überleben: Er warnte 
vor Gefahren, bevor sie sichtbar wurden, und 
ermöglichte Orientierung in Dunkelheit oder 
Nebel. In modernen, sehr visuell geprägten 
Gesellschaften dagegen, wo diese Wachsamkeit 
kaum mehr überlebenswichtig ist, hat sich die 
tiefe Verbindung zur Klangwelt bei den meisten 
Menschen abgeschwächt.

In dieser Welt, in der wir verlernt haben, wirklich 
zuzuhören, kann ein Museum ein Übungsfeld für 
genau diese Fähigkeit sein. Forschungsergebnisse 
wie das Projekt „Museum on Prescription“ des 
University College London zeigen, dass Museums-
besuche in vier Bereichen auf das Wohlbefinden 
wirken können: persönlich, intellektuell, sozial 
und körperlich. Diese Wirkung entsteht jedoch 
nicht automatisch – sie hängt davon ab, wie 
bewusst und vielschichtig ein Museum seine 
sinnliche Umgebung gestaltet. Klang spielt dabei 
eine Schlüsselrolle. Er ist mehr als bloßes Hinter-
grundgeräusch oder Informationsvermittlung: 
Er kann Besucher:innen dabei unterstützen, eine 
tiefere emotionale Verbindung zum Thema oder 
zu Objekten aufzubauen und damit einen Ort der 
inneren Sammlung entstehen zu lassen.

Klänge wirken meist unbewusst und sind oft eng 
mit Erinnerungen verknüpft – ein Lied, das uns 
in eine vergangene Lebensphase versetzt, oder 
das Rauschen der Brandung, zu dessen Klang 
wir einschliefen. Solche Assoziationen entstehen 
durch Prägung und können beruhigend oder akti-
vierend wirken. Wir können uns ihrer Wirkung 
nicht entziehen, auch wenn wir wegschauen 
oder nicht an sie denken. Auch deshalb ist ihre 
Gestaltung so wichtig und sollte nicht dem Zufall 
überlassen werden.
Doch Klang im Museum wirkt nicht nur durch 
seine Gestaltung – er verlangt auch eine bestimmte 
Haltung, die des aktiven Zuhörens. Psychologische 
Studien zum aktiven Zuhören betonen, wie selten 
wir heute noch ohne inneren Kommentar, ohne 
vorschnelles Urteilen oder ohne das Bedürfnis, 
sofort zu antworten, einfach präsent sind. Echtes 
Zuhören erfordert, dass wir uns auf den Moment 
einlassen, Ablenkungen ausblenden und uns auf 
das Gegenüber oder auf das Gehörte konzen-
trieren. Die Parallelen sind offensichtlich: So 
wie im Gespräch der Blickkontakt, das acht-
same Wahrnehmen und die ungeteilte Präsenz 
eine Verbindung herstellen, kann im Museum 
ein bewusst gesetzter Klang diese 
Präsenz zwischen Besucher:in 
und Exponat stiften. Übertragen 
auf den Museumsraum bedeutet 
dies, dass Klangszenografie 
Bedingungen schaffen muss, 
die diese Haltung ermöglichen: 
Zonen mit akustischer Klarheit, 
in denen das Gehörte nicht von 
konkurrierenden Geräuschen 
überlagert wird; Atmosphären, die 
entschleunigen, statt zu drängen; 
Klangbilder, die sich langsam 
entfalten und zum Verweilen 
einladen. Wer einem leisen Natur-
geräusch oder einer detailreichen 
Geräuschkulisse lauscht, begibt 
sich in einen Modus des Hörens, 
der sowohl innere Ruhe als auch 
erhöhte Aufmerksamkeit erzeugt. 
Genau dieser Wechsel von nach 
außen gerichteter Aufmerksamkeit und innerer 
Sammlung ist für das subjektive Empfinden von 
Erholung entscheidend.
Diese Form der Präsenz knüpft an Konzepte wie 
„Deep Listening“ nach Pauline Oliveros an, die 

das bewusste, ganzheitliche Hören als eine Praxis 
versteht, die nicht nur den Klang selbst, sondern 
auch den eigenen Körper, den Raum und die 
soziale Situation einbezieht. Im musealen Kontext 
bedeutet das, Klang nicht als permanente Hinter-
grundschicht zu behandeln, sondern als lebendige 
ökologische Ressource: Er soll in Balance mit der 
akustischen Umwelt stehen, Pausen zulassen 
und sich dem architektonischen und sozialen 
Gefüge anpassen. Eine solche Klangökologie 
achtet darauf, dass jede akustische Intervention 
den bestehenden Raumklang respektiert, Stör-
geräusche mindert und natürliche akustische 
Qualitäten erhält oder sogar hervorhebt. So wird 
das Museum zu einem Ort, an dem Hören nicht 
nur Information vermittelt, sondern auch eine 
nachhaltige, ressourcenschonende Beziehung 
zwischen Menschen, Raum und Klang stiftet. 
Damit knüpfen Museen nicht nur an Praktiken 
wie das „Deep Listening“ an, sondern auch an 
Traditionen der akustischen Ökologie nach  
R. Murray Schafer und an jüngere Sound-Studies-
Diskurse (u.a. Jonathan Sterne, Karin Bijsterveld), 
die Klang als kulturelle und soziale Ressource 
begreifen.

Ein Projekt, das diesen Gedanken exemplarisch 
aufgreift, ist das !Khwa ttu San Heritage Center 
bei Kapstadt. Es widmet sich dem Volk der San, 
deren Lebensweise als Jäger- und Sammler:innen 
zu den ältesten der Menschheit zählt. In der 
Ausstellung wurde eine 21-Kanal-Soundscape 
realisiert, die die drei Bereiche „Natur“, „Dorf“ 

Personal Well-Being – Klang 
als Quelle von Geborgenheit 
und Erinnerung

Im !Khwa ttu Museum wird Klang zum Träger von 
Erinnerung – ohne Stimmen und Geräusche wäre die 
Geschichte der San unvollständig.

Das Bild zeigt eine 3D Sound Aufnahme eines ‚Healing 
Dances’ in der Kalahari Wüste, Projekt: !Khwa ttu - San 
Heritage Center, Kapstadt | Südafrika, Eröffnung 2018
Klangszenographie: Idee und Klang Audio Design
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und „Kultur“ akustisch erfahrbar macht – basie-
rend auf 3D-Field-Recordings der Kalahari, von 
Tierstimmen und Windgeräuschen bis hin zu 
Ritualen und der komplexen Klicksprache der San. 
Bemerkenswert ist, dass Klang im ursprünglichen 
Ausstellungskonzept gar nicht vorgesehen war. 
Erst die beteiligten San machten deutlich, dass 
ihre Kultur ohne Stimmen und Geräusche unvoll-
ständig bleiben würde. Entsprechend stark fiel 
später das Feedback aus: „Sobald Besucher:innen 
den magischen Raum mit seinem unglaublichen 
Klang erleben, sind sie oft überwältigt“, berichtet 
Michael Daibler, der Generaldirektor von !Khwa 
ttu. Eine Besucherin sagte gar, sie würde am 
liebsten einfach den ganzen Tag dort sitzen und 
den Geräuschen des Busches lauschen.

Gut gestaltete Klangräume können dabei wie 
architektonische Strukturen funktionieren – 
sie lenken Bewegungen, markieren Übergänge, 
öffnen intime Nischen oder weite Räume. Gene-
rative Klangflächen, die sich organisch verändern, 
verhindern die Monotonie von Loops und halten 
die Aufmerksamkeit wach, ohne zu überreizen. 

Dies kommt auch dem Museumspersonal zugute, 
denn dieses leidet oft am meisten, wenn die audi-
tive Gestaltung schlecht umgesetzt ist, z.B. durch 
sich wiederholende, nervige Melodiefragmente, 
Sprachenwirrwarr oder Klänge in schlechter 
Qualität.

In offenen Architekturvolumina, die oft eine 
herausfordernde Akustik mit sich bringen, kann 
eine subtile Mehrkanal-Atmosphäre Orientierung 
bieten und den Geräuschpegel insgesamt senken. 
Orientierung durch Klang ist kein abstraktes 
Konzept – wir alle kennen sie aus dem Alltag: das 
Schlagen von Kirchturmglocken, das Tosen eines 
Wasserfalls oder das Rattern der Bahn. Solche akus-
tischen Orientierungspunkte – auch „Landmarks“ 
genannt – ermöglichen uns, uns im Außenraum 
unbewusst zu verorten. Fehlen sie, wie etwa in 
Kaufhäusern mit monofoner Musikberieselung 
oder bei konstantem Verkehrslärm, wird akus-
tische Orientierung verunmöglicht. Übertragen 
auf das Museum bedeutet das: Besucher:innen 
finden sich nur dann wirklich zurecht, wenn eine 
Ausstellung als Klanglandschaft konzipiert ist, in 
der unterschiedliche Geräusche an klaren Orten 
verankert sind. Entscheidend ist dabei, dass diese 
nicht isoliert nebeneinander stehen, sondern als 
orchestrierte Stimmen einer Gesamtkomposition 
erlebt werden. So wird Klang nicht nur zum 
Werkzeug der räumlichen Orientierung, sondern 
auch zum Medium, das Inhalte strukturiert und 
kontextualisiert. Indem er Übergänge markiert 

oder thematische Zonen unter-
scheidbar macht, unterstützt 
er den Wissenserwerb ebenso 
wie die emotionale Verortung – 
und bereitet damit den Boden 
für eine klanglich geführte 
Vermittlung.

Wo sensible Themen verhandelt 
werden, wie in historischen oder 
Gedenkkontexten, kann eine 
zurückhaltende, ortsspezifische 
Klangszenografie emotionale 
Nähe schaffen, ohne pathetisch 
zu wirken. Ein Beispiel für diese 
behutsame Herangehensweise 
sind die Holocaust Galleries 
im Imperial War Museum 
London. Die Klangszenografie 
wurde hier von Beginn an 
als integraler Bestandteil der 

Erzählstruktur geplant, um den historischen 
Kontext zu vertiefen, ohne die Besucher:innen 
emotional zu überfordern. Anstatt dramatischer 
Effekte oder lauter Inszenierungen kamen leise, 
ortsspezifische Klangkulissen zum Einsatz – etwa 
dezente Umgebungsgeräusche aus Orten des 

Geschehens bis hin zu behutsam gesetzten, subtil 
musikalisierten Geräuschkompositionen oder 
Musikfragmenten, die den thematischen Raum 
rahmen, statt ihn zu dominieren. Diese Zurück-
haltung schafft Raum für eigene Gedanken und 
Emotionen und respektiert zugleich die Schwere 
des Themas. Der Klang fungiert hier nicht als 
zusätzliche Informationsebene im engeren 
Sinne, sondern als sensibler Resonanzboden, der 
die Wahrnehmung vertieft und Orientierung im 
Ausstellungsverlauf gibt. So entsteht eine akus-
tische Präsenz, die subtil, aber spürbar wirkt 
– und dadurch das intellektuelle wie emotio-
nale Verständnis der Ausstellung nachhaltig 
unterstützt.

Neuere Forschungsarbeiten, etwa im Themen-
heft Curator: The Museum Journal zu „Sound in 
Museums“ (2019), unterstreichen diesen Befund: 
Klang fungiert nicht nur als atmosphärische 
Ergänzung, sondern als eigenständiges kura-
torisches Medium. Besucher:innen erleben 
Ausstellungen nachweislich intensiver und 
bedeutungsvoller, wenn die eingesetzten Klänge 
inhaltlich mit dem Gezeigten verzahnt sind – 
vergleichbar mit Licht oder Architektur tragen 
sie unmittelbar zur Bedeutungsproduktion bei.

Darüber hinaus hat das Zuhören 
selbst eine soziale Dimension: 
Gemeinsame akustische Erleb-
nisse schaffen Verbundenheit, 
sei es in einem Klangraum, der 
mehrere Personen gleichzeitig 
einhüllt, oder in einer Instal-
lation, die eine Geschichte 
erzählt, während eine Gruppe 
zuhört. Dieses geteilte Hören 
kann Brücken schlagen, ähnlich 
wie ein einfühlsames Gespräch, 
in dem man sich gehört und 
verstanden fühlt. 

Ein besonders eindrückliches 
Beispiel für solch ein geteiltes Hörerlebnis war 
die Ausstellung „Sounds of Silence“ im Museum 
für Kommunikation in Bern. Hier wurde die 
Reduktion der Reize bewusst eingesetzt, um 
die Aufmerksamkeit vollständig auf das Hören 
zu lenken. Besucher:innen bewegten sich frei 
in einem visuell reduziert gestalteten Raum, 
ausgestattet mit Kopfhörern, die über ein präzises 

Tracking-System ihre Position erfassten. So 
entstand eine binaurale 3D-Klanglandschaft, die 
individuell auf jede Bewegung reagierte und den 
Klang scheinbar im Raum um den eigenen Körper 
verortete.

Trotz dieser stark personalisierten Hörerfahrung 
blieb die soziale Wahrnehmung erhalten: Man 
spürte die Präsenz anderer, nahm Bewegungen 
wahr oder bemerkte, wie sich Klangräume 
im Zusammenspiel mit den Wegen anderer 
veränderten. Diese subtile Koexistenz schuf eine 
Form stiller Gemeinschaft, in der man zwar in 
die eigene akustische Welt eintauchte, gleichzeitig 
aber Teil eines kollektiven Erlebnisses blieb.

Das Besucher:innen-Feedback spiegelte genau 
diese Balance wider. Viele beschrieben das Erlebnis 
als „seltenen Moment völliger Präsenz“ oder als 
„akustische Meditation“, die sowohl Rückzug als 
auch Verbindung ermöglichte. Für manche war es 
eine Einladung, den eigenen Hörsinn neu kennen-
zulernen, für andere ein ungewohnt intensives 
Gefühl des Miteinanders – ohne Worte, allein 
durch Klang und geteilte Stille. Solche Erfahrungen 
zeigen auch, dass gemeinsames Lauschen eine 
soziale Praxis ist – fast wie ein Ritual: Wenn 
mehrere Menschen gleichzeitig in dieselbe Klang-
welt eintauchen, entsteht ein Gefühl geteilter 
Aufmerksamkeit, das Gemeinschaft stiftet, ohne 
Worte zu benötigen.

Intellectual Well-Being – 
Klang als Resonanzraum  
für Wissen

Social Well-Being – Klang 
als Ritual des 
Miteinanders

Klang als Resonanzboden: dezente 
Geräuschkulissen begleiten Besucher:innen durch 
die Holocaust Galleries in London.

Das Bild zeigt den Raum „Massacre in the East“.
Projekt: The Holocaust Galleries - Imperial War 
Museum, London | England, Eröffnung 2021
Klangszenographie: Idee und Klang Audio Design

„Sounds of Silence“: Besucher:innen bewegen sich 
in einer binauralen 3D-Klanglandschaft – ein stilles 
Ritual des gemeinsamen Hörens.

Das Bild zeigt die soziale Interaktion (trotz 
akustischer Abschottung durch 3D Kopfhörer 
System).
Projekt: Sounds of Silence - Museum für 
Kommunikation, Bern | Schweiz, Eröffnung 2018
Klangszenographie: Idee und Klang Audio Design
©Photos: Digitale Massarbeit



Dass Klang auch körperliche Erholung unter-
stützen kann, belegen zahlreiche Studien: 
Natur- und Klanglandschaften senken Herz-
frequenz und Cortisolspiegel, reduzieren Stress 
und fördern Regeneration. In bewusst gestalteten 
Räumen wirkt sich dies nicht nur auf die Stim-
mung aus, sondern auch auf das Verhalten 
– Besucher:innen bewegen sich langsamer, 
verweilen länger, nehmen Details intensiver 
wahr. Die Prinzipien einer achtsamen, klang-
ökologischen Gestaltung lassen sich auch über 
Museen hinaus anwenden – etwa in Hotellobbys, 
Retail-Flächen oder Gesundheitseinrichtungen. 
Statt akustischer Leere oder monotoner Musik-
berieselung schaffen kuratierte, generative 
Soundscapes eine zeitgemäße Alternative. 
Projekte wie Audiobreeze gehen dabei noch 
weiter: Sie nutzen adaptive Verfahren, die sich 
an Tageszeit, Raumnutzung oder Besucher:innen-
frequenz anpassen, um Monotonie zu vermeiden 
und gezielt physiologische Erholung zu fördern. 
Damit wächst Klanggestaltung zunehmend in 
den Bereich evidenzbasierter Well-Being-Strate-
gien hinein.

Im deutschsprachigen Museumsraum wird 
dieses Potenzial von bewusst gestalteten Klang-
umgebungen oft noch unterschätzt. Häufig bleibt 
Klang eine nachträgliche Ergänzung, eingesetzt 
wie Hintergrundmusik, ohne dramaturgische 
Struktur und ohne Rücksicht auf akustische 
Pausen. Doch wie das aktive Zuhören lehrt, liegt 
die Kraft oft gerade in der Stille zwischen den 
Tönen. Museen, die Klang als integralen Bestand-
teil ihrer Architektur und Dramaturgie begreifen, 
können Räume schaffen, in denen Besucher:innen 
nicht nur sehen, sondern auch wirklich hören 
– und dadurch sowohl sich selbst als auch das 
Gehörte neu entdecken. Klanggestaltung muss 
zudem inklusiv gedacht werden: Für Menschen 
mit Sehbeeinträchtigung kann eine sorgfältige 
akustische Szenografie Orientierung und Teilhabe 
eröffnen. Umgekehrt kann sie für Besucher:innen 
mit Hörgeräten oder erhöhter Geräuschempfind-
lichkeit schnell zur Belastung werden. Eine 
verantwortungsvolle Gestaltung achtet daher auf 
flexible Lautstärken, Rückzugszonen und tech-
nische Kompatibilität. Um all dies zu erreichen 
braucht es einen neuen, ganzheitlichen Ansatz.

Was ist möglich, wenn man Sound von Anfang 
an mitdenkt? Der von Idee und Klang entwickelte 
Ansatz der Holistic Sound Scenography versteht 
sich als integraler Ansatz, der Klangszenografie, 
Storytelling, Akustik und Audiotechnik von 
Beginn an miteinander verzahnt. Ziel ist es, das 
Potenzial von Klang im Raum möglichst effektiv 
auszuschöpfen – von den akustischen Charakte-
ristika der Räume über das Grundkonzept bis hin 
zur technischen Planung und finalen Umsetzung. 
So wird verhindert, dass Technikentscheidungen 
losgelöst vom Inhalt getroffen werden, und 
gewährleistet, dass Klang, Raum und Dramaturgie 
von Anfang an aufeinander abgestimmt sind. 

Ein Beispiel für die konsequente Umsetzung eines 
ganzheitlichen Klangansatzes ist das National 
Museum of Qatar in Doha. Die von Jean Nouvel 
entworfene Architektur – ein aus ineinander 
verschachtelten „Wüstensandrosen“ bestehender 
Bau – stellte akustisch eine besondere Heraus-
forderung dar: große Volumen, harte Oberflächen 
und komplexe Sichtachsen. Anstatt Klang als 
additive Ebene zu behandeln, wurde er von 
Anfang an als integraler Bestandteil der Raum-
dramaturgie konzipiert.

