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1. Einleitung 

Ausstellungen sind ein zentraler Bestandteil der Museumsarbeit, da sie die Objekte aus der 
Sammlung präsentieren und Besucher:innen anziehen. Sonderausstellungen bieten zudem die 
Möglichkeit, verschiedene Themen aus der Sammlung hervorzuheben und neues Interesse beim 
Publikum zu wecken. Die Planung und Durchführung einer Ausstellung in einem kleinen Museum 
ist jedoch oft mit besonderen Herausforderungen verbunden wie begrenzter Platz, wenig Personal 
und knappes Budget. Dennoch erwarten die Besucher:innen auch in kleinen Museen eine klare 
Struktur, relevante Inhalte und eine gewisse dramaturgische Gestaltung. Während meiner 
Teilnahme am ICOM-Kurs „Grundlagen Museumspraxis“ fiel mir auf, dass Themen wie Budget, 
Platz, Personal und Besucherzahlen in vielen Museen zentral sind. Gleichzeitig gibt es zahlreiche 
Aufgaben hinter den Kulissen, die das Publikum meist nicht wahrnimmt. Pflege der Sammlungen, 
Dokumentation, Digitalisierung, Archivierung, Forschung, Vermittlungsarbeit und vieles mehr. Ziel 
dieser schriftlichen Arbeit ist es, kleine Museen zu unterstützen, indem konkrete und praxisnah 
umsetzbare Tipps und Tricks vorgestellt werden. In der Vorarbeit ergaben sich zentrale Fragen, die 
auch die Grundlage für den roten Faden dieser Arbeit bilden. Was kennzeichnet kleine Museen? 
Welche Möglichkeiten und Grenzen ergeben sich aus ihren Rahmenbedingungen? Wie lässt sich 
eine Ausstellung selbst mit einfachen Mitteln gestalten? Unter welchen Umständen ist das Hinzu-
ziehen professioneller Hilfe sinnvoll? Inwiefern können Ausstellungen in kleinen Museen nachhaltig 
und barrierefrei geplant werden? 

Der Leitfaden „Tipps und Tricks“ ist daher als konkrete Unterstützung für Museen gedacht. Als ein 
praxisorientiertes Werkzeug, das den Prozess von der Planung bis zur Umsetzung begleitet und 
Inspiration sowie Orientierung für die Ausstellungsarbeit bietet. Gleichzeitig ermöglicht sie es, 
Ausstellungen nachhaltig und barrierefrei zu denken - angepasst an die jeweiligen Kapazitäten des 
Museums. 

2. Ziel und Vorgehen 

Das Ziel dieser Arbeit ist es, aufzuzeigen und zu inspirieren wie kleine Museen trotz begrenzter 
Mittel, wie wenig Platz und kleines Budget, überzeugende Ausstellungskonzepte entwickeln 
können. Ein besonderer Schwerpunkt liegt auf den Themen Nachhaltigkeit und Barrierefreiheit. 

Diese Arbeit stützt sich auf zentrale theoretische und praktische Grundlagen, die den Rahmen und 
die Struktur der Untersuchung bilden. Dazu gehören: 

• die Analyse einschlägiger Fachliteratur zu Ausstellungskonzeptionen und zur Struktur 
kleiner Museen 

• bestehende Richtlinien und Diskurse zu Nachhaltigkeit und Barrierefreiheit im Museums- 
und Ausstellungswesen 

• qualitative Expert:innen-Interviews aus der Praxis 

• eigene berufliche Erfahrungen aus der Tätigkeit im Uhrenmuseum Beyer, sowie die 
Ausbildung als diplomierte Farbgestalterin in der Architektur 

Für die Erarbeitung der Inhalte wurden theoretische Grundlagen zu Ausstellungskonzeptionen und 
zur Struktur verschiedener Museen studiert. Den roten Faden und die Hauptquelle für diese Arbeit 
bilden fünf Interviews um praxisnahe Erfahrungen einzubeziehen. Diese umfassen drei Museums-
angestellte aus kleinen Museen und zwei Szenografinnen, die aktiv in der Ausstellungsgestaltung 
tätig sind. Im Rahmen dieser Arbeit wird zudem erläutert, was unter „kleinen Räumen“ zu 
verstehen ist. In jedem Abschnitt mit dem Titel „Praktische Tipps und Tricks“ werden sowohl das 
Wissen und die Ratschläge aus den Interviews als auch meine persönlichen Empfehlungen 
zusammengefasst. Im Anhang befinden sich Checklisten sowie alle vollständigen Interviews. 
Gestalterische Beispiele werden durch Skizzen und visuelle Darstellungen ergänzt. 
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3. Vorstellung der Interviewpartner:innen 