Über 300 unsichtbar integrierte Lautsprecher 
und ein Mehrkanalsystem mit bis zu 64 Kanälen 
pro Galerie ermöglichen es, den Klang präzise 
im Raum zu verorten und akustische Zonen zu 
schaffen, die mit der Architektur „mitatmen“. 
Dabei wurde bewusst auf eine harmonische, oft 
naturinspirierte Klangästhetik gesetzt, um den 
Geräuschpegel zu kontrollieren und eine Atmo-
sphäre der Ruhe in den weiten, offenen Galerien 
zu schaffen.

Die Holistic Sound Scenography zeigt sich hier 
nicht nur in der technischen Umsetzung, sondern 
auch in der inhaltlichen Verknüpfung: Klang 
unterstützt die Narrative der Ausstellung, leitet 
die Besucher:innen subtil und vermeidet Über-
lagerungen, die zu akustischer Ermüdung führen 
könnten. So entsteht ein Museumserlebnis, 
das visuelle und auditive Elemente untrennbar 
miteinander verwebt – und das akustische Wohl-
befinden der Gäste als gleichwertigen Faktor 
mitdenkt.

Ein Museum, das seine akustische Umgebung 
bewusst formt, schafft mehr als nur einen Ort der 
Wissensvermittlung. Es bietet einen Resonanz-
raum, in dem Menschen abschalten, innehalten 
und sich neu auf ihre Sinne einlassen können. 
Klang ist mehr als Hintergrund – er ist Einladung. 
Wer ihm lauscht, findet Ruhe, Orientierung und 
neue Perspektiven. In einer Welt voll Reizüber-
flutung (vor allem visueller) ist neben dem Einsatz 
aller Sinne das Setzen von bewussten Pausen 
ebenso wertvoll wie das Füllen mit Inhalten – und 
vielleicht der Schlüssel dazu, Museen als Orte der 
Erholung und inneren Balance zu erleben.

Physical Well-Being – Klang 
als Oase der Erholung

Holistic Sound Scenography 
– Klang als integraler Teil 
der Ausstellung

Mehr als 300 unsichtbar integrierte 
Lautsprecher verwandeln die Architektur des 
NMoQ in eine atmende Klanglandschaft.

Das Bild zeigt die Galerie 6L, wo es um das 
Leben der Beduinen als Perltaucher ging.
Projekt: National Museum, Doha | Qatar
Klangszenographie: Idee und Klang Audio 
Design

Die sieben Schritte der Holistic Sound 
Scenography: Von der Idee bis zur finalen 
Umsetzung.
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klangliche Reise das Publikum hinter sich 
bringt, wie sie auf dieses wirken soll und 
inwiefern es mit der Klangwelt interagieren 
kann. Dabei lohnt es sich oft, bereits erste 
Klangbeispiele zu produzieren, um kon- 
zeptuelle Ideen greifbarer zu machen. Zur  
Veranschaulichung der Gesamtdrama- 
turgie kann ausserdem eine Partitur erstellt 
werden, welche die Klangwelt der Ausstel-
lung im zeitlichen Verlauf eines Ausstellungs-
besuchs grafisch darstellt. 

5  Produktion

In dieser Phase entstehen die eigentli- 
chen Klänge, Soundscapes, Sound-E!ekte 
und Kompositionen – alle klanglichen In- 
halte also. In enger Abstimmung mit dem/ 
der AuftraggeberIn werden sie Schritt für 
Schritt verfeinert. Wenn das Konzept es  
erfordert, werden im Studio Musiker oder 
Geräusche aufgenommen oder per Field- 
recording einzelne Klänge oder ganze 
Klanglandschaften aufgezeichnet. Bei inter-
aktiven Ausstellungen werden in dieser  
Phase auch die entsprechenden Software-
Komponenten entwickelt. 

 
6  Vormischung im Studio

Eine der grössten Herausforderungen 
für die Klangszenografie besteht darin, sich 
selbst und dem/der AuftraggeberIn eine 

tangible. It is also possible to create a visual 
score illustrating the entire dramaturgy in the 
form of a diagram showing a chronology of the 
sound world of the exhibition visit. 
 

5  Production

In this phase the actual sounds, soundsca-
pes, sound e!ects, and compositions (all the 
intended sounds) are created and then fine-
tuned step by step in close cooperation with 
the clients. If required, musicians or sound ef-
fects are recorded in the studio and individual 
sounds or entire soundscapes are captured in 
field recordings. This is also the phase when 
any software components required for interac-
tive exhibitions are developed. 

6  Pre-mixing in the studio

One of the greatest challenges for sound 
scenography is to create for oneself and one’s 
clients a good sense of what a soundscape will  
sound like in real conditions. To get as close as  
possible, the conditions of an exhibition space 
in the studio are simulated to a certain extent.  
For example, the preliminary versions of sound-
scapes are composed in the multi-channel 
format, and thus for the number of audio chan- 
nels or loudspeakers, that will be used for the 
end product. In order to best prepare final  
mixing on site, and to ensure that this does not  
take longer than necessary, the sound 

Vorstellung davon zu geben, wie eine Sound- 
scape unter den tatsächlichen Bedingungen 
klingen wird. Um sich dem anzunähern,  
werden im Studio die Gegebenheiten des  
Ausstellungsraums bis zu einem gewissen  
Grad simuliert. Das bedeutet zum Beispiel, 
dass alle Soundscapes von Anfang an im  
angestrebten Multichannel-Format – also  
für die korrekte Anzahl Audiokanäle be- 
ziehungsweise Lautsprecher – komponiert 
werden. Um die finale Abmischung vor Ort 
optimal vorzubereiten mischt der/die Klang-
szenografIn das Klangmaterial deshalb im 
Studio schon so weit wie möglich vor.  

7  Abmischung vor Ort

Da man sich im Studio, wie oben be-
schrieben, den Gegebenheiten im Ausstel-
lungsraum nur bis zu einem gewissen Grad 
nähern kann, ist es wichtig, die Komposi-
tion in einem letzten Schritt optimal auf die 
Akustik, die tatsächlichen Lautsprecher und 
die Dimensionen des Raumes anzupassen. 
Während dieser Phase hat der/die Auftrag-
geberIn zum ersten Mal die Möglichkeit, die 
Klänge unter realen Bedingungen 1:1 an- 
zuhören. Sobald die Mischung final ist, wer-
den die Audiodateien exportiert und für die 
Wiedergabe auf dem Abspielsystem des 
Ausstellungsraums vorbereitet beziehungs-
weise – bei generativen oder interaktiven 
Klangwelten – in das interaktive System 
implementiert.

scenographer mixes the sound material  
in advance in the studio as far as this is  
possible.   

7  Mixing on site

As real conditions in the exhibition space 
can only be reproduced in the studio to a cer-
tain extent, as noted above, it is important as 
a final step to adapt the composition to the 
acoustics, the loudspeakers, and the dimen- 
sions of the space. During this phase, the client 
has an opportunity to hear the sounds in full 
and in real time under real conditions. As soon 
as the mixing is completed, the audio files are 
exported and prepared for playback through 
the system used in the exhibition space, or 
implemented into the interactive system in the 
case of generative or interactive sound worlds.

1
2

5

3 7

4 6

Preliminary concept

Acoustics concept

Technical planning

Detailed concept

Production

Pre-mixing studio

Mixing on site
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Mental Health 
as an Exhibit

Das öffentliche Interesse an psychischer 
Gesundheit nimmt zu und die 
Inanspruchnahme psychiatrischer Dienste 
wird immer geläufiger. Diese Entwicklung 
bildet den Hintergrund dieses Artikels, der 
die Rolle von Museen bei der Vermittlung 
von Informationen zum Thema psychische 
Gesundheit untersucht. Weltweit gibt 
es eine kleine Anzahl herausragender 
Museen, die sich diesem Thema widmen. 
Einige davon werden im Folgenden 
vorgestellt. Im Kern schlägt der Artikel 
mögliche Schwerpunkte für zukünftige 
Ausstellungen vor, darunter beispielsweise 
die sich verändernde Einstellung zu 
psychischer Gesundheit, Psychotherapie 
und Neurodivergenz. 

Dr. Charlotte Russell, 
Clinical Psychologist

The challenges of mental health are a deeply 
personal experience and are inherently difficult 
to communicate and exhibit. However, we can all 
benefit from information about this. For those who 
have experienced difficulties with mental health, 
this information can help us to feel connected 
and to understand that we are not alone in our 
experience. For those who haven’t experienced 
difficulties of their own, mental health exhibits 
offer the potential to increase understanding and 
empathy for others. 
As a practising clinical psychologist, I am inte-
rested in how we can communicate psychological 
information to the public, and the role of museums 
in this. This interest has led me to visit several 
mental health museums and to reflect on these 
experiences. This article aims to summarise the 
current provision of mental health museums and 
exhibits while exploring why this is an important 
time to review this. I will also share my thoughts 
on potential areas to focus on in the future. 
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Historically known as ‘Bedlam’, Bethlem Royal 
Hospital was established in 1247. It is believed to 
be the world’s oldest psychiatric hospital and is 
the location of the Bethlem Museum of the Mind. 
The museum is set within the grounds of a 
National Health Service hospital that continues 
to provide mental health care today. In keeping 
with many psychiatric hospitals in the UK, it is 
set among large, secluded gardens with tall trees 
around the perimeter. When I visited, I felt that 
the location is helpful in allowing you to connect 
with the patients’ stories included as part of the 
exhibit.
The exhibit itself was small, but well-presented 
and interesting. There was a strong focus on 
historical psychiatric care and how perspectives 
have developed and changed over the years. 
Patients’ stories were powerful and were some-
times accompanied with artworks created by 
patients themselves.
As part of the exhibition, visitors are asked to 
watch a short video of a patient case study. A 
question about whether the patient should be 
allowed weekend leave is then posed. This was 
an engaging way to illustrate how professionals 
have to balance different risks, and how tricky 
these decisions can be. 

The Museum of the Mind in Haarlem is also a 
former psychiatric hospital. It is located in a 
peaceful spot, as psychiatric hospitals often are, 
alongside a river. 
The museum explores what the mind is from diffe-
rent perspectives, and includes elements from 
healthcare, science and art. It explores personal 
stories of mental health difficulties and care. Each 
of the pictures and items provide thought-provo-
king stories and explore themes such as stigma. 
There is a section that covers the usefulness of 
psychiatric diagnoses from a balanced perspective. 

I found it both touching and informative, which 
is a tricky balance to achieve.
At the end of the tour visitors are asked to sign 
a declaration affirming that they have an open 
mind. I found this a nice ritual to end on, having 
heard many stories highlighting the importance 
of understanding and belonging.
This is a particularly comprehensive and thought-
ful example of a museum dedicated to mental 
health. It’s no surprise to me that it won the 
coveted European Museum of the Year award in 
2022. 

Two museums document the life and work of 
Sigmund Freud. The Freud Museum in London 
was Sigmund Freud’s eventual home after he 
fled Nazi-occupied Austria in 1938. It houses his 
extensive collection of antiquities and his famed 
psychoanalytic couch. Meanwhile, the Sigmund 
Freud Museum in Vienna is located in the apart-
ment where Freud lived and worked for 47 
years before his exile. The museum showcases 
his personal and professional history, featuring 
original documents, photographs, and exhibitions 
on psychoanalysis. Both museums provide deep 
insights into Freud’s life, theories, and influence.

Existing Mental Health 
Museums

Bethlem Museum of The Mind, 
South London, UK

Museum van de Geest, 
The Netherlands, Haarlem, NL

Sigmund Freud Museums, 
London, UK and Vienna, A

This section aims to summarise the most 
prominent mental health museums that 
currently exist. 

The National Museum of Psychology in Ohio 
explores the history and impact of psychology 
on society. It features interactive exhibits on 
memory, intelligence, and personality, as well as 
artefacts from landmark psychological studies, 
including Stanley Milgram’s obedience experi-
ments and the Stanford Prison Experiment. The 
museum is part of the Cummings Center for the 
History of Psychology and showcases psycho-
logy’s evolution as a science and profession. 
Visitors can engage with historical documents, 
rare instruments, and multimedia presentations 
that highlight psychology’s role in shaping human 
understanding.

In the UK there are two other small mental health 
museums. Glenside Hospital Museum in Bristol, 
housed in a former asylum church, explores the 
history of psychiatric and learning disability hospi-
tals. It aims to destigmatise mental illness and 
promote understanding of mental health through 
exhibitions and collections. Meanwhile, the Mental 
Health Museum in Wakefield offers insights into 
the history of mental health care from the 19th 
century to today. It showcases personal stories 
and historical artefacts, encouraging discussions 
on well-being and social justice. Both museums 
provide valuable perspectives on mental health 
history and its evolving treatment.

The general population is becoming increasingly 
aware when it comes to mental health and there is 
a growing appetite for psychological information 
and care. This can be seen in the development 
of a range of mental health services, which have 
been addressing the rising need for mental health 
care in recent years. 
With regard to neurodivergence, diagnoses of 
ADHD and autism have increased substantially 
over the past five years. This rise is largely attri-
buted to greater awareness, improved diagnostic 
criteria and better screening practices. For both 
diagnoses, an increased understanding has led to 
more cases being identified because we are now 
better equipped to recognise non-stereotypical 
presentations. Social media has also played a role, 
giving people the space to share their experiences 
and to recognise symptoms in themselves and 
others. 
As well as the use of mental health services, 
information-seeking online has also increased 
substantially, with searches for mental health-
related terms rising markedly from 2019 to 2023. 
This search data showed increases across many 
mental health topics but, for social anxiety specifi-
cally, the number of searches grew by a staggering 
2000% over this period. This gives us an indication 
of the impact that the Covid-19 pandemic had on 
the mental health of the general population and 
the increased need for information and support. 
As a practising psychologist, I have witnessed a 
growing demand for psychological information 
and therapy over the last five to ten years. When 
I began studying psychology in the early 2000s, 
therapy was not seen as something mainstream 
in the way that it is now. In line with this, research 
indicates that younger people are becoming ever 
more open to therapy, with members of ‘Gen Z’ 
more likely to report mental health concerns and 
to access therapy.  
Given this growing interest, it is important for 
those working in mental health professions to 
consider how we can meet this need. There is a lot 
of misinformation out there. However, as mental 
health professionals we receive no routine trai-
ning in science communication. If we are unable 
to meet this need, there is a risk that this gap will 
be filled with misinformation and in some cases 
disinformation. 

National Museum of 
Psychology, US

Why is this an 
important time to 
review where 
we are? 

Mental Health Museums 
in Bristol and Wakefield, UK 
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In ICOM’s definition, a museum “researches, 
collects, conserves, interprets and exhibits 
tangible and intangible heritage”. Based on this 
definition it seems reasonable to suggest that 
knowledge and practice related to mental health 
professions and changes in cultural attitudes 
towards mental health fit within this remit. 
However, these concepts are not easy to exhibit 
in an engaging way. Ideally, it would be helpful to 
see more examples of mental health professionals 
and museum professionals working to meet the 
current demand for information and to create 
engaging exhibits.

In the following section I present key areas that 
future mental health exhibits could focus on. 
Firstly, the rapid societal change in recent decades 
has resulted in stark differences in attitudes and 
behaviours across successive generations, parti-
cularly in relation to mental health. Presenting 
these differences could make a particularly inte-
resting exhibit and could also provide insights 
into the drivers and consequences of differences 
across generations. Increasingly social media 
trends have highlighted key variations between 
what have often been termed ‘Boomers’, ‘Gen X’, 
‘Millennials’ and ‘Gen Z’. On social media these 
posts and videos present a superficial overview 
of observable differences in behaviour between 
generations. An exhibit could help visitors to 
understand the roots of this diversity and would 
provide deeper understanding and opportu-
nities for further reflection. This could be both 
engaging and a way to increase empathy across 
generations. 
Secondly, as the current mental health museums 
have a psychiatric and academic focus, a potenti-
ally novel and worthwhile addition could include 
a museum dedicated to psychological therapy. 
There is a huge variety of schools of thought, 
therapeutic tools and methodological approa-
ches. A prospective exhibit could aim to present 
these, and to show how our thinking has evolved 
over the years. 
As part of this, it would be interesting to explore 

The role 
of museums 

What could mental health 
exhibits include in the future?

ways of representing the human experience of 
therapy. For me, this would be best represented as 
a physical journey that visitors follow, with steps 
along the way: for example, a depiction of the 
point when someone began to understand how 
their history had impacted them and how this was 
relevant to their current difficulties. The lightbulb 
moments when they began to see things diffe-
rently, and the feeling of a weight being lifted. The 
point at which they began to feel freer and how 
this enabled them to begin to change how they 
interacted with the world. The sense of connec-
tion they were then able to find with people and 
activities, and how that transformed how they 
felt. This could be represented in creative and 
engaging ways developed through collaboration 
between professional groups. 
Thirdly, museums exploring neurodivergence 
and the changing attitudes and understanding of 
these conditions are currently lacking. It would 
be interesting to explore how neurodivergence 
might have been construed and treated differently 
across different cultures and in different eras. Of 
course, it would be essential for these exhibits 
to be co-designed with people who are neuro-
divergent and with their needs always in mind. 

Conclusion 
There are a handful of excellent museums across the world that exhibit 
information related to mental health. At the current time, public interest 
in mental health is increasing, and the use of mental health services is 
becoming more mainstream. This presents us with an opportunity to review 
the role of museums in communicating information relating to issues around 
mental health. I hope that the remarks I have presented here suggest 
potential key areas for future museum exhibitions – ones that fully examine 
and represent our changing attitudes towards mental health, the benefits of 
psychological therapy, and the challenges of neurodivergence.
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How We Can 
Think about Art 
Viewing in the 
Pursuit of 
Well-Being

In diesem Artikel werden die neuen Erkenntnisse zum Einfluss des Kunstbetrachtens 
auf das Well-Being untersucht. Während groß angelegte Studien seit langem 
belegen, dass kreatives Engagement die Gesundheit fördert, wurde der ruhigere Akt 
des Kunstbetrachtens bislang vergleichsweise wenig beachtet. Eine aktuelle syste-
matische Übersichtsarbeit unterstreicht sowohl das Potenzial als auch die Komplexität 
solcher Forschungen und legt profunde Vorteile für das eudaimonische Wohlbefinden 
– Sinn, Zweck und Verbundenheit – nahe; andere Ergebnisse bleiben unscharf. 
Fünf psychologische Wirkungspfade (affektiv, kognitiv, sozial, selbsttransformativ 
und resilienzbildend) helfen, die Effekte der Kunstbetrachtung zu erkennen und 
entsprechende Maßnahmen einzuleiten. Parallel zur Forschung übernehmen 
Museen bereits Aufgaben wie Gesundheitspartnerschaften und unterstreichen 
damit ihr Potenzial als wichtige Partner im öffentlichen Gesundheitswesen.

Dr. rer. nat. MacKenzie D. Trupp, Post-Doctoral Researcher at the ARTIS lab, 
University of Vienna and at Radboud University Medical Centre, 
Donders Institute for Brain Cognition and Behaviour

When the World Health Organization released 
its sweeping review of art and health in 2019 
(Fancourt & Finn), the findings landed with 
force. Across hundreds of studies, participation 
in creative and art-making activities was consist-
ently linked to better mental and physical health 
outcomes (Fancourt & Finn, 2019). That report 
helped cement the arts as a public health resource 
and not just as a leisure or educational pursuit, 
and has become a touchstone for researchers, 
policymakers and arts professionals alike. Within 
its pages were case studies and stories illustrating 
how actively creating arts, theatre, music or dance 
had supported people in preventing ‘ill-being’, 
helping them to participate in health-promoting 
behaviours and allowing them to enjoy higher 
levels of mental health or well-being.

But what about the quieter, more passive or 
receptive moments of cultural engagement? Such 
as experiencing a painting in a gallery, passing by 
a mural in a hospital corridor or public square, or 
participating in a museum programme? These 
receptive encounters with visual art in particular 
are common ways people can experience culture, 
with little or even no prior experience needed to 
enjoy it. And yet, until recently, this type of enga-
gement had been comparatively overlooked in 
research. However, newer research efforts addres-
sing diverse receptive arts engagement across 
different types of art indicate a strong potential 
for museums to serve as spaces for well-being.
For instance, large-scale, longitudinal studies 

have linked the frequency of receptive arts enga-
gement – such as visiting museums, attending 
concerts, plays and lectures or listening to music 
– to greater well-being across cultures and age 
groups. This has been seen in large samples 
of older adults in the UK and Japan, even after 
controlling for socio-economic and demogra-
phic factors (Tymoszuk et al., 2020; Noguchi & 
Shang, 2023). Furthermore, in a study of over 7000 
German and Swiss adults, regular attendance at art 
events (museums, cinemas, concerts) attenuated 
the negative association between the ill-being-
predicting personality trait of neuroticism and life 
satisfaction (Manolika et al., 2024). This suggests 
that regular engagement may particularly benefit 
audiences with known vulnerabilities.

However, across all the above studies, one issue 
consistently hindered the formation of firm beliefs 
about whether viewing visual arts or visiting art 
museums can support well-being. This related 
to how arts activity participation was being 
measured. These types of study, from the field of 
epidemiology, typically draw data from surveys 
answered by thousands of individuals, with ques-
tions such as ‘Please indicate how frequently 
you do any of the following: visit museums, the 
theatre, history lectures, concerts, etc’. The cumu-
lative nature of such data, although efficient and 
effective at painting in broad strokes, makes it 
impossible to obtain a clearer picture of the well-
being benefits of art viewing specifically.
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To fill this gap, a new systematic review from 
the University of Vienna, ARTIS lab, published 
this year in The Journal of Positive Psychology 
addressed this overlooked question (Trupp et 
al., 2025). However, the work, which included 38 
peer-reviewed research papers with nearly 7000 
participants in total, did not yield a simple yes or 
no. Instead, it offered a more nuanced portrait of 
the evidence underlying how visual art viewing 
may influence well-being, and why the story is 
rarely straightforward.
One of the first things the review made clear is the 
considerable variation in the research base regar-
ding art viewing as a form of activity. The studies 
included were conducted in diverse settings, 
ranging from museums and hospitals to care 
homes, laboratories, and online platforms. Some 
examined a single ten-minute encounter with 
an artwork contemplated alone; others tracked 
multi-session group programmes with guided 
discussions and follow-up art-making sessions. 
The art itself ranged from old masters in world-
class museums to contemporary installations and 

hallway exhibitions featuring artwork by hospital 
employees.
Similarly, the outcomes related to health and well-
being were wide-ranging. Nevertheless, despite 
the diversity, patterns emerge. The clearest and 
most consistent benefits from visual art enga-
gement appeared for eudaimonic well-being 
– a sense of meaning and purpose that one may 
feel about life. For instance, several longer-term 
comparisons reveal that viewing art in museums 
or on digital screens over a few weeks enhanced 
eudaimonic well-being, whereas equivalent 
amounts of time watching sport or reading about 
art did not (Cotter et al., 2024; Totterdell & Poerio, 
2020).
Through the critical evaluation of studies, 
outcomes related to mood, reductions in 
stress or anxiety, or relief from pain were more 
mixed. Overall, only about half of the measured 
outcomes relating to stress and emotional well-
being showed significant improvements after art 
viewing, while the rest did not. This is in contrast 
to eudaimonic well-being, which emerged as an 
understudied outcome but consistently showed 
improvement after art sessions.
Here, nuance matters. Art viewing does not seem 
to be a panacea for every and any unhappiness. 
In fact, some research even finds that attending 

art exhibitions about negati-
vely construed material, such 
as depicting stories of refugees, 
can leave visitors in a tempora-
rily worse mood than when they 
entered (Pelowski et al., 2024). 
Taken as a whole, the evidence 
base signals both promise, 
complexity and caution. While 
art viewing was found to reliably 
support more deeply felt kinds 
of well-being, such as senses 
of meaning and purpose – 
outcomes that are themselves 
vital for long-term health – this 
was only across three studies.
In general, in light of recent 
critical statements (e.g., Clift et 
al., 2021) and initiatives such as 
the International Network for 
the Critical Appraisal of Arts and 
Health Research, research ende-
avours continue to improve. 
The hope is that these will be 
better able to find empirical 
support for lived experiences 
regarding the impact of the arts 
and museum spaces. Focusing 
the research lens will be key to 
understanding not just whether 
art viewing improves personal 

A Focus on Art Viewing:  
The evidence base
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In light of this evidence, applications are being 
rolled out at an incredible speed. Museums are 
positioning themselves to partner with medical 
institutions to deliver low-cost interventions. 
Since 2018, in Montreal, physicians have been 
‘prescribing’ free passes to the Montreal Museum 
of Fine Arts to patients managing depression, 
anxiety and chronic conditions, offering cultural 
engagement as a complement to traditional 
treatment (Kassam, 2025). Programmes are also 
now expanding across Europe. In Switzerland, a 
two-year pilot programme has issued more than 
500 free prescriptions for visits to museums and 
botanical gardens (Keaten, 2025). Meanwhile, in 
Germany, pilot projects such as those in Bremen 
are testing schemes through the EU’s Interreg 
initiative, whereby healthcare or social pro-
viders refer people to structured arts programmes 
(Interreg Baltic Sea Region, 2025).

However, not all applications need to begin with 
healthcare providers; instead, museums can help 
people to create their own schedules through 
frequent, brief sessions, an initiative whose 
benefits have been well supported by evidence. 
A large-scale study found that daily arts participa-
tion was more effective than weekly involvement, 
which was in turn more effective than monthly 
engagement in promoting levels of flourishing 
among young adults (Bone et al., 2023). Desig-
ning spaces and programmes that offer various 
short visits around themes related to well-being 
and meaning-making could be just one of many 
possible steps forward in encouraging frequent, 
‘bite-sized’ engagement.

As the research continues to take shape, the 
applications already being piloted remind us 
that museums can play a crucial role as partners 
in public health. By fostering spaces of meaning, 
connection and renewal, they can lead the way 
in encouraging a culture of well-being, thereby 
further supporting researchers as they expand 
and enrich the evidence base.

Two Routes to Applications: 
Museums on prescription 
and self-directed leisure
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well-being, but how, when, and for whom. To 
gain more nuanced insights into how these mixed 
findings arise, it will be helpful to consider the 
psychological pathways by which art viewing may 
influence well-being.

One place to start is in mapping out how art 
viewing and museum visits might lead to 
impacts on well-being in the first place. Through 
this review (Trupp et al., 2025), five pathways to 
well-being were identified that can be guides in 
designing arts experiences or choosing outcomes 
to measure as part of programme evaluation or 
for further research. These comprise affective, 
cognitive, social, self‑transformational, and resi-
lience‑building processes.

Engaging with art can activate multiple psycho-
logical pathways that contribute to well-being. To 
begin, affective and cognitive mechanisms are 
considered fundamental, serving as entry points 
that may lead to more complex 
processes (Tay et al., 2018). On 
an emotional level, this includes 
helping to regulate and express 
emotions, triggering plea-
sure and positive feelings, and 
reducing stress. For example, a 
museum visit may provide relief 
from worry or stress by offering 
a distraction and a safe space for 
emotional exploration. Cogni-
tive processes are also vital to art 
engagement, because artworks 
stimulate the senses, capture 
attention and evoke memories, 
which can promote reflection, 
learning and reminiscence. 
Social processes primarily 
emerge out of shared art expe-
riences, such as group activities, 
which can foster feelings of connection, alleviate 
loneliness and deepen a sense of belonging.
Trips to the museum can also cultivate self-
transformational experiences, encouraging 
reflection on personal identity, as well as beliefs 
about oneself and the world. Participating in 
arts groups, such as tours or discussions, can 
enhance feelings of competence and autonomy, 
reinforcing a person’s sense of self and fostering 
a sense of meaning in life. The final pathway 
involves resilience-building, whereby art supports 

psychological restoration, much like time spent 
in nature. In healthcare settings, for instance, art-
related initiatives can help people cope during 
stressful periods, such as caregiving or hospita-
lisation, and can promote healthy behaviour. For 
example, exhibitions in hospital corridors have 
been shown to encourage patient mobility after 
surgery (Bowen et al., 2015).

The focus on eudaimonic well-being is reflected 
in how individuals describe their experiences, 
helping us understand possible mechanisms in 
qualitative studies. Programmes that brought 
participants to museums one or more times a 
week over several weeks were reported to support 
meaning, purpose (Jensen, 2018; Newman et al., 
2014), social connection, and community buil-
ding (Camic et al., 2014; Goulding, 2012). This 
aligns with large-scale epidemiological analyses 
suggesting that links between diverse arts enga-
gement and well-being are partly driven by 
community integration, autonomy, mastery, and 
self-development (Bone et al., 2023) – all social 
and self-transformational processes.

This variety of explanations is evidence that expe-
riences of art affect people differently, such that 

art interventions will not have uniform effects. 
Two museum visits can produce similar posi-
tive outcomes through different processes, and 
subjective experience plays a crucial role – factors 
as simple as enjoyment or personal meaning-
fulness have been shown to predict well-being 
outcomes (Trupp et al., 2023). Ultimately, the 
specific activity, the setting, the social context, 
and the emotions it evokes are all key factors 
to consider when designing and evaluating arts 
programming.

How Art Might Impact  
Well-Being: Five pathways
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Inspirations- 
und Wohlfühlort 
Museum
Dreiklang von Kunst, Architektur  
und Innenarchitektur

Für den Moment, mittelfristig und 
nachhaltig in der Zukunft: Welche  
Faktoren prägen unser Empfinden  
beim Besuch eines Museums?  
Dabei spielen nicht nur konkrete 
Gegebenheiten und Erlebnisse eine  
Rolle, sondern auch subtile,  
unterbewusste Wahrnehmungen.  
Beides kann in unterschiedlichen 
Intensitäten wirken und so zum 
individuellen Well-Being beitragen. 

Andreas O. Franke
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Dazu braucht es einen Dreiklang von Kunst, 
Architektur und Innenarchitektur, und nicht 
zuletzt ist auch der Ort bedeutsam, an dem sich 
Museen im städtebaulichen Kontext befinden. Bei 
der Gestaltung von Museen – sowohl der inhalt-
lichen Präsentationen als auch der zugehörigen 
öffentlichen Flächen –, spielt die Architektur-
psychologie eine wesentliche Rolle. Natürlich 
müssen Ausstellungsräume in Museen nicht nur 
den Anforderungen gerecht werden, die an sie 
gestellt werden und in sich funktionieren, sondern 
sollten auch durch eine interessante Gestaltung 
inhaltsgerecht erlebbar werden und damit zur 
persönlichen Entfaltung beitragen. 
Kunst, Mensch und Raum treten in eine Beziehung 
zueinander. Insbesondere soll die Kunst im 
gebauten Raum erlebbar und begreifbar sein 
und schließlich berühren. Wie und mit welchen 36
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Mitteln Räume in Museen adäquat gestaltet 
werden können, damit sie einen Beitrag zum 
Well-Being leisten können, werde ich, ausgehend 
von einer prägenden persönlichen Erinnerung, 
anhand eines Erkundungsspaziergangs aufzeigen.

Wir hatten gerade die Souks von Marrakesch 
durchquert, als wir die Kasbah erreichten. 
Nachdem ein offensichtlich wohlhabender, 
ortsansässiger Engländer uns eingeladen hatte, 
seinen in seinen Worten „kleinen“ Palast in der 
Kasbah – er stand zum Verkauf – zu besichtigen, 
machten wir uns auf den Weg zum Yves-Saint-
Laurent-Museum und dem Jardin Majorelle. Von 
der Altstadt durch die historische Stadtmauer, 
durch laute und verstaubte Straßen machten wir 
durstig Halt am Straßenrand eines Kreisverkehrs 
in einem kleinen Café. Gefühlt fuhr uns der hekti-
sche Verkehr über die Füße. Nach einer kurzen 
Verschnaufpause ging es weiter … einigermaßen 

erschöpft kamen wir endlich an und da waren 
sie dann, fast unerwartet nach den vielzähligen 
Eindrücken auf dem Weg – der Jardin Majorelle 
und das Yves-Saint-Laurent-Museum.
Der Jardin Majorelle liegt nord-östlich von der  
Altstadt Marrakeschs. Jacques Majorelle war 
französischer Maler und ließ sich 1919 in  
Marrakesch nieder. Der von ihm angelegte 4.000 
qm große Garten gilt als einer der schönsten 
Gärten weltweit. Er ist ein Publikumsmagnet 
aufgrund seiner architektonischen und floralen 
Vielfalt, wohingegen Majorelles Kunst kaum 
bekannt ist. Ein gewachsener, fast meditativer 
Ort der Entspannung und Schönheit, der seit 1948 
öffentlich ist und 1980 von dem französischen 
Modedesigner Yves Saint Laurent und seinem 
Lebensgefährten und Geschäftspartner Pierre 
Bergé gekauft wurde. 1997 gründete Bergé eine 
Stiftung, „The Majorelle Trust“, die sich dauerhaft 
um den Erhalt der Anlage kümmern soll. Bergé 
ließ für seinen Lebensgefährten unmittelbar am 
Jardin Majorelle das Museum Yves-Saint-Laurent 
planen und bauen. Leider verstarb der Mode-
designer vor der Eröffnung. Seine Asche wurde 
im Rosengarten des Jardins verstreut und eine 
Gedenkstätte errichtet. 

Inhaltlich ist es die Konstellation einer 
gewachsenen, gepflegten Parkanlage mit inte-
griertem Museum für Islamische Kunst, Saint 
Laurents Sammlung von nordafrikanischen 
Textilien, Keramiken, Schmuck und Gemälden 
von Majorelle sowie dem Yves-Saint-Laurent-
Museum, die den Ort so außergewöhnlich macht. 
Ein enormes Spannungsfeld eröffnet sich aber 
auch zwischen der Architektur und der Außen-
raumgestaltung. Die farbenprächtigen Gebäude 
im Jardin Majorelle stehen im deutlichen Kontrast 
zu dem schlichten Baukörper des Yves-Saint-
Laurent-Museums, der in Naturfarben gehalten 
ist. So entsteht Neugier auf das, was die Museen 
zu bieten haben, was zu unserem Well-Being, 
insbesondere zu unserer geistigen Gesund-
heit und Befriedung beiträgt, da Wissensdurst 
angeregt und in der Regel auch gestillt wird. Mit 
weiteren Überraschungen tragen die Samm-
lungen der Museen zu diesem positiven Effekt 
auf Geist und Seele bei. Denn nicht nur die Archi-
tektur der Gebäude kontrastieren, sondern auch 
die Ausstellung, die das Werk Laurents zeigt. 
Schillernde und edle Modellstücke brillieren in 
abgedunkelten Ausstellungsräumen durch eine 
geschickte Planung unter gestreut punktuellen, 

den Sternenhimmel imitierenden Lichtquellen. 
Dadurch entsteht eine Spannung im Raum, die 
an die Imaginationen von „Tausend und einer 
Nacht“ erinnert. Dieses eigene Erlebnis im Hinter-
kopf möchte ich im Folgenden die Bedeutung des 
Zusammenspiels von Stadtraum, Architektur, 
Innenarchitektur und der ausgestellten Kunst in 
Museen allgemein reflektieren.

An einem magischen Ort anzukommen, das hat 
das Beispiel aus Marrakesch gezeigt, löst Span-
nung, Entspannung, Glücks- und Wohlgefühle 
aus. Zunächst ist es die Freude darüber, nach 
einer körperlich anstrengenden Entdeckungs-
tour durch die Stadt das selbstgesteckte Ziel 
erreicht zu haben. Deutlich wird, denkt man 
über das Ankommen nach, wie wichtig ist es, 
den Ort zu erspüren und ihn an sich als positiv 
zu empfinden. Je nachdem, ob er an einen 
Park angrenzt, von Wasser umgeben, an einem 

Anfahrt. Der Weg  
ins Museum 

Ankommen. Architektur  
und Stadtraum

Ankommen. Architektur und 
Stadtraum
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schönen Platz gelegen oder ganz zentral in einem 
prunkvollen oder architektonisch ausgefallenen 
Gebäude untergebracht ist, wird er unterschied-
lich und meist als außergewöhnlich empfunden. 
Die städtebauliche Lage vermittelt also den ersten 
Eindruck, was ihr eine besondere Bedeutung gibt. 
Vorplätze, großzügige Foyers oder Gärten bilden 
nicht nur einen würdigen Rahmen und Empfang, 
sondern dienen auch als Versammlungsorte, 
Treffpunkte und Räume für Kommunikation. 
So gesehen ist ein Museumsvorplatz und oder 
der Innenhof, umgeben von unterschiedlichen 
architektonischen Elementen, in gewissem Sinne 
auch eine Art Innenraum. Und auch hier sollten 
idealerweise thematische und gestalterische 
Bezüge geschaffen werden. Erst dann können 
wir von einem „Environment“ sprechen – einer 
stimmigen Umgebung. Dabei spielt die Gebäude-
konstellation, deren Erschließung und die Lage 
der Eingänge eine wichtige Rolle. Sie sind ein 
wichtiger Aspekt, der uns orientieren lässt 
und damit Sicherheit gibt – zwei wesentliche 
Punkte, die zum Well-Being auf dem Weg ins 
Museum beitragen. Zudem bereiten sie vor auf 
das, was einen im Museum erwartet, wenn eine 
Auseinandersetzung sowohl mit der Architektur 
als auch mit der Ausstellungsthematik stattfinden 
kann. Die Besucher:innen identifizieren sich mit 
dem Ort und empfinden die Lage im Stadtraum, 
die Architektur und die Gedanken zum Thema 
der Ausstellung gleichzeitig und dennoch sehr 
individuell. Ankommen am Museum bedeutet, 
erste Eindrücke zu gewinnen, gespannt darauf 
zu sein, was im Inneren passiert. Trotz Warte-
schlangen die Vorfreude auf den Inhalt nicht 
zu verlieren. An dieser Stelle kommt die Innen-
architektur ins Spiel. 