Die Gestalterinnen  

Hier stelle ich die beiden Szenografinnen vor, die ich für dieses Projekt interviewt habe. Beide 
verfügen über viel Erfahrung mit Museen und auch mit kleinen Räumen. Sie sind beide 
selbständig. Barbara arbeitet ein fixes Team während Claudia mit „Schmauder und“ ein kleines, 
aber festes Team hat, mit dem sie die Projekte entwickelt. Ein Einblick in ihre Arbeitsweise und ihre 
besondere Perspektive bietet einen wichtigen Mehrwert für diese Arbeit, denn ihr geschultes Auge 
und ihr Fokus auf die Raumgestaltung prägen das Ausstellungserlebnis wesentlich. 

Barbara Pulli - „Barbara Pulli Szenografie“  

Barbara ist eine erfahrene Szenografin aus Zürich, die seit 2004 
selbständig arbeitet. Mit ihrer Einzelfirma „Barbara Pulli Szenografie“ 
realisiert sie Ausstellungen für Museen, Institutionen, Theater und 
Unternehmen; unter anderem für das „Theater Neumarkt" in Zürich, 
„Création Baumann“ in Langenthal und die Wiener Festwochen in Wien. 
Bei Bedarf stellt sie Teams aus Handwerker:innen und Künstler:innen 
zusammen, um ihre Konzepte umzusetzen. Nach ihrem Studium der 
Szenografie an der „Accademia di Belle Arti di Brera“ in Mailand und das 
Sammeln von Erfahrungen am Theater „Neumarkt„ vertiefte sie mit 
einem Master in Art Education an der Zürcher Hochschule der Künste, 
(ZHdK) ihren Fokus auf Kunstvermittlung. Ihre Arbeit verbindet Kreativität 
und Forschung. Barbara hat Freude daran, Geschichten sichtbar zu 
machen und Räume zu schaffen, die im Gedächtnis bleiben. 

- Wie sieht deine Firma aus?  
 
- Ich habe eine Einzelfirma, die heisst "Barbara Pulli Szenografie". Ich arbeite allein, aber natürlich 
habe ich immer auch ein Team. Manchmal ist das Team schon vorhanden und manchmal stelle ich 
es selber zusammen. Szenografie mache ich alleine. Ich suche beispilesweise jemanden für Holz- 
und Aufbauarbeit, Einrichtung usw. Seit 2004 arbeite ich selbständig. Zu Beginn arbeitete ich im 
Theater als Bühnenbildnerin. Als Mutter merkte ich dann, dass beides zusammen schwierig ist. So 
habe ich noch einen Master in Art gemacht. Danach habe ich Kunstvermittlung gemacht, aber 
immer öfter Szenografie. 

Claudia Schmauder - „Schmauder und“  

Claudia Schmauder ist Teil des Teams von "Schmauder und" in Zürich, 
einem Atelier für Konzeption, Szenografie und Grafikdesign. Sie verfügt 
über eine Ausbildung in visueller Kommunikation (HfGZ), ein CAS in 
Signaletik (HKB) sowie einen MAS in Applied History (UZH). Mit ihrem 
fundierten inhaltlichen Wissen verbindet sie Kreativität mit 
konzeptioneller Tiefe und gestaltet anspruchsvolle Ausstellungen sowie 
kulturelle Projekte. "Schmauder und" ist ein interdisziplinäres Trio, 
bestehend aus: Claudia Schmauder (Konzeption & Gestaltung), Julia 
Castillo (Grafikdesign) und Laura Murbach (Szenografie & Bauleitung). 
Gemeinsam realisieren sie kulturelle und museale Projekte von der 
ersten Konzeptidee über die Gestaltung bis hin zur Umsetzung. 

- Wie sieht das Team bei „Schmauder und" aus und wie ist es aufgeteilt? 

- Wir sind drei Personen. Ich komme ursprünglich aus der visuellen Kommunikation und habe 
meine Ausbildung 1997 abgeschlossen. Unser Team besteht aus einer Szenografin, Laura 
Murbach, Julia Castillo als Grafikerin und mir. Ich habe ebenfalls Grafik gemacht, danach aber in 
die Ausstellungswelt gewechselt. Konzeptarbeit hat mich schon immer interessiert, vor allem die 
Inhalte. Ich arbeite sowohl als Gestalterin, vor allem in Grafik, als auch in der gesamten 
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Konzeptarbeit. Unser Team kann von Anfang bis Ende alles abdecken. Konzeptarbeit für Museen, 
Gestaltung, Bau, Grafik und Umsetzung. Auf diese Weise haben wir alle Aufgaben im Blick und 
koordinieren gemeinsam, sodass wir flexibel auf die Projekte reagieren können. 

Die Museen 

Ich habe drei verschiedene Museen besucht, die eines gemeinsam haben: kleine Räume.  
Das erste Museum ist das Ortsmuseum in Maur mit drei dazugehörigen Gebäuden. Die beiden 
anderen liegen in der Stadt Zürich, unterscheiden sich jedoch völlig in ihren Ausstellungsthemen. 
Das Uhrenmuseum Beyer mit seiner weltbekannten Uhrensammlung und der Strauhof, der keine 
eigene Sammlung besitzt, sondern sich ganz der Literatur widmet. Drei spannende Besuche, die 
wertvolle Perspektiven für diese Arbeit liefern. 

Philipp Urner - Museen Maur- Drei Häuser  
 
Philipp Urner ist in Maur verwurzelt und war viele Jahre als Lehrer tätig, 
wobei er mit seinen Klassen regelmässig das Ortsmuseum Mühle 
besuchte. Heute, im Ruhestand engagiert er sich im Vorstand der 
Museen Maur und ist verantwortlich für das Ortsmuseum Mühle. Mit 
seinem historischen Interesse und seinem Gespür für Bildung setzt er 
sich dafür ein, das kulturelle Erbe von Maur lebendig zu erhalten. 

Die drei Museen Maur sind zusammengefasst unter Museen Maur und 
werden von einer Kuratorin und einem Vorstand geleitet. Sie bilden ein 
Ensemble aus drei historischen Einrichtungen, die gemeinsam das 
kulturelle Gedächtnis der Gemeinde bewahren: das Druckgrafische 
Museum Burg Maur, das Ortsmuseum Mühle und das Archiv für 
Ortsgeschichte. Jedes Haus erzählt auf seine Weise von der reichen Vergangenheit der Region. 

Das Ortsmuseum Mühle ist im Gebäude der alten Mühle untergebracht und zeigt Kulturgut zur 
Lokal- sowie Regionalgeschichte. Zu sehen sind Werkzeuge, Geräte und Möbel aus früheren 
Jahrhunderten, ebenso Objekte aus Handwerk, Landwirtschaft und Hauswirtschaft. Einen beson-
deren Akzent setzt die „Treichler-Stube“, in der Werke der Künstlerfamilie Pétua zu entdecken 
sind. In der Burg Maur befindet sich das Druckgrafische Museum, das sich der Geschichte des 
Drucks und der grafischen Künste widmet. Neben historischen Druckpressen und Arbeitsgeräten 
beherbergt es bedeutende Sammlungen, darunter die Herrliberger-Sammlung. Diese geben einen 
Einblick in das künstlerische Schaffen des 18. Jahrhunderts. Im Burgkeller können Besucherinnen 
und Besucher die Druckwerkstatt erleben. Das dritte Haus, das Archiv für Ortsgeschichte, sammelt 
und bewahrt Schriftgut, Fotografien und Bildmaterial zur Geschichte von Maur und Umgebung. Es 
ist eine wertvolle Quelle für Forschende, Schulen und alle, die sich für die Entwicklung des Ortes 
interessieren. Ein Teil der umfangreichen Fotosammlung ist auch online zugänglich. 

Träger der drei Museen ist der Verein Museen Maur, dessen Mitglieder sich mit grossem Engage-
ment für Erhalt und Vermittlung des kulturellen Erbes einsetzen. 

- Du bist im Vorstand des Museums Maur und verantwortlich für die Mühle. Kannst du uns ein 
wenig darüber erzählen? 