Je mehr sich die Besucher:innen in allen 
Bereichen des Museums gesehen und abgeholt 
fühlen, umso mehr werden sie das Gefühl 
haben, in einer Komfortzone angekommen zu 
sein. Hier können sie sich fallen lassen, Kraft 
schöpfen und Inspiration erfahren. Es ist immer 
wieder eine große Herausforderung, lebens-
werte Wohlfühlräume zu entwickeln. Sensibel 
und bedürfnisorientiert. Erst wenn die Schnitt-
menge der menschlichen Bedürfnisse mit den 

gestalteten Museumsräumen größtmöglich ist, 
kann von einer guten und adäquaten Innen-
architektur gesprochen werden. 

Unerlässlich ist vom Betreten des Museums an 
eine gute Orientierung, die einen strukturierten 
Museumsbesuch gewährleistet und hilft, die 
Übersicht zu wahren. Eingänge, Vorräume oder 
im Idealfall großzügige Foyers bieten Raum zum 
Ankommen, Sortieren, Relaxen und Kommu-
nizieren. Ein übersichtliches, gut lesbares, 
barrierefreies Leitsystem kann auf unterschied-
lichste Art und Weise in die Architektur und 
Innenarchitektur gestalterisch eingebunden 
werden. Neben übergeordneten Schriftzügen, die 
bereits aus weiter Entfernung lesbar sind, bieten 
aus nächster Nähe zu betrachtende Pläne, Tast-
pläne, Brailleschrift etc. an geeigneten Stellen 
und auch mehrsprachige Infotexte inklusive 
Möglichkeiten der Informationsvermittlung. 
Zusätzlich steht das Museumspersonal nicht 
nur am Empfangscounter Rede und Antwort, 
sondern auch vereinzelte Personen im Foyer und 
in den Ausstellungsräumen. Die Tendenz geht zu 
dezentralen Informationsbereichen.
Nach einer längeren Anreise möchten die Besu-
cher:innen vielleicht zunächst einmal etwas 
ausruhen, sich erfrischen oder dem ein oder 
anderen Grundbedürfnis nachgehen. Neben-
schauplätze wie Garderoben, Schließfachanlagen, 
WC-Anlagen, Getränke- und Snackautomaten 
und oder ein Café sind wesentlich für das Wohl-

Menschliche Bedürfnisse. 
Innenarchitektur der 
öffentlichen Bereiche des 
Museums

befinden und unverzichtbar in Museen. Auch 
diese sollen keine Fremdkörper sein und sich 
gestalterisch in das Gesamtkonzept einfügen. 
Neben einer interessanten und durchdachten 
Ausstellungsplanung ist eine funktionale wie 
ansprechende Gestaltung der Nebenbereiche 
im Zusammenklang von Architektur, Innen-
architektur und auch der integrativen Gestaltung 
der Außenanlagen essenziell.
Selbstverständlich darf im Lernort Museum die 
Möglichkeit, größere Konferenzen abzuhalten, 
Seminare und Workshops anzubieten, nicht 
fehlen. Hier sollte einem inklusiven Angebot keine 
Grenzen gesetzt sein und flexibel auf ein multi-
kulturelles Publikum reagiert werden können. 
Dabei geht es nicht nur um organisatorische 
Fragen, sondern insbesondere um Interaktion, 
Kommunikation, Socializing und Inspiration. In 
adäquat gestalteten Räumen dies alles zu erleben, 
vermittelt uns ein Gefühl der gesellschaftlichen 
Partizipation und persönlichen Reflexion für den 
Moment. 

Die Innenarchitektur wirkt, wie dargestellt, idealer-
weise im Zusammenhang mit dem gestalteten 
Außenraum und der Architektur, aber auch mit den 
ausgestellten Kunstobjekten und -gegenständen. 
Architektur, Innenarchitektur und Außenraum 
benötigen daher eine durchdachte Konzeption, 
die vor allen Dingen die ausgestellten Objekte 
wirken lässt. Je nach Ausstellungsthematik ist hier 
entweder konsequente Reduktion oder aber viel-
fältige Ausstattung angebracht. Die wichtigsten 
Gestaltungsparameter sind Farbe, Material, Licht, 
Form, Proportion und Haptik. Diese gelten für 
die Architektur und die Innenarchitektur. Auch 
hier gilt, dass eine Verknüpfung beider subtil 
als stimmig und angenehm empfunden werden 
muss, um das Gefühl des Aufgehobenseins auszu-
lösen. Doch das Wichtigste in einem Museum ist 
die Ausstellung. 

Um sich der Ausstellung hingeben und sich auf 
sie konzentrieren zu können, bedarf es der Intro-
vertiertheit, der gezielten Zurücknahme und der 
inneren Einkehr, Kontemplation, der Hinwendung 
zu sich selbst und der achtsamen Wahrnehmung 
der Realität. Erst wenn die räumlichen Voraus-
setzungen im und am Museum geschaffen 
sind – womit wieder die Architektur und 
Innenarchitektur gefragt sind –, können die Besu-

cher:innen den Stress einer vielleicht chaotischen 
Anreise hinter sich lassen, sich konzentrieren und 
das Museumserlebnis genießen.
Räume wirken auf Menschen, sie können ruhend, 
dynamisch oder auch lautstark sein, weil viel-
leicht raumakustische Belange nicht ausreichend 
bedacht worden sind. Aus innenarchitektonischer 
Sicht braucht der Raum eine oder mehrere 
Möglichkeiten, sich der Kontemplation hingeben 
zu können. Das bedeutet Ruhe, nicht zu viele Besu-
cher:innen und die Gelegenheit, sich auf einem 
Stuhl, einer Bank oder sogar einem gemütlichen 
Sofa niederzulassen. Auch das ist wesentlich für 
das Wohlbefinden im Museum.
Manche Ausstellungsräume wiederum lösen 
vielleicht Extravertiertheit aus, da sie inszeniert 
und in ihrer Ausgestaltung aufdringlich und 
penetrant sind. Dies kann auch ein Mittel sein, 
das die Aussage des Objektes verstärken kann. 
Hierbei denke ich sowohl an Rauminstallationen 
mit raumakustischen Erlebnissen, seien sie 
mechanisch oder tonal. Sie können einen Über-
raschungseffekt bei uns auslösen. Können wir 
beides erleben – Ruhe und Überraschung –, so 
haben die Architektur und die Innenarchitektur 
positiv zum Erleben beigetragen und wir verlassen 
die Ausstellungsräume mit einem Zufriedenheits-
gefühl, das nachhaltig wirken kann.

Im Idealfall wirkt der Museumbesuch sowohl 
inhaltlich, bezogen auf die Ausstellung, und 
unter sozial-gesellschaftlichen Gesichtspunkten 
nach. Doch damit nicht genug. Die meisten 
Museen verfügen über einen Museumsshop, der 
unseren positiven Eindruck und unser Wohl-
befinden noch steigert. Die erlangten positiven 
Vibes können hier nicht gekauft werden, jedoch 
das ein oder andere Erinnerungsstück, also ein 
stückweit „Museum to go“. Natürlich ersetzt dies 
nicht die Mitnahme von bleibenden Eindrücken, 
verstärkt sie jedoch für die Zukunft – bei dem 
einen mehr, bei der anderen weniger. Orientie-
rung, Sicherheit, Abdecken der Grundbedürfnisse 
und die Mitnahme von Erkenntnissen, Wissen, 
physischen wie geistigen Erinnerungen sowie 
womöglich neuer sozialer Kontakte bereichern 
einen Museumsbesuch und lassen ihn zu einem 
positiven Erlebnis werden. Die Besucher:innen 
fühlen sich wahrgenommen und inspiriert. 

Museum to Go. Innen-
architektur der öffentlichen 
Bereiche

Kontemplation. 
Innenarchitektur im 
Ausstellungsbereich
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Der Mensch mit seinen Bedürfnissen steht im 
Mittelpunkt bei der Entwicklung eines Raum-
konzeptes für ein Museum. Hierbei ist es wichtig, 
diese im Zusammenhang mit Außenraum, Archi-
tektur, Innenarchitektur und der jeweiligen 
Ausstellung zu betrachten. Je mehr die Bedürf-
nisse befriedigt und Erwartungen erfüllt werden, 
desto größer ist die Zufriedenheit und somit 
der Wohlfühlfaktor. Museumsbesucher:innen 
haben eine Gemeinsamkeit: Sie interessieren 
sich für Kunst, sind wissbegierig, möchten Kultu-
relles lernen, wollen sich austauschen, Kontakte 
knüpfen, einander kennenlernen und sind 
neugierig, Neues zu erleben und zu erfahren. Ein 
Faktor beim positiven Erleben wurde außerdem 
bereits genannt: Bei aller Relevanz von Sicherheit, 
dem Stillen von Bedürfnissen und der Erfüllung 
von Erwartungshaltungen ist auch der ein oder 
andere Überraschungseffekt innerhalb oder 
außerhalb der Ausstellung sehr wichtig. 

Die Einbettung in den Außenraum, die gebaute 
Architektur verknüpft mit der Innenarchitektur 
und der themenbezogenen Ausstellungs-
architektur haben die Kraft, uns feinsinnig zu 
sensibilisieren. Manchmal laut und fordernd, 
manchmal leise und subtil. Ein grenzenloses Spiel 
der Gestaltungsmöglichkeiten. Werden diese 
schlüssig miteinander verbunden, fühlen wir den 
Esprit des Ortes und fühlen uns wohl. Das Patent-
rezept hierzu ist wohl die Balance zwischen „sich 
sicher und gut aufgehoben“ zu fühlen und das 
Museum als inspirierenden, spannenden Erleb-
nisort zu empfinden. Erst dann können wir uns 
auf das Wesentliche im Museum besinnen und in 
uns gehen. Dies wiederum bewirkt Zufriedenheit, 
Nachhaltigkeit und ein allumfassendes Wohl-
gefühl. Doch dieses empfindet jede:r anders. Umso 
herausfordernder ist es, ein allumspannendes 
Konzept zu entwickeln.
Umfeld, Gebäude und Raum basieren auf 
offenen, vertrauensvollen Gesprächen zwischen-
Bauherr:innen Nutzer:innen, Mitarbeitenden, 
Architekt:innen und Innenarchitekt:innen 
sowie weiteren Fachplaner:innen, wie bspw. 
Lichtplaner:innen, Szenograf:innen, Elektroinge-
nieur:innen u.v.m. Erst auf diese komplexe Weise 
kann entwurfsstrategisch ein Konzept entwickelt 
werden, das derart gemeinsam fortgeführt wird, 
dass stimmige atmosphärische Museumsräume 
entstehen. Dies gelingt nicht auf Knopfdruck, 
sondern verlangt gegenseitige Sensibilität und 

Respekt. Dann können Raumerfahrungen 
entstehen, die die Besucher:innen positiv beein-
flussen können und nicht nur das Wohlbefinden 
steigern, sondern sogar der psychischen Gesund-
heit zuträglich sind.

CV | Andreas O. Franke 

Das Innenarchitekturstudium begann Andreas O. Franke an der Hochschule in 
Trier und beendete es 1993 an der Peter Behrens School of Arts in Düsseldorf 
mit Auszeichnung. Zusätzlich legte er die ergänzende Prüfung zur Erlangung 
der uneingeschränkten Bauvorlageberechtigung an der Detmolder Schule 
für Architektur und Innenarchitektur ab. Nach der Mitarbeit in verschiedenen 
renommierten Architektur- und Innenarchitekturbüros folgte 2002 die Gründung 
seines Büros FRANKE Architektur | Innenarchitektur. Mit Leidenschaft und 
Sachverstand ist seit 2002 ein breites Portfolio an der Schnittstelle zwischen 
Architektur und Innenarchitektur entstanden. Bauen im Bestand, Denkmal- und 
Altbausanierung zählen dabei ebenso zur Expertise wie exklusive Neubauten 
und Corporate Interiors. Seit mehr als zehn Jahren beschäftigen sich Andreas 
O. Franke und sein Team schwerpunktmäßig mit der Gestaltung und Umsetzung 
von öffentlichen Räumen und Dritten Orten. Seine realisierten Projekte wurden 
mehrfach ausgezeichnet.

Andreas O. Franke: Skizze zu Funktion 
und Entwurfsansätzen für die Gestaltung 
der verschiedenen Bereiche im Haus der 
Geschichte, Bonn, 2025. 

Wellbeing Environment. 
Bedürfnisse – Erwartung – 
Sensibilisierung
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Selbst
verständlich:  
Well-Being
Dr. Verena Pfeiffer-Kloss, Dr. Gülşah Stapel
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Sonntagmorgen, 11 Uhr in Lenzburg, Schweiz. 
Direkt gegenüber des Bahnhofs, im Atrium des 
Museums Stapferhaus, steht bereits die erste 
gut gelaunte und erwartungsfrohe Besucher:in-
nengruppe. Gespannt einem Museumsguide im 
grüngrauen Pfleger:innenkittel lauschend steht 
sie vor einem kleinen „Wartesaal“, einer Mini-
Containerarchitektur, die temporär den Eingang 
in die Ausstellung bildet. Die Sinne beginnen zu 
spüren, was der Kopf bereits weiß: „Hauptsache 
gesund. Eine Ausstellung mit Nebenwirkung“ 
wird hier vom 10. November 2024 bis 28. Juni 2026 
gezeigt. Die Schau handelt vom großen aktuellen 
Thema der Gesundheit, oder, wie das Museum 
es ankündigt, von einem „großen Versprechen 
unserer Zeit“. Tracking und Training, Superfood 
und Spurenelemente, neueste Forschung und 
Spitzenmedizin sind die Schlagworte aus dem 
Flyer. Das Museum lädt ein zu einem „interaktiven 
Parcours, stimmungsaufhellend, rezeptfrei und 
ohne Überweisung.“ Entsprechend eingestimmt 
tritt die Gruppe in den Warteraum ein, wir 
mischen uns unter. Innen hellblau gestrichene 
Wände, eine Reihe hölzerner weißer Sitze an jeder 
Wand, eine laut und gleichmäßig tickende Uhr 
und dazu ein leise und unregelmäßig gurgelnder 
Wasserspender. Nach einer Weile erklingt eine 
freundliche, mechanische Frauenstimme mit 
den bekannten Worten: „Der Nächste bitte“ und es 
öffnet sich eine dünne, weiße Flügeltür ins Innere 
des Gebäudes. „Untersuchung“ lesen wir noch 
an der Tür, dann fällt sie langsam hinter uns zu. 
Spätestens jetzt sind die Besucher:innen mitten 
drin im Thema, die Sinne sind wach und damit 
der erste Schritt zum Well-Being, zum Erreichen 
einer neuen Erfahrungswelt, getan.44

Wartezimmer. Eingang in die Ausstellung  
„Hauptsache gesund“ im Stapferhaus, Lenzburg 
Foto: © Anita Affentranger
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Auf den nun folgenden, geschwungenen Metern 
dürfen die Besucher:innen zwischen sanft 
wehenden, warmbeigen Vorhängen ihrem und 
fremdem Herzschlag lauschen, den eigenen Tast- 
und Geruchsinn prüfen, das Lungenvolumen 
testen und in einem Gesprächskreis mit den 
anderen Besucher:innen überlegen, ob die meist 
einfach so dahin gesagte Formel „Wie geht es dir?“ 
eigentlich Bestandteil unseres Begrüßungsrituals 
bleiben sollte oder vielleicht überdacht werden 
müsse. Sind wir denn immer tatsächlich bereit, 
die ehrliche Antwort zu hören? Haben wir die 
Geduld, uns tatsächlich mit dem Gesundheits-
zustand, der Gefühlslage unserer Gegenüber zu 
befassen? Wir dürfen darüber sprechen, wenn 
wir mögen. Wir dürfen an der „Untersuchung“ 
unserer Sinne teilnehmen. Wir müssen es nicht. 

Die Kurator:innen der Ausstellung überraschen 
die Gäst:innen in jedem Raum mit einer anderen 
Szenografie, aber erschrecken sie nicht mit 
plötzlichen Forderungen oder unangenehmen 
Begegnungen. Wohlempfinden scheint der 
Maßstab des Designs zu sein. Zugleich kann sich 
der Immersivität der Ausstellung wohl keine:r 
entziehen, die Raumgestaltung zieht alle in ihren 
Bann; die aktive körperliche Teilnahme bleibt frei-
willig, der Geist ist involviert. Was ich anfasse, was 
ich preis gebe, was ich anschaue und vor was ich 
lieber die Augen verschließen möchte, das kann 
ich selbst, teilweise sogar mit Unterstützung des 

Positiv gestimmt, mit Ideen, Fragen und 
Gesprächsstoff angefüllt stehen wir nach gut zwei 
Stunden wieder im Eingangsbereich, zwischen 
Kasse, die passend zur Ausstellung derzeit 
„Rezeption“ heißt, Shoptischchen und Museums-
café, wo wir Sonja Enz treffen. Die Medien- und 
Kommunikationswissenschaftlerin ist  seit 
zwölf Jahren im Stapferhaus tätig, zunächst 
in der Vermittlung, dann im Kurationsteam 
und seit Kurzem auch in der dreiköpfigen 
Leitung des Hauses. In dieser Funktion setzt sie 
Themen, verantwortet das Programm des Hauses 
und arbeitet mit bei der Entwicklung eines zum 
Thema passenden szenischen Ausstellungs-
designs. „Es ist Teil des Museumsbesuchs im 
Stapferhaus, dass du dich involvierst, dass die 
Körper involviert werden,“ bestätigt sie unseren 
Eindruck einer kommunikativ ausgerichteten, 
immersiven Szenografie. 