Der Vorstand ist recht gross, wir sind sieben Mitglieder. Dazu haben wir eine Kuratorin, einen 
Archivar und einen Aktuar, alles professionelle Museumsmenschen. Ich werde später die Leitung 
für die Mühle übernehmen. Die anderen drei, Archivar, Kuratorin und Aktuar sind vor allem in 
unserem anderen Museum, der Burg, aktiv. In der Mühle selbst ist seit Jahren nichts mehr 
geschehen; der vorherige Verantwortliche verstarb vor etwa 15 Jahren. Zum Museum Maur 
gehören insgesamt drei Häuser. 
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Monika Winkler – Uhrenmuseum Beyer Zürich   

Monika Winkler arbeitet im Uhrenmuseum Beyer in Zürich. Sie begann 
als Museumsleiterin und hat einen Hintergrund in Grafik. Heute ist sie 
stellvertretende Leiterin und verantwortlich für die Ausstellungen im 
Museum Beyer. Monika verfügt über Erfahrung mit Sonderausstellungen, 
oft in Zusammenarbeit mit Szenograf:innen, und legt grossen Wert 
darauf, die Objekte für Besucher:innen zugänglich und ansprechend zu 
präsentieren. Das Uhrenmuseum Beyer in Zürich ist ein privates 
Museum, das 1971 von Theodor Beyer gegründet wurde und der "Beyer 
Chronometrie" gehört. Es beherbergt eine der bedeutendsten 
Uhrensammlungen der Welt und erzählt die Geschichte der Zeitmessung 
von 1400 v. Chr. bis heute. Auf kleinem, aber sorgfältig gestaltetem 
Raum erleben Besucher:innen die Kunst der Uhrmacherei hautnah im 
Untergeschoss des Ladenlokals an der Bahnhofstrasse. Das Museum kombiniert historische und 
moderne Uhren, Dauerausstellungen und wechselnde Sonderausstellungen und macht so die 
faszinierende Entwicklung der Zeitmessung lebendig. 

- Möchtest du erzählen, wie lange du für Beyer schon mit Ausstellungen beschäftigt bist? 

- Ich arbeite hier seit dem 1. April 2015, also schon über 10 Jahre. Ich habe als Museumsleiterin 
angefangen und bereits nach zwei Monaten musste ich hier im Museum die erste Ausstellung 
organisieren. Seitdem habe ich jedes Jahr ungefähr zwei Ausstellungen kuratiert. Eine für Neu-
erwerbungen und eine thematische Ausstellung. Die Themen waren dabei sehr unterschiedlich. 
Mal ging es um Zeit und Kunst, mal um eine bestimmte Uhrenmarke, oder um unabhängige, junge 
Uhrmacher:innen. Mit Ausstellungen habe ich schon früher gearbeitet, für meine Abschlussarbeit 
als Kuratorin musste ich ebenfalls eine Ausstellung konzipieren. Das war vor etwa 15 Jahren; eine 
meiner ersten Erfahrungen in diesem Bereich. 

Rémi Jaccard – Strauhof Zürich 
 
Seit 2015 leitet Rémi Jaccard das Museum Strauhof. Der in Zürich und 
Paris ausgebildete Philosoph und Kunsthistoriker versteht das Museum 
als einen lebendigen Ort, an dem Literatur in Dialog mit Gestaltung, 
Szenografie und Gesellschaft tritt. Unter seiner Leitung hat sich der 
Strauhof zu einer poetischen wie experimentellen Plattform entwickelt, in 
der Literatur sichtbar, hörbar und räumlich erfahrbar wird. Jaccard ist seit 
2007 als Kurator, Kunstwissenschaftler und Künstler tätig, promovierte 
2012 an der Universität Zürich über illegale Kunst im öffentlichen Raum 
und war 2013 Mitbegründer des Musée Visionnaire. Der Strauhof 
befindet sich mitten in der Zürcher Altstadt, in einem historischen 
Gebäude. Hier werden in wechselnden Ausstellungen Geschichten 
inszeniert, die Autorinnen, Themen und Sprache auf sinnliche Weise 
erfahrbar machen. Der Strauhof erstreckt sich über zwei Etagen mit insgesamt fünf voneinander 
abgetrennten Räumen. Die Ausstellungsfläche umfasst rund 200 Quadratmeter. Kompakt, aber 
vielseitig nutzbar. Ein Raum, der heute als Veranstaltungsraum dient, gehörte früher ebenfalls zur 
Ausstellungsfläche. Diese räumliche Struktur prägt das Haus atmosphärisch. 

- Möchtest du dich und das Museum kurz vorstellen? 
 
- Gerne. Ich bin Rémi Jaccard, ich leite den Strauhof. Zuerst gemeinsam mit Gesa Schneider und 
jetzt mit Philipp Sippel. Der Strauhof ist ein Ort für Literaturausstellungen. Wir machen etwa drei 
Ausstellungen pro Jahr, dazwischen kleinere Projekte, die wir "Wild Cards" nennen. Die Idee 
dieser Wild Cards ist, während der Umbauphasen eine Plattform zu bieten für Experimente, 
kleinere Formate und Dinge, die vielleicht nicht für grosse Publikumsresonanz angelegt sind. 
Ursprünglich ging es auch darum, Verantwortung abzugeben, also dass wir nicht als Haus diese 
Projekte gestalten, sondern dass wir die Räume übergeben und jemand anderes sich hier nach 
eigenem Gutdünken einrichtet. Dabei geht es auch um die Fragen; wo zeigt sich die eigene 
Handschrift? Wo gibt es klare Vorstellungen, wie eine Ausstellung auszusehen hat oder funktio-
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nieren kann? Und wo öffnet man sich für andere Ansätze, für ganz andere Formen von 
Vermittlung, Wahrnehmung oder Gestaltung. Wir haben im Unterschied zu klassischen Museen 
keine Sammlung und keine Dauerausstellung. Unsere Arbeit besteht ausschliesslich aus Sonder-
ausstellungen, etwa drei pro Jahr. 

4. Kleine Räume, kleine Museen 

Im Rahmen der Interviews und der Recherche wurde deutlich, dass die Grösse allein nicht 
ausreicht, um ein Museum als „klein“ zu definieren. Der Begriff „kleines Museum“ oder „kleiner 
Raum“ ist nicht eindeutig und kann je nach Kontext unterschiedliche Bedeutungen haben. Bevor 
wir uns weiter in Tipps und Tricks vertiefen, sollte daher zunächst geklärt werden, was in dieser 
Arbeit unter kleinen Museen beziehungsweise kleinen Räumen verstanden wird. 

Oft denkt man zunächst an die physische Dimension. In etwa wenige Ausstellungsräume, ein 
kleines Gebäude oder eine begrenzte Ausstellungsfläche. Doch kleine Museen zeichnen sich nicht 
nur durch ihre räumlichen Gegebenheiten aus, sondern auch durch organisatorische und 
strukturelle Aspekte: Sie verfügen häufig über begrenzte finanzielle Mittel, einfache Organisations-
formen und kleine Teams; oft von Vereinen, Stiftungen oder ehrenamtlich betrieben. Dies bringt 
besondere Herausforderungen mit sich, vor allem in Bezug auf Finanzierung, Nachhaltigkeit und 
Professionalität. Hinzu kommt der architektonische Aspekt, also physische Parameter wie 
Quadratmeter, Höhe und Volumen. Eine dritte Dimension ist die Atmosphäre und Wahrnehmung 
des Raumes, die stark subjektiv ist und von Licht, Farbe, Form sowie Anordnung der Objekte 
geprägt wird. 

Es lassen sich drei Dimensionen unterscheiden, die kleine Räume oder Museen definieren: 

1. begrenzte Ressourcen und einfache Strukturen 

2. architektonische und physische Gegebenheiten 

3. Atmosphäre und räumliches Erleben 

Aus Dimension 1 (begrenzte Ressourcen) und Dimension 2 (architektonische Aspekte) lassen sich 
vier Typen von Museen zusammenfassen: 

a) wenig Ressourcen – grosse Räume, (nicht Zielgruppe dieser Arbeit) 

b) viele Ressourcen – kleine Räume, 

c) wenig Ressourcen – kleine Räume, 

d) viele Ressourcen – grosse Räume. (nicht Zielgruppe dieser Arbeit.) 