Die menschenzentrierte Haltung, die auf 
Austausch statt auf einseitige Vermittlung zielt, 

Den Körper  
involvieren

Sanfte 
Besucher:innenführung und 
wechselvolle Szenerie

sanft leitenden Ausstellungsdesigns, entscheiden. 
Sollte am Eingang eine kleine Unruhe ob der 
medizinischen Fragestellung aufgekommen 
sein, so stellt sich nun innere Ruhe ein. Die Besu-
cher:innen fühlen sich aufgehoben und sind 
bereit für den Schritt in den folgenden Raum, der 
sich der Diagnose widmen wird, wie die Schrift 
auf der nächsten Flügeltür verrät.
Erneut wechselt die Szenerie. Aus wogendem 
Beige wird ein fast mystischer Raum aus 
Schwarz und Spotlights, an den die Augen sich 
zunächst gewöhnen müssen. Vielleicht, wie 
man sich gewöhnen muss, nachdem man eine 
Diagnose erhalten hat. Sound, Licht und Farbe 
in diesem Raum spiegeln so das Gefühl medi-
zinisch ahnungs- und hilfloser Patient:innen 
angesichts einer – womöglich sogar in 
verwaltungstechnischen Ziffern- und Zahlen-
codes ausgedrückten – Diagnose. Vertrauliche 
Kommunikation scheint der Lösungsvorschlag 
gegen die dargestellte Überforderung zu sein, 
denn verschiedene Eins-zu-Eins-Sitz-Situationen 
bieten den Besucher:innen das Zweiergespräch 
mit je einem Menschen auf einem lebensgroßen 
Bildschirm an. Erzählt werden Geschichten von 
Krankheiten, vom Gesundwerden und dem 
Umgang damit. Der Blick streift nun auch die 
erste Mitmach-Station für Kinder. Keine Bild-
schirme für die kleinen Besucher:innen, sondern 
Hörstationen, wahrscheinlich entsprechend des 
Themas „Digitale Gesundheit“, das auch in der 
Ausstellung sowie in einer Veranstaltung im 
umfangreichen Begleitprogramm eingehend 
dargestellt wird.
Mit dem Fahrstuhl, wieder eine Überraschung, 
geht es dann zur Behandlung. In diesem großen 
und letzten Raum der Ausstellung entfaltet sich, 
analog zur schwer überschaubaren Vielfalt der 
auf dem realen Markt verfügbaren Therapie- und 
Vorsorgemöglichkeiten, die komplette Bandbreite 
des Themas Gesundheit. Von Statistiken über 
Ernährungsoptimierung, Pflege, Operationen 
und Medizintechnik, der Zukunft des Schweizer 
Gesundheitssystems, Präventionsmaßnahmen 
beispielsweise im Arbeitsschutz bis hin zu 
Massagesesseln bleibt die Ausstellung immersiv, 
gestalterisch und partizipativ, appelliert an alle 
fünf Sinne, regt die Kommunikation zwischen 
den Besucher:innen an und gibt zugleich eine 
große Menge an Information mit. 
Entlassen werden die Ausstellungsbesucher:innen 
mit einer, ja mit der letzten großen Kurve, die das 
Thema machen kann. Gestaltet wie ein großes 
Bett, um das wir nicht herumkommen, da es 
zum Ausgang führt, gelangen wir in ein Setting 
irgendwo zwischen Himmel und Erde. Wer nun 
zuhören mag, darf Hebammen und Sterbebeglei-
ter:innen lauschen. 

ist wesentlicher Bestandteil der Philosophie des 
1960 durch Pro Argovia, Pro Helvetia, den Kanton 
Aargau und die Stadt Lenzburg gegründeten 
Museums. Der Namensgeber, Philipp Albert 
Stapfer (1766–1840) gilt als Gründer des Kantons 
Aargau und als kultur- und bildungspolitischer 
Visionär, der sich trotz traditionell geprägter 
Herkunft stets den Themen Gegenwart und 
Zukunft widmete und diese in der Gesell-
schaft diskutieren wollte, um sie gemeinsam 
zu gestalten. In Stapfers Sinne verhandelt das 
Museum relevante Fragen der Gegenwart, für 
und insbesondere mit dem Publikum. Bis 1994 
erfüllten sie diesen Auftrag in Form von klas-
sischen Diskussionsveranstaltungen. 1994 
entschieden sie, die Kommunikation nun mittels 
Ausstellungen zu führen und bezogen dazu 
2018 das Haus in zentraler Lage. Entworfen hat 
den modularen Holzbau das Architekturbüro 
pool aus Zürich. Passend zu den immer wieder 
komplett neuen Themenstellungen kann auch 
das Gebäude stets verändert werden: Treppen 
und Wände können verschoben, Böden geöffnet, 
Fassade und Vorplatz bearbeitet werden, sodass 
eine hohe Flexibilität möglich ist, um immer 
andere Designs, Wege und Kommunikations-
formen auszuprobieren.

Diagnose. Im dritten Raum der Ausstellung „Hauptsache gesund“ kommen Sie 
virtuell mit Patient:innen und Ärzt:innen ins Gespräch. Foto: © Anita Affentranger

Untersuchung. Sanft-immersives Eintauchen als erster Teil der Ausstellung 
„Hauptsache gesund“. Foto: © Anita Affentranger
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Sonja Enz unterstreicht, dass die Ausstellungen 
des Stapferhauses Orte des Dialogs, der 
Inspiration und der spielerischen Erkenntnis 
seien, die alle willkommen heißen, die „unsere 
Zeit und sich selbst verstehen wollen“. Dabei sei 
es Ziel, die Menschen in ein Mindset zu bringen, 
in dem sie bereit sind, sich auf die Geschichten 
einzulassen, sich zu öffnen, sich verletzlich zu 
zeigen, vielleicht auch eigene Haltungen zu 
hinterfragen. Dieser hohe Anspruch an Inklusion 
und Bildungsarbeit erfordere es, ein Gefühl der 
Sicherheit und des Vertrauens zu schaffen. Mit 
dieser Herangehensweise sind schon die wich-
tigsten Voraussetzungen zum Well-Being im 
Museum angelegt, ohne das dies explizite Absicht 
war. Daher – oder in dieser Selbstverständlich-
keit auch vielleicht gerade nicht – überrascht es, 
dass die Ausstellungsmacher:innen das Thema 
Well-Being bis vor Kurzem gar nicht explizit 
im Fokus hatten. Vielmehr haben sie sich aus 
ihrem grundsätzlichen Ansatz heraus bei der 
Konzeption jeder bisherigen Ausstellung mit der 

Dialog, Inspiration und 
spielerische Erkenntnis

Frage auseinandergesetzt, was eine Ausstellung 
beispielsweise mit einem therapeutischen Setting 
zu tun haben könnte und dies mit einem Psych-
iater aus der Region diskutiert. Die Erkenntnisse 
aus diesen gemeinsamen Überlegungen seien in 
die Kuration und das Design eingeflossen, aber 
weniger, um bewusst das Well-Being zu fördern, 
als vielmehr mit dem Ziel, die Menschen zu mehr 
Offenheit und Konzentration für den Moment zu 
animieren. Auf diese Weise ist nicht nur Well-
Being im Museum entstanden, das Stapferhaus 
bietet zugleich eine Art Best-Practice-Beispiel 
und praxisnahe Klärung für ein meist noch eher 
im theoretischen Diskurs behandeltes Thema. 
Im Rahmen der Vorbereitungen zu „Hauptsache 
gesund“ habe sich die Förderung des Well-Being 
allerdings zusammen mit dem Thema quasi von 
selbst explizit in die Ausstellung und die Arbeit 
des Teams eingebracht, zunächst selbstverständ-
lich und daher beinahe unbemerkt, im Laufe 
der Zeit aber immer expliziter und nachhaltig 
gewinnbringend für zukünftige Projekte.

Operationssäle. Entdecken und mitgestalten, beispielsweise bei Fragen zur 
Zukunft des Schweizer Gesundheitssystems. Fotos: © Anita Affentranger
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Well-Being mit  
doppeltem Effekt

Um das Erlebnis für alle zu verbessern, führte 
das Stapferhaus Testbesuche der Ausstellung 
durch. Bei den divers zusammengestellten 
Versuchsgruppen zeigte sich beispielsweise, dass 
die bestechende Vielseitigkeit der Ausstellungs-
szenografie für neurodivergente Menschen nicht 
uneingeschränkt geeignet ist: gemeinsam mit 
einer Testbesucherin wurden daraufhin einige 
Anpassungen vorgenommen und „Silent Hours“ 
eingeführt, in denen ein reizreduziertes Setting 
geboten wird. Das in den Räumen stimmungs-
bildend eingesetzte Sounddesign, mal subtil und 
mal expressiv, sowie Bewegungs- und Lichteffekte 
werden in diesen Stunden verändert. Zudem hat 
sich in den Testbesuchen gezeigt, dass der Anblick 
von Operationen in Videos nicht unvermittelt sein 
sollte und so wurden entsprechende, ästhetisch 
und inhaltlich stilvolle, Näherungswege an diese 
Bildschirme geschaffen, die den Besucher:innen 
auch ein Zurück ermöglichen.

In der Ausstellung „Hauptsache gesund“ im 
Stapferhaus wurde Well-Being zu einer Selbstver-
ständlichkeit mit doppeltem Effekt: stimmt das 
Well-Being und zugleich der bewusste oder spie-
lerische Einbezug der entsprechenden Themen 
und Aspekte, funktioniert erstens die Ausstellung 
und zweitens erhöht sich tatsächlich, so zeigten 
es Befragungen des Museums, das Wohl- und 
Gesundheitsempfinden der Besucher:innen. Dass 
das Stapferhaus dies so explizit erst im Zuge der 

Kuration von „Hauptsache gesund“ erkannt und 
entwickelt hat, macht den in der Ausstellung 
aufscheinenden Vorbildeffekt letztlich wirklich 
greifbar. Denn im Sinne eines Learning Museums 
hat das Team begonnen, sowohl das Thema der 
Ausstellung als auch die Frage nach dem Well-
Being im Museum bewusst zu bearbeiten, zu 
durchdringen und für die Zukunft fruchtbar zu 
machen. Es ist genau dieser Prozess, der eine 
Vorbildwirkung entfalten kann.

Andere Museen könnten sich auf ihrem Weg zu 
einem größeren Well-Being-Effekt von diesem 
Beispiel inspirieren lassen. Warum nicht mal 
die eigene Sammlung nach Darstellungen 
und Beziehungen zum Thema Gesundheit im 
weitesten Sinne befragen? Die Kuration einer 
Ausstellung dazu wird, insbesondere wenn sie 
immersiv gedacht ist, Aspekte und Umsetzungs-
strategien des Well-Beings in Museen ganz von 
selbst auf den Leuchttisch und in die Szenografie 
bringen. 

Warenwelten. Die eigene Ernährung spielerisch auf den Prüfstand stellen.  
Foto: © Anita Affentranger

Noémie Chust is a French 
illustrator and comic artist 
based in Strasbourg. She 
studied Illustration at HEAR 
(Haute école des arts du 
Rhin). Her queer and feminist 
work explores movement, the 
body, and narratives mixing 
tenderness and absurdity.
Contact: noemiechust.com / 
Instagram: @noemiechust
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Podcast Magazin Literatur
Chatterjee, Helen: 
Noble, Guy: Museums, 
Health and Well-Being. 
Routledge, 2017.

Die Autor:innen sehen die 
Steigerung des Well-Beings 
und die Verbesserung der 
Gesundheit durch soziale 
Interventionen als eines der 
aktuell zentralen Themen von 
Museen. Dieses Buch entwirft 
Grundlagen für die Zukunft von 
Museen, in der die Gesundheit 
und das Wohlbefinden der 
Gemeinschaften in einer sich 
verändernden Gesellschaft 
hohe Priorität haben. Chatterjee 
und Noble bündeln bisherige 
Forschungsergebnisse und 
bewährte Verfahren im Bereich 
der Museumsinterventionen 
im Gesundheits- und 
Sozialwesen und bieten einen 
detaillierten Überblick über 
die vielfältigen Ergebnisse 
solcher Interaktionen, 
einschließlich deren Nutzen und 
Herausforderungen. 

Rose Cull, Daniel Cull: 
Museums and Well-
being. A Toolkit for 
Practice. Routledge, 2023.

Dieses „Toolkit“ skizziert 
die historische Entwicklung 
des Well-Beings in Museen 
und bietet eine kritische 
Auseinandersetzung mit 
dem Thema Well-Being aus 
museumswissenschaftlicher 
Perspektive. Well-Being sehen 
die Autor:innen dabei als 
ein kollektives Handeln und 
entwickeln praxisnah und 
auch im Hinblick auf finanzielle 
Herausforderungen ein Modell 
aus fünf Wegen zum Well-
Being: verbinden, aktiv sein, 
weiterlernen, geben und 
wahrnehmen. 

Standbein Spielbein
Spielbein

M
useum

spädagogik aktuell | 1 2024
Wohlfühlen im Museum121

Hier geht es 
zum kostenfreien 
Download: 

Hier
anhören:

Weitere
Infos:

ICOM Podcast 
„Museums and Chill“, 
Episode 9.

Der ICOM-Podcast „Museums and 
Chill“ erscheint monatlich auf allen 
gängigen Podcast-Plattformen. 
In der Januarfolge 2024 war 
Prof. Dr. Helen Chatterjee als 
wissenschaftliche Expertin zu Gast 
und sprach zum Thema: „How are 
museums and culture related to 
health and well-being?“
Der Podcast lädt dazu ein, 
Museumsräume als Rückzugsorte 
zu entdecken, die ein Gefühl der 
Ruhe und Inspiration fördern 
können. Ob ein Museumsbesuch 
wirklich zum allgemeinen 
Wohlbefinden beitragen kann, 
erklärt Prof. Dr. Charterjee anhand 
von forschungsbasierten Ideen. 
Helen Chatterjee ist Professorin 
für Biologie am University College 
London und arbeitet in den 
Bereichen UCL Biosciences und 
UCL Arts & Sciences. Es moderiert 
Anapaula García Soto. Sie ist 
Kommunikationskoordinatorin  
bei ICOM.

Standbein Spielbein 
121, Museumspädagogik 
aktuell, Nr. 1, 2024.

Die Ausgabe „Wohlfühlen 
im Museum“ des Magazins 
des Bundesverbands 
Museumspädagogik e.V. 
enthält siebzehn Artikel rund 
um das Thema Well-Being. Sie 
dokumentiert die gleichnamige 
Jahrestagung des Verbands 
aus dem Jahr 2023, bei der 
zahlreiche Perspektiven 
diskutiert und vertieft wurden. 
Neben den Keynotes aus den 
rahmenden Panels „Wohlfühlen 
– Was kann das Museum?“ von 
John H. Falk, Renate Freericks, 
Andreas O. Franke, Mike 
Murawski, Theresa Ebel und 
Karin Falkenberg werden circa 20 
Best-Practice-Beispiele aus dem 
Museumsalltag vorgestellt. Im 
Fokus stehen das Publikum, die  
Wirkungen von Kunst und Kultur 
auf Well-Being, Well-Being als 
Ausstellungsthema und die 
Wirkung des Well-Being auf die 
Institution Museum selbst.

John H. Falk:  
The Value of Museums. 
Enhancing Societal 
Well-Being, 2021. 

In diesem Buch definiert John 
H. Falk seine vier – später 
fünf – Dimensionen des 
Well-Beings (vgl. S. 16 /17 in 
diesem Magazin) und bietet 
konkrete Vorschläge, wie 
Museumsfachleute auf ihrer 
erfolgreichen Tradition bei der 
Förderung des Well-Beings der 
Öffentlichkeit aufbauen, sie an 
veränderte Zeiten anpassen 
und in Zukunft weiter ausbauen 
können. Falk geht dabei davon 
aus, dass Museumserlebnisse 
seit jeher den Wunsch 
nach einer Steigerung des 
persönlichen, geistigen, sozialen 
und körperlichen Well-Beings 
der Öffentlichkeit fördern und 
steigern und leitet dazu an, dies 
in Zukunft noch bewusster zu 
verankern.
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Well-Being  für wen?
Interview mit Dirk Sorge

Den Begriff Well-Being würde ich mal in mehrere 
Teile zerlegen. Eine ganz praktische Vorausset-
zung ist die Barrierefreiheit. Diese „langweiligste“ 
Ebene wäre, zu ermöglichen, dass überhaupt alle 
Menschen ins Museum kommen können, Zugang 
haben, die Angebote nutzen können. Und auch 
selbst ausstellen können.

Denn wenn das nicht möglich ist, dann kann es 
auch kein Well-Being geben. Konkret: wenn ich 
schon beim Eingang ins Museum Probleme habe, 
beim Kartenkaufen oder an der Kasse bereits auf 
Barrieren stoße, dann kann der Rest noch so gut 
sein, das ganze Erlebnis wird nicht zum Well-Being 
führen. Well-Being heißt aber auch, dass ich mich 
willkommen fühle, dass neben dem ganzen Bau-
lichen, Technischen und Kommunikativen auch die 
Haltung der Mitarbeitenden im Museum zeigt, dass 
ich willkommen bin. Das betrifft das Kassen- und 
Aufsichtspersonal ebenso wie die Mitarbeitenden 
innerhalb eines Vermittlungsformats. Es muss 
deutlich und glaubhaft das Gefühl entstehen, dass 
ich hier nicht die erste Person mit Behinderung bin, 
die das Personal zunächst „schulen“ und alles er-
klären muss, sondern das Gefühl, dass meine Be-
darfe schon von Anfang an mit eingeplant wurden.

Das ist ein Teil von Well-Being. Well-Being heißt 
auch, dass die Räume selbst eine Aufenthaltsquali-
tät haben, also mehr als nur einen Nutzwert haben. 
Das heißt, ich bin gerne in den Räumen. Aber Well-
Being hat für mich auch eine Kehrseite, nämlich die 
Frage, für wen es eigentlich ein Well-Being ist und 
für wen eher weniger oder gar nicht. Es würde zu 
weit führen, das hier zu erklären, aber der Hinter-

grund ist, dass Architekt:innen und Designer:innen 
in der Ausbildung und Praxis bestimmte Ideen von 
Gestaltung und Form gelernt haben, die auf ableis-
tischen Normen basieren können.

Wenn man Inklusion ernst nimmt, dann ist ein inklu-
sives Museum vielleicht für die Leute, die bis jetzt 
als Teil der Mehrheitsgesellschaft ganz gut zurecht-
kamen, weniger Well-Being, weil sie sich vielleicht 
mit unbequemen und schmerzhaften Dingen kon-
frontiert sehen, vielleicht Macht abgeben müssen, 
vielleicht Deutungshoheit abgeben müssen, damit 
andere Leute mehr Well-Being haben. Denn damit 
Menschen mit Behinderung sich mehr willkommen 
fühlen, auch mehr gesehen werden, auch Künst-
ler:innen mit Behinderung mehr gesehen werden, 
müssen andere Leute vielleicht etwas abgeben. 
Die erleben dann wiederum weniger Well-Being. 

Inklusion heißt nicht, dass für alle eine reine Wohl-
fühlveranstaltung entsteht. Wir erleben oft, dass 
Menschen im Kulturbereich sagen, sie seien ja 
für Inklusion und wollten, dass alle Menschen teil-
haben können. Aber realistisch betrachtet wollen 
sie eigentlich nichts verändern. Das passt aber 
nicht zusammen. Wenn am Ende Well-Being raus-
kommt, ist das toll, aber der Weg dahin kann erst-
mal schmerzhaft sein.

Naja, unter der Hand ist das vielleicht manchmal  
eine Motivation. Wir beraten ja seit 15 Jahren Museen  
und andere Kultureinrichtungen in Deutschland 
und sehen, dass die Motivationen da ganz unter-
schiedlich sind.
Manche Museen haben gemerkt, dass sie sich da-
mit beschäftigen müssen, es nicht mehr ignorie-
ren können. Manche Verantwortliche sind wirklich 
engagiert, haben vielleicht auch eigene Diskrimi-
nierungserfahrungen oder kennen Leute, haben 

ICOM: Ist das Thema Well-Being  
eigentlich per se bereits ein grundlegender 
Bestandteil von Inklusionsprojekten in 
Museen?

Angehörige, die eine Behinderung haben. Und 
manche haben wiederum das Gefühl, naja, dass 
sie Feedback und Kritik vom Publikum bekommen, 
und fühlen dann Druck, dass sie etwas verbessern 
müssen. Doch sie wissen nicht genau, wo sie an-
setzen sollen.
Dann scheint Inklusion als großes Schlagwort 
erstmal viel abzudecken. Wenn man es gut um-
setzt, kann es natürlich dazu führen, dass auch 
Well-Being gesteigert wird. Aber das ist, glaube 
ich, nicht die Hauptmotivation, sich mit Inklusion 
zu beschäftigen. Es steht z.B. nie als Ziel in Auf-
trägen oder Verträgen, die wir abschließen, aber 
es kann ein Nebeneffekt sein. Aber es wird, in 
Deutschland zumindest, häufig noch eher getrennt 
gesehen. Das können wir aus unserer Erfahrung 
bestätigen: wir sind ja vier Personen im Kernteam 
von Berlinklusion. Drei von uns kommen aus dem 
Ausland, zwei wiederum aus dem englischsprachi-
gen Ausland. Und gerade diese berichten, dass 
es in den USA, Großbritannien und Australien tat-
sächlich eine Einstellung gibt, die den Raum des 
Museums als öffentlichen Raum begreift und die 
Diversität des eigenen Teams zum Ausgangspunkt 
nimmt, um zu sagen: „Die Mitarbeitenden sind 
divers, unser Publikum auch und das wissen wir 
seit Jahrzehnten. Wir sind darauf eingestellt und 
müssen nicht immer wieder von außen darauf hin-
gewiesen werden, eine Willkommensatmosphäre 
aufzubauen. Die ist bei uns bereits Routine.“ Das 
heißt dann nicht immer Well-Being, führt dann aber 
im Idealfall dazu. 

Es gibt vielleicht etwas ähnliches. Oft werden 
Awareness- und Sensibilisierungs-Ansätze ver-
folgt. Wir müssen erstmal überhaupt wissen, was 
die typischen Barrieren sind, denen Menschen be-
gegnen. Wir müssen dann auch wissen, wie diese 
Barrieren abgebaut werden können. Das ist Teil 
der Sensibilisierung. Awareness-Konzepte führen 
dazu, das Personal dann auch wirklich für konkre-
te Veranstaltungen zu schulen. Personal, das dann 
dafür zuständig ist, dass diese Veranstaltungen 
möglichst reibungslos und diskrimierungsfrei ab-
laufen, und als Ansprechpersonen vor Ort sind. Zu 
wissen, dass man sich bei Problemen an jemanden 
wenden kann, kann auch das Well-Being erhöhen. 
Dieses Personal ist dann dafür zuständig und auch 
kompetent. Diesen Ansatz gibt es ja nicht nur im 
Kulturbereich. Auch bei anderen Großveranstal-
tungen oder Sportveranstaltungen gibt es jetzt oft 
Awareness-Teams, die einerseits ganz praktische 
Hilfe oder Unterstützung anbieten können, die aber 
auch signalisieren sollen, dass die Veranstalter:in-
nen sich Gedanken um das Wohlbefinden der Be-

ICOM: Lieber Dirk, was verstehst du  
unter Well-Being im Museum?

ICOM: Gibt es bei Projekten zur Inklusion 
spezifische Well-Being-Ansätze?

ICOM: Habt ihr Erfahrungen aus euren 
Beratungen oder Maßnahmen zur Inklusion, 
von denen ihr sagt, dass sie eigentlich auch 
allgemein implementiert werden sollten, um 
das Well-Being im Museum zu bereichern?

Dirk 
Sorge:

teiligten gemacht haben. Ein Awareness-Konzept 
ist damit vielleicht Teil eines umfassenden Well-
Being-Konzepts.

Den größten Impact hat es wahrscheinlich, das 
Personal zu schulen, mit dem das Publikum direk-
ten Kontakt hat: Aufsichtskräfte, Sicherheitsper-
sonal, Kassenpersonal, aber auch Mitarbeitende 
im Museumscafé. Das Problem ist aber, dass die  
Museen auf dieses Personal oft keinen Zugriff  
haben, weil es von externen Firmen gestellt wird. Und  
diese kann man (anscheinend?) nicht verpflichten, 
ihre Angestellten zu schulen. Gleichzeitig ist aber 
gerade dieses Personal das Aushängeschild von 
Museen. Denn ich als Besucher:in habe ja so gut 
wie nie Kontakt mit beispielsweise der Kuratorin 
und dem restlichen Personal „hinter den Kulissen“. 
Das heißt, eigentlich habe ich nur mit diesem Per-
sonal zu tun, das häufig extern ist.

Und das ist ein Problem, das eigentlich anders ge-
löst werden müsste. Wenn Firmen beauftragt wer-
den, müsste bereits bei der Vergabe thematisiert 
werden, was für ein Verhalten und für ein Wissen 
zu Inklusion und Well-Being beim Personal voraus-
gesetzt wird. Wie sie Unterstützung anbieten kön-
nen, welche Sprache, welche Formulierungen sie 
benutzen sollen. Ich habe z.B. schon erlebt, wie 
jemand an der Kasse gefragt wurde: „Gehören sie 
zu der Behindertengruppe?“ Da merkt man ein-
fach, dass diese Person weder eine Schulung hatte 
noch sensibel für das Thema war.

Wahrscheinlich werden sie auch oft schlecht be-
zahlt, deswegen kann man das auch alles gar nicht 
verlangen. Aber hier besteht eigentlich der meiste 
Kontakt zum Publikum und damit die größte unmit-
telbare Wirkung. 

Dirk Sorge ist Gründungsmitglied von Berlinklusion, einem Kollektiv, das sich für 
die aktive Teilhabe von Menschen mit Behinderung in Kunst und Kultur einsetzt. 
Dirk Sorge ist Bildender Künstler und arbeitete als Vermittler und Berater für 
verschiedene Museen, darunter die Berlinische Galerie, das Bauhaus-Archiv  
und das Staatliche Museum für Archäologie Chemnitz.

 Wolke der 
Unwissenheit 
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We mostly use AI to help with our social media posts and data analysis. 
I am sure this has already become very common around the world. 
Meanwhile I have tried to use AI for its language translation and editing 
functions to facilitate the Indigenous museum staff and local schools 
drafting English-language guided tour scripts based on the Indigenous 
collections in our museum’s digital archive and their local culture 
respectively. And hence this ‘English guided tour workshop’ on the 
surface is designed to empower local museum staff members and 
communities in their international communication skills, but in reality 
what I intended to do was to encourage them to interpret their own 
cultural artefacts and provide scripts for the guided tour volunteers of 
our museum – as a way of reinforcing their voices. I have also just got 
back to the museum from an AI-prompt ‘boot camp’ yesterday, organised 
by the Taiwanese government, in which public servants were taught 
to use effective prompts and interlink different types of AI as a method 
for facilitating our work. This experience can show how Taiwanese 
policymakers are actively preparing sectors with the ability to use AI 
in the bureaucracy. On the other hand, the academics in Taiwan have 
started to discuss the ethics of using generative AI.

How do you work with AI 
in your museum? 

Which digital communication 
tools do you use 
in your team?

 Digital ist besser

Jacqueline 
Strauss
Museum für Kommunikation, Bern

Fang 
Hui-shih
National Taiwan Museum, Taiwan

Facing major cyber attacks from China, Taiwanese governments do 
have regulations governing which digital applications we should not 
use. For example, WeChat, WeBlog, RedBook, TikTok, and even Zoom. 
We have to use the App ‘Mail2000’ to access our work e-mails if we 
are not in the office. And to enhance our cybersecurity awareness, 
the Information Department of the Ministry of Culture will also send 
fake phishing e-mails to test the staff. If you click on the e-mail before 
deleting it, you will be asked to attend a two-hour cybersecurity course. 
Despite these protections, we do embrace digital communication now, 
especially after Covid. 
Since Covid we also made our exhibitions available online by scanning 
the exhibits and building VR panoramas. For the VR panorama of the 
latest permanent exhibition, “Exploring Taiwan”, my colleagues have 
included the ‘classroom’ function (like VR panorama + Google Meet), so 
that schools from remote areas can make a reservation and have one of 
my colleagues virtually guide them through the exhibition. On the other 
hand, since the VR panoramas are in high resolution, we also use them 
to communicate work matters without actually going to the physical 
exhibitions. When I am training our student tour guide volunteers, we 
also use the VR panorama during rehearsals.

Arbeiten Sie in Ihrem Museum 
bereits mit Künstlicher Intelligenz 
(KI)? Wenn ja, wie?

Auf unserem Online Portal können alle dank KI passende Fotografien 
finden. Der Vorteil ist, dass die KI-Suche ohne Metadaten funktioniert. 
Riesige Datensätze können unter ganz neuen Aspekten durchsucht 
werden. Perfekt ist die KI nicht. Etwa bei der Suche nach „Hund“ kann 
auch mal ein Löwe dabei sein. Wichtig ist also, dass ein Mensch die 
Ergebnisse checkt. Das Onlineportal heißt PTT-Archiv & Sammlungen, 
Museum für Kommunikation.
In den Ausstellungen arbeiten wir punktuell mit KI. In DANCE (November 
2024 bis August 2025) war es möglich, mit KI zu tanzen: Abstrakte 
projizierte Figuren reagierten in real time auf die Bewegungen der 
Besuchenden. Das brachte selbst Tanzmuffel in Schwung. In einem 
Forschungsprojekt mit der Berner Fachhochschule denken wir noch 
weiter: Wie kann in der permanenten Ausstellung das Publikum in einen 
Dialog mit der KI treten und so spezifische Informationen bekommen?

Welche digitalen Kommunikations-
tools nutzen Sie innerhalb Ihres 
Teams?

Seit 2019 arbeiten wir alle mit Microsoft Teams. Anfänglich war es eher 
träge. Mit Corona haben wir dann eine steile Lernkurve hingelegt, um 
auch im Homeoffice vernetzt zu sein. Mittlerweile ist ein Arbeiten ohne 
Teams undenkbar. Es gibt Kanäle für jedes Projekt, für Informationen aus 
der Geschäftsleitung und allen Bereichen. Oft nutzen wir Video-Calls 
im nationalen und internationalen Austausch. Selbst die Teamsitzungen 
finden hybrid statt; die Mehrheit vor Ort, einige zu Hause. Teams 
hat natürlich auch Nachteile: Die vielen Kanäle können schon mal 
unübersichtlich werden. Und Archivwürdiges müssen wir seriös 
speichern, sonst droht Datenverlust.
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Let me explain the challenges to you. One is that we don’t have 
computers. Not every employee has access to a computer. Most 
schools don’t have computers. When people enter the workforce, they 
have little knowledge of computers. Working with AI, for example, is 
therefore restricted to certain citizens and for certain types of work. We 
also have a problem with electricity. Electricity is not guaranteed. In the 
past two years, there have been many power cuts in Zambia due to the 
drought, because our electricity comes primarily from hydropower. We 
have electricity every day, but it’s not guaranteed. The third challenge is 
internet availability. The internet is not as widely available in Zambia as it 
is in other countries. And sometimes we can no longer pay the operators. 
All of this means that we hardly use AI or Zoom. And that, in turn, is 
another challenge.

How do you work with AI 
in your museum? 

Which digital communication 
tools do you use 
in your team?

Etienne 
Bonnet-Candé
France Muséums,
Paris and Abu Dhabi

Victoria 
Phiri
Livingstone Museum, Zambia

Zoom has made our meetings easier. It’s made it easier to transcend 
space and time, as we can be in different rooms but still be connected. 
AI also saves time and reduces the challenges of doing certain things 
physically. That’s what motivates us to use AI or Zoom. But when we use 
Zoom for a meeting, we’re always thinking about whether we’ll have a 
continuous connection. If you’re always thinking about a problem when 
you’re doing something, it’s not as enjoyable.

We also miss meeting people in person, having physical contact. And 
sometimes we use AI, for example, to write a text or something similar. 
Then the local voice, the voice of Zambia, is suddenly missing from 
our perspective. The question of what AI is used for, the question of 
scenarios and similar thoughts, is from a European perspective. We 
miss the context that would be appropriate for Zambia.

How do you work with AI in 
your museum? 

Of course, there are many ways to address existing needs with new 
AI-based methodologies. It becomes even more interesting when they 
have a visible impact on the general audience, who are really curious 
to discover what AI can achieve.
For a recent exhibition France Muséums produced at Louvre Abu 
Dhabi, in partnership with the Bibliothèque Nationale de France, “From 
Kalila wa Dimna to La Fontaine, Travelling through Fables” (March–
July 2024), we developed an interactive mediation tool that used AI to 
generate new fables and related images based on the visitors’ choices. 
Truly interactive, this tool sparked great interest and encouraged 
many visitors – not only children – to create their own fables after 
exploring the exhibition. The results reflected a remarkable diversity 
of interpretations, shaped by each visitor’s own cultural background, 
around these universally shared literary masterpieces.
At the same time, AI is also being used behind the scenes and has 
already changed – or at least redefined – the way museums operate. 
Being based in the UAE, our approach may be more advanced 
compared to Europe, as museum methodology here is more recent, 
more flexible, and more inspired by practices from other private 
business sectors in the country. Here, AI is already influencing how 
budgets are planned and monitored; it is being used in marketing 
projections as well as in scenographic simulations that help us to 
imagine future outcomes. Ultimately, it will reshape the way certain 
areas of research, curation or even documentation can be streamlined, 
allowing time for human expertise to focus on higher-value activities, 
while also creating new opportunities to enlarge the scope of those 
activities and enhance value creation. Partnership between Louvre 
Abu Dhabi and Sorbonne Abu Dhabi – and their AI research laboratory 
(SCAI) – are already helping these research efforts.Which digital 

communication 
tools do you use 
in your team?

Based on our 18 years of experience in transcultural exchange and production, France Muséums have always 
operated both in France – close to our French stakeholders – while simultaneously being deeply involved in the 
UAE alongside our historic client, the Louvre Abu Dhabi, and the Abu Dhabi Department of Culture and Tourism.
Over time, we have naturally developed expertise in digitalising our workflows, driven by the necessity of 
streamlining exchanges between teams and locations that might otherwise suffer setbacks because of distance. 
Since the very beginning of our endeavour in 2007, we have consistently invested in digital communication 
tools: accessible and digitalised shared databases, dematerialisation and secure validation, payment and legal 
processes, multi-access professional exchange platforms, and videoconferencing tools connecting sites and 
teams in an ever-growing number of locations. These tools allow broad access and collaborative work on 
documents, plans, and projections tailored to our operational needs – an approach that has been increasingly 
refined, particularly during periods such as the Covid-19 pandemic, when such tools became essential and 
widely adopted worldwide.
The growing accessibility of AI now offers a further opportunity to make communication even more fluid 
between people from highly diverse backgrounds. However, the use of AI must also be carefully regulated. We 
at France Muséums are currently working on a dedicated framework to ensure our teams use it responsibly 
and effectively. Above all, these elements show that France Muséums has fully embraced the issue of using AI 
in the service of museums, both in theory and in practice. It is therefore able to support clients who wish to be 
accompanied in this field.58 59



 Im Keller

Jedes Museum hält Schmutz und Dreck von 
seinen Beständen und insbesondere den Depots 
mit allen Mitteln fern. Doch manchmal verkörpert 
genau der unsaubere Zustand die historische 
und museale Dimension eines Objekts. Dieser 
verschlammte Konzertflügel liefert ein eindrucks-
volles Beispiel, wie Museen die Kulturgeschichte 
nicht nur über historische Relikte, sondern 
auch durch deren Zustand zu dokumentieren 
und bewahren versuchen. Manchmal wird erst 
in der Kombination von Objekt, Zustand und 
historischem Kontext jene Vielschichtigkeit und 
Erzählkraft deutlich, welche die Attraktivität und 
Bedeutung musealer Sammlungen begründen.
Dieser schwarze Konzertflügel von Steinway 
& Sons aus dem Jahr 1984 gehört ursprünglich 
zur Ausstattung der Semperoper in Dresden. Im 
August 2002 trifft eine Hochwasserkatastrophe 
den Osten und Südosten Deutschlands, die 
schnell als „Jahrhundertflut“ bezeichnet wird. 
Sintflutartige Regenfälle führen zu einer Über-
schwemmung der sächsischen Landeshauptstadt 
Dresden, der Katastrophenfall wird ausgerufen. 
Auch die unmittelbar an der Elbe gelegene Sem-
peroper steht unter Wasser und erleidet großen 
Schaden. Alle drei Konzertflügel der Staatsoper 
können nicht vor dem Hochwasser gerettet 
werden, sondern bleiben völlig verschlammt und 
unbrauchbar zurück.
Das Instrument mit der Produktionsnummer 
489540 geht nach der Bergung zurück zu Steinway 
& Sons nach Hamburg, dafür muss zunächst der 
gesamte Innenkorpus vom Schlamm befreit 
werden. Zu diesem Zeitpunkt hat das gesuchte 
Museum bereits die Anfrage an die Staatsoper 
Dresden gestellt, einen der zerstörten Konzert-
flügel in die Sammlung zu übernehmen. Die 
katastrophalen Auswirkungen der „Jahrhundert-

flut“, die massiven Schäden an nationalem 
Kulturgut und die landesweite Solidarität durch 
intensive und pragmatische Hilfsmaßnahmen 
sollen durch eindrucksvolle und authentische 
Zeugnisse dokumentiert werden. Knapp ein Jahr 
später kommt aus Hamburg dann das Angebot, 
den dort lagernden „ertrunkenen“ Flügel als 
Schenkung zu überlassen. Das Museum sagt 
den schwierigen Transport zu und dringt sofort 
darauf, den verschlammten Zustand des Objekts 
in keinster Weise mehr zu verändern.
Nach der Ankunft im Museum steht das 
Restaurator:innenteam vor einer besonderen 
Herausforderung: Die mittlerweile getrockneten 
Schlammschichten zu bewahren und gleichzeitig 
weitere Schäden zu vermeiden, etwa durch Korro-
sion der Saiten. Mit Fachkompetenz und großem 
zeitlichen Aufwand gelingt dank modernster 
Mittel der Spagat, diesen Flügel sowohl als klas- 
sisches und traditionsreiches Kultursymbol als 
auch im deutlich zerstörten Zustand zu präsen-
tieren, der die Auswirkungen des Klimawandels 
auch in Deutschland verdeutlicht. Diese Viel-
schichtigkeit im wahrsten Sinne des Wortes 
zeichnet das Instrument aus und steht stell-
vertretend für die einzigartige Relevanz eines 
musealen Sammlungsobjekts: Es überbrückt 
historische Epochen, verbindet die Vergangen-
heit mit aktuellen Themen, ruft bei den Menschen 
Erinnerungen, Emotionen und Fragen hervor und 
verdeutlicht schließlich als historische Quelle auch 
zukünftig die Herausforderungen unserer Zeit.

Rätsel

Ein „ertrunkener“ 
Flügel

In welchem Museumskeller befindet sich der „ertrunkene“ 
Flügel? Wenn Sie mitraten möchten, besuchen Sie die 
LinkedIn-Seite von ICOM Deutschland und geben Ihren 
Tipp in der Kommentarfunktion ab. Unter allen richtigen 
Einsendungen verlosen wir ein signiertes Ear-Book von 
Tocotronic:

Preisfrage

 Stürmt das 
Schloss

Der Eingang ins Museum – für manche:n eine kleine 
Hürde, manchmal schwer zu finden, manchmal 
schwer zu öffnen, meist einladend, meist Neugierde 
weckend. Immer jedoch der erste Kontakt, die erste 
Berührung mit dem Museumsbau und der Eintritt 
in eine andere Sphäre. In einem weltweiten Aufruf 
haben wir nach Fotos dieser Portalsituationen gefragt. 
Aus der überraschend großen Resonanz zeigen wir 
hier eine Auswahl internationaler Museumstüren.