Die 3. Dimension, der atmosphärische Raum, tritt in allen Kategorien (a–d) auf und steht im 
Mittelpunkt dieser Arbeit, da hier der grösste Gestaltungsspielraum besteht. Selbst kleine 
Veränderungen wie gezielte Beleuchtung, Farbwahl, Materialien oder Anordnung von Exponaten 
beeinflussen die Wirkung des Raumes erheblich, ohne dass aufwendige Umbauten nötig sind. Die 
atmosphärische Gestaltung ist das Werkzeug um Identität, Stimmung und Erlebnisse zu schaffen. 
Selbst unter restriktiven Bedingungen wie Denkmalschutz, engen Grundrissen und begrenzten 
Mitteln ist dies möglich. 

Eine feste Quadratmeterzahl für „kleine Räume“ wird hier nicht festgelegt, da dies je nach 
Museumstyp stark variieren kann. Wer mit „kleinen Räumen“ oder „kleinem Museum“ zu tun hat, 
findet hier Auseinandersetzung. Auch in grösseren Räumen wird oft ein „Raum im Raum“ 
geschaffen, um Intimität oder besondere atmosphärische Qualitäten zu erzeugen. 
Vor diesem Hintergrund spielen Nachhaltigkeit und Barrierefreiheit eine zentrale Rolle. Da 
Ressourcen wie Geld, Platz und Personal oft begrenzt sind, können geringe Massnahmen helfen.  
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Nachhaltigkeit umfasst sowohl materielle, kulturelle als auch soziale Aspekte. Barrierefreiheit 
erfordert manchmal kreative Lösungen, da enge Räume und begrenzte Ressourcen grössere 
Anpassungen erschweren können. Diese Themen werden in den jeweiligen Kapiteln tiefer 
behandelt. 

5. Sonderausstellungen: Meinungen und Erfahrungen zu kleinen Museumsräumen 
 
Sonderausstellungen sind zeitlich begrenzte Ausstellungen, die meist zusätzlich zur Dauer-
ausstellung eines Museums gezeigt werden. Sie widmen sich einem spezifischen Thema, einer 
Person, einem Jubiläum oder einem aktuellen Schwerpunkt. Im Gegensatz zur Dauerausstellung 
bieten Sonderausstellungen Raum für Experimente, neue Vermittlungsformen sowie wechselnde 
Objekte aus dem Depot oder Leihgaben – häufig begleitet von innovativer Szenografie und 
aktuellen Fragestellungen. Dadurch sind sie oft dynamischer und inhaltlich fokussierter. 

Für kleine Museen nehmen Sonderausstellungen eine besonders wichtige Rolle ein. Sie 
ermöglichen neue Perspektiven einzubringen, unterschiedliche Zielgruppen anzusprechen und 
regelmässige Besucher:innen neu zu begeistern. Sie stellen somit ein zentrales Instrument dar, 
um Relevanz und Aktualität des Museums zu vermitteln. 

In den Interviews wurden die Teilnehmenden nach ihren Erfahrungen mit Sonderausstellungen 
befragt, insbesondere nach der praktischen Umsetzung, auftretenden Herausforderungen und der 
Frage, ob kleine Räume die Durchführung erschweren. 

Perspektive und Erfahrung der Gestalterinnen   

Barbara Pulli 

- Hast du oft mit kleinen Ausstellungsräumen zu tun? Was kannst du von deinen Erfahrungen 
erzählen? Und, das ist eine Zusatzfrage, wann gilt für dich ein Raum als klein? 

- Ja, Ich arbeite oft mit kleineren Räumen. Dabei ist „klein“ nicht automatisch schwierig, 
entscheidend sind die Inhalte, die Objekte und natürlich das Budget. Schwierige Räume zeichnen 
sich eher dadurch aus, dass sie kaum Infrastruktur haben. Wo kommt das Licht hin? Wo sind 
Steckdosen? Wie sind Boden und Wände beschaffen? In solchen Fällen muss man kreativ 
werden. Bei kleinen Räumen kommt es also stark auf die Inhalte und das vorhandene Budget an. 
Mit wenig Mitteln kann man trotzdem viel erreichen, aber klar, es gibt Grenzen. Selbst ein 16-
Quadratmeter-Raum kann mit 2000 Franken gestaltet werden, aber ein 30-Quadratmeter-Raum 
benötigt mehr Planung und Mittel, um die Inhalte angemessen zu präsentieren. 

- Was inspiriert dich am meisten bei der Gestaltung? Gibt es Einschränkungen oder Konzepte, die 
dich beeinflussen? 

- Am meisten fasziniert mich der Raum selbst, egal, ob klein oder riesig. Es ist immer spannend, 
das erste Mal in einen Raum zu treten und seine Atmosphäre zu spüren. Was kann in diesem 
Raum entstehen? Das reizt mich sehr. Ausserdem liebe ich es, Inhalte visuell und symbolisch in 
den Raum zu bringen, sodass Besucherinnen und Besucher bestimmte Aspekte leichter 
aufnehmen können, oft unbewusst, und ohne, dass sie alles nur lesen müssen. Es geht mir darum, 
das Thema inszeniert erlebbar zu machen. 

- Wie gehst du mit räumlichen Begrenzungen oder baulichen Herausforderungen um? Und welche 
Faktoren stellen dabei die grösste Herausforderung dar? 

-Grenzen regen mich eher an. Ich finde es spannend, mit den vorhandenen Wänden, der 
Infrastruktur oder auch Aussenzonen zu arbeiten. Räume setzen Limitierungen, das macht es 
herausfordernd, kreative Lösungen zu finden. Die grösste Herausforderung ist die Harmonie 
zwischen Raum, Thema und Objekten. Alles muss visuell, symbolisch und verständlich 
zusammenpassen. Auch kleine Details wie Podeste oder Kulissen müssen stimmig sein. Es ist  
für mich wichtig, dass alles im Raum wie aus einem Guss wirkt und die Atmosphäre stimmt. 
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- Was ist deine Meinung zu kleineren Museumsräumen? Gibt es Vorteile und Nachteile? 

- Ich finde, kleine Räume können unglaublich gemütlich und geborgen wirken. Weniger ist oft 
mehr, man kann sich stärker auf die Inhalte konzentrieren. Ein Vorteil ist natürlich auch, dass es 
günstiger ist, aber man muss den Inhalt an den Raum anpassen. Nachteile gibt es natürlich auch. 
Grosse Gruppen passen nicht immer hinein. Trotzdem finde ich, dass kleine Räume spannende 
Möglichkeiten bieten und kreative Gestaltungen erlauben. 

- Gab es ein Ausstellungsprojekt, das dir besonders in Erinnerung geblieben ist? 

- Ja, da gibt es mehrere, aber besonders in Erinnerung geblieben ist mir ein Projekt in Einsiedeln, 
Vanitas, eine Ausstellung über Vergänglichkeit und Eitelkeit. Ich war von Anfang an dabei, und der 
Raum war einfach wunderschön, hell, hoch und voller Atmosphäre. Früher war dort eine Kerzen-
fabrik, was dem Raum eine besondere Struktur gab. Das Besondere war die Verschmelzung von 
Szenografie und Kunst. Bilder und Installationen der Künstler wurden direkt in den Raum integriert. 
Gleichzeitig sollte der Raum als Bühne für ein Theaterstück dienen. Es war spannend, den Raum 
so zu gestalten, dass er sowohl Ausstellung als auch Bühne war. Ich musste genau überlegen, wo 
Stühle standen, wie man sich bewegte, und sogar temporäre Zelte hochziehen, damit alles 
funktionierte. Ein weiteres herausforderndes Projekt war eine Ausstellung über die Wahlbezirke 
des Kantons Luzern auf insgesamt 600 Quadratmetern, verteilt auf zwei Räume. Ich konzipierte für 
jeden Wahlbezirk ein Bühnenbild, Felder, Stadtkulissen, Seen oder Möbelinstallationen. Alles mit 
grünem Gras als verbindendes Element. Die Herausforderung war das enge Zeitfenster. Das 
Projekt begann im Juli/August, und bis Februar musste bereits ein grosser Teil stehen, während 
die Ausstellung im April und Mai weiter wuchs. Es war sehr sportlich, aber ich hatte ein 
fantastisches Team und konnte mich während des Projekts fast ausschliesslich auf die 
Szenografie konzen-trieren. Solche Projekte zeigen mir immer wieder, wie wichtig Planung, 
Teamarbeit und kreative Flexibilität sind und wie viel Freude es macht, wenn alles am Ende 
stimmig zusammenkommt. 

Claudia Schmauder 

- Habt Ihr Erfahrungen mit kleineren Museen oder Projekten, insbesondere mit kleinen Räumen? 
 