Museum Rietberg, Zürich
Foto: Joris Burla 6160



SCHIRN in ehem. Dondorf Druckerei, Frankfurt am Main
Foto: Verena Pfeiffer-Kloss

Chinggis Khaan National Museum, Ulaanbataar
Foto: Henriette Lavaulx-Vrécourt

Kunsthistorisches Museum, Wien
Foto: Peter Kloser

Beethovenhaus, Baden
Foto: Dr Julia Ronge

Kunstmuseum Ahrenshoop
Foto: Anastasia Ziegler

Musée du Louvre, Paris
Foto: Mirjam Lotz

The Metropolitan Museum of Art, New York
Foto: Joachim Baur 

Naturhistorisches Museum, Braunschweig 
Foto: Henriette Lavaulx-Vrécourt

The Quincentennial Foundation Museum of Turkish Jews,
Istanbul, Foto: Gülşah Stapel

Moravian Gallery in Brno, Prazak Palais 
Foto: Petr Tomášek

Kunsthalle Bielefeld
Foto: Veit Mette

Cape Clear Heritage Center, Cork County, Ireland
Foto: Christina Vogelsang

Herzog Anton Ulrich Museum, Braunschweig 
Foto: Henriette Lavaulx-Vrécourt

Museum für Photographie Braunschweig
Foto: Henriette Lavaulx-Vrécourt
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National Museum of Mongolia, Ulaanbataar
Foto: Henriette Lavaulx-Vrécourt

Schweizerisches Zündholzmuseum, Schönenwerd
Foto: Kurator Stefan Joset

Weltmuseum Wien
Foto: Peter Kloser

Schlossmuseum Braunschweig
Foto: Henriette Lavaulx-Vrécourt

Republic Education Museum, Ankara
Foto: Gülşah Stapel

NAWAREUM in Straubing - Museum für 
Nachhaltigkeit und Klimaschutz © NAWAREUM

The Bogd Khaan Winter Palace Museum, Ulaanbaatar
Foto: Henriette Lavaulx-Vrécourt

DAM Deutsches Architekturmuseum, Frankfurt am Main 
Foto: Verena Pfeiffer-Kloss

Theatermuseum Wien
Foto: Peter Kloser

Kunstkaten Ahrenshoop
Foto: Anastasia Ziegler

Chöyin Lama Temple Museum, Ulaanbaatar
Foto: Henriette Lavaulx-Vrécourt
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 Liebes  
Tagebuch

Interview mit der ICOM-Präsidentin  
Dr. Felicia Sternfeld am 16. September 2025

Auf der organisatorischen Ebene war die Profes-
sionalisierung von ICOM Deutschland ein wichti-
ges Thema. Der Verein ist im Herbst 2024 inner-
halb Berlins in eigene Büroräume umgezogen und 
ich glaube, dass das ein großer Game-Changer 
war und ist. Zudem haben wir seit Sommer vori-
gen Jahres eine neue Geschäftsführerin, Anastasia 
Ziegler. Mit der Wahl von Frau Ziegler haben wir 
als Vorstand eine sehr glückliche Hand bewiesen. 
Neben des Umzuges tragen beispielsweise die 
Optimierung, teilweise die Erneuerung zahlreicher 
Prozesse in der ICOM Geschäftsstelle oder neue 
Kooperationen sowie die Entwicklung und Imple-
mentierung einer zeitgemäßen Kommunikations-
strategie ihre Handschrift.

Inhaltlich haben wir uns auf vielfältige Art und Wei-
se politisch betätigt. Beispielsweise haben wir die 
Amtszeit des neuen Vorstands mit einem umstrit-
tenen Statement begonnen, indem wir im ersten 
Halbjahr 2023 ICOM Russland offiziell boykottiert 
haben. Denn wir waren nicht zufrieden damit, dass 
ICOM bis dahin keine klare Haltung zu Russland 
und zu ICOM Russland entwickelt hatte. Auch zum 
Angriff der Hamas in Israel haben wir uns sofort 

positioniert, indem wir ICOM Israel zu unserem  
ICOM Monday eingeladen haben. Den ICOM  
Monday haben wir zu einer Plattform entwickelt, die 
für Austausch sorgt. Dabei war es uns wichtig, die 
internationale Komponente von ICOM, beispiels-
weise die International Committees, zu stärken. 
Das gehörte zu den Leitlinien des Vorstands unter 
meiner Präsidentschaft. Zudem waren es die The-
men Klimawandel, Dekolonisierung und das Voran-
bringung der Diversifizierung in den Museen, die 
wir als Vorstand setzten. 

Dann war da die von ICOM Deutschland heraus-
gegebene Studie zur Mitarbeitendenzufriedenheit, 
die uns wichtige Erkenntnisse für die Zukunft der 
Museumsarbeit gebracht hat. Besonders am Herzen 
lag mir auch unser Engagement mit ICOM4Ukraine, 
durch das wir konkrete Solidarität und Unterstüt-
zung zeigen konnten. Schließlich war der trans-
nationale Austausch mit Zambia ein Projekt, das  
gezeigt hat, wie fruchtbar internationale Vernet-
zung auf Augenhöhe sein kann. Diese Projekte  
stehen für die inhaltliche Breite, die wir in den  
letzten Jahren realisieren konnten.

Ja. Rechtsextreme Angriffe auf Museen haben im 
letzten Jahr deutlich zugenommen – etwa durch 
kleine Anfragen in den Landtagen oder städtischen 
Parlamenten. Das ist besorgniserregend, weil  
Museen Institutionen sind, in die die Menschen 
nachweislich sehr viel Vertrauen setzen.

Das ist uns absolut wichtig. Im Herbst 2024 waren 
wir Kooperationspartner der Tagung „Haltung zei-
gen“, die das LWL-Museum auf der Zeche Zollern 

ICOM: Liebe Frau Sternfeld, das Jahr 
2025 geht zu Ende und damit auch 
Ihre Amtszeit als Präsidentin von ICOM 
Deutschland, denn Sie werden bei der 
nächsten Vorstandswahl nicht wieder 
antreten. Welche Themen waren Ihnen 
besonders wichtig – dieses Jahr und 
überhaupt in Ihrer Amtszeit, die 
2023 begann? 

ICOM: Gab es eine besondere, vielleicht 
neue, Herausforderung, die sich Ihnen in 
den letzten Jahren gestellt hat?

ICOM: Haben Sie das Thema schon auf 
die Agenda gesetzt oder werden Sie das in 
Zukunft noch tun?

Haltung zeigen 
und Ausgleich 
schaffen
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verbreitet werden. Ja, wir werden uns in Zukunft 
stärker rechtfertigen müssen und argumentativ an-
ders aufstellen müssen. Museen müssen aber ver-
suchen, Ausgleiche zu schaffen und weiterhin Orte 
zu sein, an denen Debatten möglich sind.

Ja, wo soll es sonst sein. Museen sind gute Orte, 
um über Dinge zu sprechen. Museen können Dia-
log noch möglich machen, weil die Menschen dort 
nicht im parteipolitischen Raum sind. Wie gesagt, 
sehr viele Menschen haben ein großes Vertrauen 
in die Museen, wie amerikanische Studien heraus-
gefunden haben. Direkt nach Freunden und Familie 
sind die Museen für viele die vertrauenswürdigsten 
Institutionen überhaupt. Die Ergebnisse aus den 
USA haben sich in Deutschland bestätigt, über alle 
Museumsarten hinweg. Das ist ein Pfund, mit dem 
man weiter wuchern muss, um, ja, die Gesellschaft 
weiter zusammenzuhalten.

Ich denke, es wäre in den nächsten Jahren wichtig, 
die internationale Ausrichtung von ICOM im Blick 
zu behalten, den Ausgleich zwischen den ja doch 
auch innerhalb von ICOM recht unterschiedlichen 
Interessen und Weltanschauungen zu schaffen und 
einen starken Vorstand zu formieren. 
Als ich 2023 gewählt wurde, gab es innerhalb des 
Vereins einen sehr starken Wunsch zur Verände-
rung. Es wurde dann ein Vorstand gewählt, der 
eine klare Haltung hinsichtlich Themen wie Dekolo-
nisierung oder Diversität zeigte. Da kam es auch zu 
Reibungspunkten im Verband, die in Zukunft und 
unter dem dargestellten Druck aus der Politik auch 
nicht unbedingt abnehmen werden. Hier sehe ich 
eine wichtige Aufgabe de:r:s Präsident:in, den Aus-
gleich zu schaffen. 

Und ansonsten freue ich mich, wenn der interna-
tionale Charakter vom ICOM weiter gestärkt wird. 
Dies ist ja das Alleinstellungsmerkmal von ICOM. 

Was unser Vorstandsteam angeht, blicke ich freud-
voll auf die Zeit als Präsidentin zurück. Wir ha-
ben sehr intensiv gearbeitet, sehr stark an einem 
Strang gezogen und ich wünsche der Neuen oder 
dem Neuen, dass das weiterhin gelingt. Denn so zu 
arbeiten, macht einfach Spaß. Es waren großartige 
Kolleg:innen im Vorstand, ich denke, einige davon 
werden sich nochmals bewerben und ich bin zu-
versichtlich, dass sie wiedergewählt werden. Denn 
Kontinuität ist natürlich auch wichtig.

Ich finde ihn mutig, das sage ich ganz ehrlich, aber 
ich finde es toll. Gülşah Stapel, die aus dem Vor-
stand heraus die Redaktion dieses Hefts in die 
Hand genommen hat, war mit der Idee so überzeu-
gend, dass wir beschlossen haben, dass wir das 
einfach mal machen. 

Ein Relaunch war auch überfällig. Neubeginn, mal 
was anderes machen, ein bisschen jünger werden. 
ICOM hat ja auch die Young Professionals. Ich habe 
es zum Beispiel persönlich sehr unterstützt, dass 
diese im November in Dubai auf der General Con-
ference von ICOM ein eigenes Panel bekommen – 
denn eines der Themen in Dubai wird „Youth“ sein. 
Es ist neu, dass die Young Professionals bei der 
internationalen Konferenz eine so große Präsenz 
haben. Und ich hoffe, dass ICOM Deutschland mit 
dem Relaunch dieses Magazins einen vergleichbar 
neuen Schritt geht. Finde ich super.

ICOM: Mit dieser verantwortungsvollen 
Aufgabe nochmals zurück zu Ihrer Funktion 
als Präsidentin von ICOM Deutschland. 
Wenn Sie nächstes Jahr nicht mehr 
antreten, was wünschen Sie sich von 
Ihrer:m Nachfolger:in?

ICOM: Zum Thema Kontinuität: Wie finden 
Sie den Relaunch des ICOM Magazins?

ICOM: Das Museum als Ort für die 
Wahrnehmung gesellschaftlicher 
Verantwortung?

ausgerichtet hat. Der Vorstand von ICOM war in  
einem der Panels vertreten und wird das Thema 
weiter begleiten. Das Museum hatte zuvor eine 
Ausstellung, für die es sehr stark von rechts außen 
mit Protesten angefeindet wurde, da die Kurator:in-
nen zum Beispiel einen Safe Space eingerichtet 
hatten. Unter dem Namen „Haltung!“ hat sich dann 
auch ein Netzwerk gegründet. 

Nein, die kommen von außerhalb, oft aus der Poli-
tik. Es gibt bereits gravierende Fälle. Beispielsweise 
die Direktorin des Stadtmuseums einer Kleinstadt, 
die mittels zerstochener Reifen und persönlicher 
Anfeindungen bedroht wurde und letztlich aus ih-
rem Job entlassen wurde.

Die Museen sollten sich noch stärker vernetzen, das 
tun sie ja auch schon. Ich habe die Tagung und das 
Netzwerk „Haltung!“ erwähnt, auch der Deutsche 
Museumsbund hat eine Konferenz zu der Frage an-
geboten, wie Museen die Demokratie stärken kön-
nen. Und wir haben das im vorigen Jahr von uns 
organisierte Bodensee-Symposium auch bereits 
unter den Titel gestellt: „Wie politisch ist Museums-
arbeit?“ Museen sind ja keine unpolitischen Räume. 
Sie müssen Strategien entwickeln, sich vernetzen, 
solidarisch handeln und den Dialog mit der Politik in-
tensivieren. Denn vielen ist noch nicht bewusst, wie 
stark Museen bereits unter Druck stehen.

ICOM kann Veranstaltungen, Vernetzungsplatt-
formen, Symposien, Publikationen machen. Wir 
werden die ICOM Mondays weiterhin auch diesem 
Thema widmen und sicherlich auch diesbezüg-
lich den internationalen Austausch fördern. Neu-
lich haben wir Elizabeth Merrit von der American  
Alliance of Museums, der größten Museumsver-
einigung in den USA, eingeladen. In ihrer Funktion 

als Vizepräsidentin für strategische Voraussicht der 
American Alliance of Museums und Gründerin des 
Center for the Future of Museums beschäftigt sie 
sich sehr intensiv mit den aktuellen Entwicklungen 
in den USA. Dort sind die Anfeindungen ja bereits 
viel offensiver. Es gibt offizielle Dekrete des Präsi-
denten Donald Trump, die den Museen vorschrei-
ben, mehr amerikanische Geschichte zu zeigen. 
Da geht es tatsächlich um Geschichtsfälschung, 
Glättung, Heroisierung. Auch das Smithsonian Ins-
titute soll im Hinblick auf die 250-Jahr-Feier in den 
USA im nächsten Jahr vor allem das Positive von 
Amerika herausstellen. Zugleich sind die US-ame-
rikanischen Museen auch schon weiter in der Ent-
wicklung möglicher Gegenmittel. Es könnte auch 
eine Strategie von ICOM sein, sich weltweit noch 
stärker in seiner Eigenschaft als internationaler 
Verband zu positionieren und gemeinsam inter-
national Haltung zu zeigen. Es wird wichtiger, über 
Grenzen hinweg die Stimme zu erheben und deut-
lich zu machen, dass man sich einig ist über rote 
Linien, die nicht überschritten werden dürfen.

Auch in Europa – etwa in Polen, der Slowakei oder 
Italien – zeigt sich, wie Kultur zunehmend politisch 
instrumentalisiert wurde und wird.

Ich würde dem entgegnen, dass Museen versu-
chen, inhaltlich Neutralität und Wissenschaftlich-
keit darzustellen, denn Museen haben den An-
spruch, ihre Ausstellungen auf wissenschaftlichen 
Fakten zu gründen. Und natürlich haben sie das 
Ziel, und das halte ich nach wie vor für universell, 
Diversität abzubilden, barrierearm zu arbeiten, alle 
mitzunehmen, um möglichst viele Menschen für 
sich zu begeistern und für die Inhalte, die in Museen  

ICOM: Kommen die Anfeindungen von 
außerhalb oder gibt es auch rechte 
Tendenzen innerhalb der Museumswelt?

ICOM: In welchen Ländern ist das Thema 
ebenso akut?

ICOM: Die rechtsextremen Parteien 
vertreten ja die Meinung, dass die Museen  
bislang von „links-grün“ instrumentalisiert 
worden seien und dass ihre Themen 
und Perspektiven ausgegrenzt worden 
seien. Wie würden Sie einer solchen 
Argumentation begegnen? 

ICOM: Haben Sie Vorschläge, wie man 
dieser Bedrohung entgegenwirken kann?

ICOM: Wie kann ICOM dazu beitragen?
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 Nie wieder Krieg ICOM4Ukraine
Seit Beginn des russischen Angriffskriegs 
im Februar 2022 engagiert sich 
ICOM Deutschland in verschiedenen 
internationalen Projekten, um ukrainische 
Kolleg:innen bei der Sicherung und 
Bewahrung ihrer Kulturgüter zu 
unterstützen. Angesichts des anhaltenden 
Konflikts ist das kulturelle Erbe des Landes 
nach wie vor bedroht: Laut dem Bericht 
der UNESCO vom 22. September 2025 
sind in der Ukraine bis zu diesem Datum 
509 Kulturstätten durch den Krieg zerstört 
worden, darunter 34 Museen. 

Nachdem im Jahr 2023 mit dem ICOM-
Hilfsprojekt „Gefährdete ukrainische 
Museen – ein dreistufiger Lösungsplan 
durch Wissen, Handeln und Sichtbarkeit“ 
insbesondere die digitale Erhaltung von 
Sammlungen unterstützt wurde, vergab 
ICOM Deutschland im Jahr 2024 in 
Kooperation mit dem Museum Crisis Center 
in Lwiw neun Stipendien von je 840 Euro an 
ukrainische Museumsmitarbeitende. Möglich 
wurde dies durch die Spendenkampagne 
„Für Kulturretter in der Ukraine“, die ICOM 
Deutschland initiiert hatte.

ICOM Deutschland ist weiterhin 
aktiver Partner des Ukraine Art Aid 
Center (UAAC). Die Arbeit dieses 
Hilfsnetzwerks benötigt nach wie 
vor Ihre Unterstützung. Wir würden 
uns freuen, wenn Sie dem UAAC 
mit einer Geld- oder Sachspende  
helfen könnten.

Spendenkonto:

Ukraine Art Aid Center e.V.
Nicolaihaus, Brüderstr. 13, 10178 Berlin
IBAN: DE44100900003027988007
BIC: BEVODEBBXXX
Berliner Volksbank eG, Berlin

Falls Sie eine Spendenbescheinigung benötigen, vermerken Sie dies 
bitte mit Name und Adresse im Verwendungszweck. Vielen Dank!

Das UAAC bedankt sich an dieser Stelle herzlich 
für die seit 2022 von deutschen Museen getätigten 
Sachspenden. 

Ukraine Art Aid Center – 
Spendenaufruf
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“Нам вдалось організувати при 
Національному музеї народного мистецтва 
Гуцульщини та Покуття імені Й. Кобринського 
центр підтримки музеїв Івано-Франківської 
області різних форм власності. Для цього 
нами облаштовано спеціальне приміщення 
та встановлено сигналізацію. Виділені кошти 
були використані на забезпечення пального 
для транспортування гуманітарної допомоги зі 
Львова та Винник до Коломиї. Для безпечного 
переміщення евакуйованих колекцій 
придбано вантажний візок – платформу 
та сходовий візок. Організовано семінар з 
представниками музеїв з питань роботи музеїв 
регіону в умовах війни”. 

Ярослава Ткачук, генеральний директорка 
Національному музеї народного 
мистецтва Гуцульщини та Покуття імені Й. 
Кобринського.

“Певну частину коштів використала на потреби евакуації у 
безпечніші регіони України. Дякую за стипендію. Я не використала 
її для особистісного росту і розвитку, проте вона виконує роль 
певної «заначки», оскільки на сьогодні ситуація на Чернігівщині є 
досить таки проблемною через близькість до російсько-білоруського 
кордону. А звичайні музейні побутові потреби не зникають”.

Ольга Ярмуш, в.о. директора Сосницького літературно-
меморіального музею О.П. Довженка (Корюківський р-н, 
Чернігівська обл). Музей знаходиться на території, яка була 
окупована/деокупована у 2022.

“У межах отриманої стипендії було придбано технічні засоби, 
необхідні для оцифрування музейних предметів, а саме: лайтбокси; 
зовнішній накопичувач пам’яті для зберігання цифрових копій. Ці 
придбання оптимізували робочі процеси цифрового документування 
фондів заповідника. Крім того, у цьому році планую подати 
документи на навчання до Національної академії керівних кадрів 
культури і мистецтв (НАККІМ) за спеціальністю «Музеєзнавство, 
реставраційна діяльність та охорона культурної спадщини». Це 
навчання стане важливим етапом у моєму професійному розвитку, 
дозволить поглибити знання та підвищити кваліфікацію для більш 
ефективної роботи зі збереження культурної спадщини”. 

Ірина ПАЛАМАРЮК, головна зберігачка Національного історико-
культурного заповідника "Гетьманська столиця".

“Кошти, отримані від організації ІКОМ 
Німеччина були витрачені на
підвищення професійної кваліфікації в 
умовах війни у Варшаві та Берліні. Мала
можливість ознайомитися з європейською 
практикою роботи
музеїв. Частина коштів використана для 
організації, виготовлення та промоушену 
виставки «Янголи, завдяки яким ми живемо». 
Це слугує вихованню патріотичних почуттів, 
норм моралі в суспільстві та має бути
збережено для увічнення пам'яті загиблих 
українських Героїв у
російсько-українській війні.Частково 
інвестувала кошти з отриманої стипендії 
на виготовлення арт-об'єкта в центрі міста 
Берестин на алеї Героїв Захисників України. 
Ним опікуються працівники музею”.

Наталія Швець, директорка комунального 
закладу «Краєзнавчий музей імені Порфирія 
Мартиновича» Берестинської міської ради.

“Стипендія, яку я отримала від 
Музейного кризового центру 
(ГО «Новий музей») за підтримки 
ІКОМ Німеччина допомогла 
покращити моє матеріальне 
становище, оскільки заклад, 
який я очолюю, два місяці 
функціонував без кошторису, 
а працівники не отримували 
заробітної плати. Окрім цього, 
завдяки стипендії, мною було 
придбано для оновлення 
постійної експозиції музею два 
манекени, а також оплачено 
послуги приватного перевізника, 
щоб перевезти зі Львова 
різдвяну виставку львівського 
художника Петра Сипняка, 
оскільки на той час музей не мав 
власного транспорту і коштів на 
рахунках”. 

Білас Ольга, Директорка КЗ 
ЛОР «Історико-етнографічний 
музей «Бойківщина» м. Самбір, 
Львівська обл.

ІКОМ Німеччина підтримав 
стипендіями 9 українських 
музейників

9 колег отримали кошти у розмірі 840 євро на 
руки та сплату податків за рахунок проєкту. 
Ця підтримка стала можливою завдяки 
фандрейзинговій кампанії “Рятівники культури 
в Україні”, яку організував IКOM Німеччина для 
надання небюрократичної допомоги українським 
музейним працівникам та підтримки їхніх витрат  
на проживання.

Ініціатива Музейний кризовий центр (ГО “Новий 
музей”) виникла у перші дні повномасштабного 
вторгнення Pосії в Україну в 2022 році та 
продовжує здійснювати підтримку музейників 
України шляхом надання безповоротної 
фінансової допомоги та стипендій музейникам, 
організацій професійних обмінів, форумів, 
онлайн-навчань, діджиталізації фондів, відбудови 
музеїв та адвокації музейної справи України. 

Стипендіальна підтримка була організована за 
участі експертів, які рекомендували та відібрали 
стипендіатів, посилаючись на їх професійних 
досвід у сфері та здобутки. Серед експертної 
ради стипендії: Ірина Нікіфорова, координаторка 
Центру допомоги мистецтву України, Голова ГО 
«Центр допомоги мистецтву України — Київ», 

Ігор Тимець, директор КЗ Львівської обласної 
ради «Історико-краєзнавчий музей» і ГС 
«Західноукраїнська спілка музеїв». 

Серед критеріїв відбору стипендіатів, які 
врахували експерти:
- музейники, які продовжують працювати у 
прифронтових областях;
- переміщені музейники, які працюють і 
продовжують діяльність свого музею, або 
займаються питаннями збереження української 
культурної спадщини загалом;
- лідери музейної спільноти — музейники, 
які приймають у себе переміщені музеї, або 
спадщину з переміщених музеїв.

Таким чином, було відібрано 9 колег, які 
отримали підтримку. 
Публікуємо основні тези звітів колег щодо впливу 
стипендії на професійний та особистісний 
розвиток, та вкотре 

дякуємо ІКОМ Німеччина за 
підтримку. 

У 2024 році ГО “Новий музей” 
(ініціатива Музейний кризовий 
центр) за підтримки ІКОМ 
Німеччина реалізував підтримку 
9 українських музейників, що 
продовжують працювати в Україні 
в умовах війни Pосії проти України.
 



ICOM Germany supports nine 
Ukrainian museum workers with 
scholarships 

“I used some of the funds for the needs of evacuation to safer regions 
of Ukraine. Thank you for the scholarship. I did not use it for personal 
growth and development, but it serves as a kind of ‘stash’ because 
the situation in Chernihiv region is quite problematic today due to its 
proximity to the Russian–Belarusian border. And the museum’s usual 
everyday needs do not disappear.”

Olha Yarmush, acting director of the Sosnytsia Literary and Memorial 
Museum of Oleksandr Dovzhenko (Koryukivka district, Chernihiv 
region). The museum is located on the territory that was occupied/de-
occupied in 2022.

Nine colleagues received funds in the amount of 
€840 in cash and tax payments from the project. 
This support was made possible by the  
fundraising campaign “Saviors of Culture in 
Ukraine” organised by IСOM Germany to provide 
non-bureaucratic assistance to Ukrainian museum 
workers and support their living expenses.

“The funds received from the ICOM Germany 
organisation were spent on professional 
development in Warsaw and Berlin. I had the 
opportunity to get acquainted with the European 
practice of museums. Part of the funds was used 
to organise, produce and promote the exhibition 
‘Angels That Keep Us Alive’. This serves to 
foster patriotic feelings and moral standards in 
society and should be preserved to perpetuate 
the memory of the fallen Ukrainian Heroes in 
the Russian-Ukrainian war. I partially invested 
the funds from the scholarship in the production 
of an art object in the center of Berestyn on the 
alley of the Heroes of the Defenders of Ukraine. 
The museum staff is taking care of it.”

Natalia Shvets, director of the municipal 
institution ‘Porfiriy Martynovych Local History 
Museum’ of the Berestyn City Council.

“Within the framework of the scholarship, we purchased the technical 
means necessary for digitising museum objects, namely lightboxes and 
an external memory drive for storing digital copies. These purchases 
have optimised the workflows of digital documentation of the reserve’s 
collections. In addition, this year I plan to apply for training at the National 
Academy of Culture and Arts Management (NACAM) in the speciality of 
Museology, Restoration and Protection of Cultural Heritage. This training 
will be an important step in my professional development, allowing me to 
deepen my knowledge and improve my skills for more effective work on 
the preservation of cultural heritage.” 

Iryna Palamaryuk, Chief Curator of the National Historical and Cultural 
Reserve ‘Hetman’s Capital’.

“We managed to organise a support centre 
for museums of the Ivano-Frankivsk region of 
different forms of ownership at the National 
Museum of Folk Art of Hutsulshchyna and 
Pokuttia named after Y. Kobrynsky. For this 
purpose, we equipped a special room and 
installed an alarm system. The allocated funds 
were used to provide fuel for the transportation 
of humanitarian aid from Lviv and Vynnyky 
to Kolomyia. To ensure safe transportation of 
the evacuated collections, a cargo trolley, a 
platform and a ladder trolley were purchased. 
A seminar was organised with representatives 
of museums to discuss the work of museums in 
the region during the war.” 

Yaroslava Tkachuk, Director General of the 
National Museum of Folk Art of Hutsulshchyna 
and Pokuttia named after Y. Kobrynsky.

“The scholarship I received from 
the Museum Crisis Center (NGO 
‘New Museum’) with the support 
of ICOM Germany helped to 
improve my financial situation, as 
the institution I head had been 
operating without a budget for 
two months and its employees 
had not received salaries. In 
addition, thanks to the scholarship, 
I purchased two mannequins to 
update the museum’s permanent 
exhibition and paid for the services 
of a private carrier to transport the 
Christmas exhibition of Lviv artist 
Petro Sypnyak from Lviv, as at that 
time the museum did not have its 
own transport and funds on its 
accounts.” 

Olha Bilas, Director of the Historical 
and Ethnographic Museum 
‘Boikivshchyna’, Sambir, 
Lviv region.

The Museum Crisis Center Initiative (NGO New 
Museum) emerged in the first days of Russia’s full-
scale invasion of Ukraine in 2022. It continues to 
support Ukrainian museum workers by providing 
non-refundable financial assistance and scholars-
hips to museum workers, organising professional 
exchanges, forums, online training, digitalising 
collections, rebuilding museums, and advocating 
for museums in Ukraine. 
The scholarship support was organised with the 
participation of experts who recommended and 
selected the scholarship holders based on their 
achievements and professional experience in the 
field. The expert council of the scholarship inclu-
des: Iryna Nikiforova, coordinator of the Center for 
Support of Ukrainian Art, Head of the Center for 
Support of Ukrainian Art – Kyiv, Ihor Tymets, di-

In 2024, the NGO New Museum 
(an initiative of the Museum Crisis 
Center), with the support of ICOM 
Germany, supported nine Ukrainian 
museum workers who continue to 
work in Ukraine in the context of 
Russia’s war against Ukraine.
 

rector of the Lviv Regional Council’s Historical and 
Local History Museum, and the Western Ukrainian 
Union of Museums.
Among the criteria for selecting scholarship hol-
ders that the experts took into account are:

•  museum workers who continue to work in the 
frontline regions;
•  displaced museum workers who work and con-
tinue the activities of their museum or are involved 
in the preservation of Ukrainian cultural heritage 
in general;
•  leaders of the museum community – museum 
workers who host displaced museums or heritage 
from displaced museums.

Eventually, nine colleagues were selected to 
receive support. 

We publish the main theses of the colleagues’ 
reports on the impact of the scholarship on their 
professional and personal development, and once 
again 

thank ICOM Germany for their 
support. 



Starke 
Verbindung: 
ICOM und die 
UNESCO
Dr. Felicia Sternfeld
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Die UNESCO – die „Organisation 
der Vereinten Nationen für Bildung, 
Wissenschaft und Kultur“ – ist die 
zentrale Institution innerhalb des 
UN-Systems für Kultur, Wissenschaft 
und nachhaltige Entwicklung. Sie 
wurde 1945 gegründet, um durch 
internationale Zusammenarbeit 
zu Frieden und Verständigung 
beizutragen. In Deutschland 
übernimmt die Deutsche 
UNESCO-Kommission (DUK) 
diese Brückenfunktion. Sie ist der 
einzige deutsche Mittler zwischen 
Staat, Politik und Gesellschaft im 
UNESCO-System. Ihre Mitglieder 
repräsentieren Wissenschaft, 
Kultur und Bildung; sie beraten 
Bundesregierung, Bundestag und 
Länder zu UNESCO-Themen und 
setzen zahlreiche Programme um.
Von Beginn an pflegt die 
UNESCO enge Beziehungen zu 
internationalen Nichtregierungs-
organisationen. 

Bereits 1946 wurde mit ICOM – dem 
International Council of Museums 
– eine dieser Partnerschaften 
etabliert. Damit erkannte die 
UNESCO die zentrale Rolle von 
Museen für Bildung, kulturelles 
Erbe und gesellschaftlichen Dialog 
an. Bis heute ist ICOM eine der 
wichtigsten Partnerorganisationen 
der UNESCO. Die Verbindung zeigt 
sich in zahlreichen Bereichen: von 
der Umsetzung der UNESCO-
Konventionen zum Kulturgutschutz 
über den Kampf gegen illegalen 
Handel bis hin zur Entwicklung von 
ethischen Standards für Museen. 
Diese enge Beziehung setzt sich 
auf nationaler Ebene fort: ICOM 
Deutschland ist Mitglied der 
Deutschen UNESCO-Kommission. 
Die Mitgliedschaft ermöglicht es, 

die Perspektiven der deutschen 
Museumscommunity in die Arbeit 
der DUK einzubringen. Die jährliche 
Mitgliederversammlung ist dabei ein 
wichtiges Forum, in dem zentrale 
Beschlüsse gefasst werden – zuletzt 
etwa zur Stärkung der europäischen 
Zusammenarbeit. 

https://www.unesco.de/
aktuelles/europa-staerken/ 

Die auf der 85. Mitgliederversammlung 
verabschiedete Erklärung setzt 
ein starkes Zeichen für ein offenes 
und demokratisches Europa und 
betont den Beitrag von Kultur, 
Bildung und Wissenschaft. Auch bei 
der Unterstützung von Museen in 
der Ukraine arbeiten die DUK und 
ICOM Deutschland eng zusammen, 
etwa im Netzwerk Kulturgutschutz 
Ukraine.

Die Mitgliedschaft von ICOM 
Deutschland ist somit nicht 
nur Ausdruck internationaler 
Anerkennung, sondern auch ein 
wirkungsvolles Instrument, um die 
Interessen von Museen in Politik 
und Gesellschaft einzubringen. 
Und macht deutlich: Museen sind 
unverzichtbare Partner in den 
globalen Debatten um Kultur, 
Nachhaltigkeit und Frieden.
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Interdisziplinäre 
Provenienzforschung zu 
menschlichen Überresten 
aus kolonialen Kontexten
Beiträge zur Museologie Band 11

Der Band bietet eine praxisorien-
tierte Einführung in die Provenienz-
forschung zu menschlichen Über-
resten aus kolonialen Kontexten mit 
Fokus auf deutsche Institutionen; 
ein Anhang behandelt Österreich. 
Im Zentrum stehen Sammlungen 
an Universitäten sowie in natur-
historischen, ethnologischen und 
Mehrspartenmuseen. Die Arbeits-
hilfe betont Interdisziplinarität und 
bietet Hinweise zu historischen und 
naturwissenschaftlichen Methoden 
sowie zur Dokumentation. Heraus-
gegeben vom Deutschen Zentrum 
Kulturgutverluste, dem Berliner 
Medizinhistorischen Museum der 
Charité und ICOM Deutschland.

ICOM-Studie zur 
Zufriedenheit der 
Mitarbeitenden in 
Museen

Wir leben in einer Welt ständiger 
Veränderung und wachsender 
Komplexität, die alle Lebensberei-
che – auch das Arbeiten – beein-
flusst. Museen müssen sich neu 
verorten: Was bleibt, was verän-
dert sich? Welche Aufgaben kom-
men dazu und wer übernimmt sie? 
Welche Kompetenzen braucht es? 
ICOM Deutschland und destinet 
Change führten 2024 eine Mitar-
beitendenzufriedenheitsumfrage 
in Museen durch. Die Kurzfassung 
der Studie steht als kostenfreier 
Download auf der Homepage von 
ICOM Deutschland bereit.

Standards  
für Museen

Um gesellschaftlich relevant zu 
bleiben, müssen Museen sich 
stetig hinterfragen und weiter-
entwickeln. Die Leitlinien bieten 
dafür ein praktisches Instrument 
mit Orientierungsrahmen, Grund-
werten und Kriterien zur Quali-
tätssicherung. Sie verstehen sich 
als Empfehlung und Ergänzung 
zur ICOM-Museumsdefinition. Die 
„Standards für Museen“ sind ein 
Gemeinschaftsprojekt von ICOM 
Deutschland, dem Deutschen 
Museumsbund und der Konferenz 
der Museumsberatungsstellen 
der Länder; 2024 wurden sie im 
Rahmen von ICOM4Ukraine ins 
Ukrainische übersetzt.

ICOM
Publikationen 

Ausblick auf 
das Jahr 2026 

Zum 
kostenfreien 
Download: 

Zum 
kostenfreien 
Download: 

Zum 
kostenfreien 
Download: 

Im Einsatz in über 500 Kultureinrichtungen 
in Deutschland, Österreich, Schweiz, 
Belgien und Luxemburg.

Mehr Infos auf gomus.de

ALLE PRODUKTE VERKAUFEN
Tickets, Events, Gruppen-
angebote, Jahreskarten &

Mitgliedschaften, Gutscheine,
Vermietung, Konzerte,

Merchandise

ALLE KANÄLE BEDIENEN
Besucherdienst, Online-Shops,

Kassensystem, Anfrageformulare,
Vertriebspartner

ALLE RESSOURCEN STEUERN
Guides, Räume, Inventar

Der Maßstab für
Besucher:innen-
Management
Alles für Ticketing und
Vermittlung, aus
einer Hand.

17. Mai 2026
Internationaler 
Museumstag in 
Deutschland

18. Mai 2026
International Museum 
Day (ICOM) 

05. – 06. 
November 2026 
MUTEC, Leipzig 

06. November 2026
ICOM Deutschland 
Mitgliederversammlung 

ICOM Deutschland bietet wertvolle Informationen und Ressourcen an und 
veröffentlicht Tagungsbände, Leitfäden, Handreichungen, Arbeitshilfen sowie 
das Verbandsmagazin. In Zusammenarbeit mit Partner:innen führen wir zu-
dem Umfragen und Studien durch, um aktuelle Themen im Museumsbereich 
zu beleuchten. Eine umfassende Übersicht unserer Publikationen finden Sie 
auf unserer Homepage unter https://icom-deutschland.de/de/publikationen. 

Unser Newsletter informiert 
regelmäßig über Neuigkeiten 
rund um das Thema Kultur, 
Veröffentlichungen und 
Veranstaltungen.
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www.robotron-daphne.de

Innovatives  
Sammlungsmanagement  
mit robotron*Daphne
robotron*Daphne stellt interaktive, aktuelle 
Touren direkt aus Ihrer Datenbank bereit.

 

Wir beraten  
Sie gern  
individuell.

Effizient, integriert, 
modern für Ihr Team 

 Verwaltung aller 
 Tourenprojekte direkt 
 aus Ihrer bestehenden 
 Sammlungsdatenbank 

 Intuitive Projekt- 
 übersichten und 
 Vorschaufunktionen 
 eigener Touren 

 Kontinuierliche Updates 
 für aktuellen Content

Smart, flexibel,  
nachhaltig für Ihre 
Besucher 

  Web-fähige  
 Präsentation, ganz  
 ohne App-Download 

  Content offline verfügbar 

  Multimedial und 
 mehrsprachig
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Antonia Kühn studierte 
Illustration an der HAW 
in Hamburg. Dort lebt 
und arbeitet sie als freie 
Illustratorin und Comicautorin. 
Bei Reprodukt erschienen 
sind bisher die beiden 
Comics LICHTUNG und 
AUFBLASBARE ELTERN, 
für den sie den Hamburger 
Literaturpreis erhielt. Kontakt: 
mail@antoniakuehn.de 
Instagram: @paulantibody
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