- Ja, auf alle Fälle. Wir haben grosse Ausstellungen, wie die Waldausstellung im Landesmuseum 
mit 1000 Quadratmetern, aber auch viele kleinere Projekte, zum Beispiel den Strauhof oder das 
Ortsmuseum Meilen. Schaufenster haben wir zum Beispiel schon für die Kronenhalle realisiert. 
Das ist dann eher eine Bild- oder Rauminszenierung. Für uns beginnt eine Ausstellung, sobald 
Personen den Raum betreten können. Wir haben Sonderausstellungen realisiert, die speziell für 
sehr kleine Räume konzipiert waren. 

- Ab wann gilt für euch oder für dich ein Raum als klein? 

- Das hängt von verschiedenen Faktoren ab. Zum einen spielt das Gefühl eine Rolle oder zum 
Beispiel wie Fenster, Lichtverhältnisse oder die Atmosphäre wirken. Zum anderen gibt es klare 
Vorgaben, etwa wie viele Personen gleichzeitig im Raum sein dürfen; Fluchtwege, Führungen und 
Gruppengrössen. Oft ist „eng“ sogar wichtiger als „klein“. Ein langer, schmaler Gang kann ein 
enger Raum sein, auch wenn die Quadratmeterzahl gross erscheint. Es geht also weniger um die 
reine Fläche, sondern um die Nutzung und die räumlichen Bedingungen. Ein Museum wie der 
Strauhof hat zum Beispiel zwei Stockwerke mit unterschiedlich grossen Räumen. Auch grössere 
Museen wie St. Johann, Müstair mit 700 Quadratmetern können viele kleine Räume enthalten. 
Spannend ist es, wenn die Gestaltung eine eigene Dynamik erfordert. 

- Gab es ein Ausstellungsprojekt, das dich besonders geprägt hat oder bei dem es eine spezielle 
Herausforderung gab? 
 
- Für mich persönlich war das Kloster St. Johann in Müstair besonders spannend, insbesondere 
die Arbeit mit den neun Nonnenzellen im Plantaturm, in denen das klösterliche Leben der 
Schwestern gezeigt wird. Eine weitere wichtige Erfahrung war die Ausstellung Wald im Landes-
museum. Dort arbeiteten wir auf über 1000 Quadratmetern mit rund 400 Exponaten in einem 
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eingespielten Team. Diese professionelle Zusammenarbeit und die Dimension des Projekts waren 
sehr prägend. In kleineren Museen sammelt man andere Erfahrungen. Oft geht es darum, mit 
begrenzten Mitteln das Maximum zu erreichen. Grosse Ausstellungen wie die Dinosaurier im 
Naturhistorisches Museum Zürich oder der Wald im Landesmuseum bieten hingegen eine andere, 
sehr umfassende Herausforderung sowohl konzeptionell als auch gestalterisch. 

- Sind eher die grösseren Räume herausfordernder als die kleineren? 
 
- Eher die grösseren Räume, weil solche Projekte seltener vorkommen und oft sehr umfangreich 
sind. Ein riesiges Projekt wie die Dinosaurierausstellung zum Beispiel, das war schon sehr 
herausfordernd. In einen kleinen Raum hingegen kam ich noch nie und dachte, dass man dort 
überhaupt keine Ausstellung umsetzen könnte. 

Perspektive und Erfahrung der Museen 
 
- Zeigt ihr auch Sonderausstellungen, und wenn ja, wie oft? Welche Herausforderungen begegnen 
dir besonders häufig beim Ausstellen?  

Philipp Urner 
 
- Im Ortsmuseum sind Sonderausstellungen eher selten. Früher hat der Sammler und Initiator, 
Werner Suter, Ausstellungen in der Burg, in der Mühle und im Gemeinschaftsraum mit Foyer zu 
verschiedenen Themen der Ortsgeschichte organisiert. Diese Ausstellungen waren zwar nicht 
professionell im heutigen Sinn, aber sehr informativ. Seit Ausstellungen professioneller wurden, 
wird deutlich weniger gemacht. Im Ortsmuseum selbst gab es kaum noch welche. Vor der 
aktuellen Ausstellung lag der letzte Event etwa drei Jahre zurück. 

- Die Räume sind eng, besonders für Sonderausstellungen. Das Platzproblem wird durch die 
umfangreiche Sammlung verstärkt. Personell ist es schwierig, da niemand hauptberuflich arbeitet. 
Ich selbst bin pensioniert und einer der Jüngeren. Das Hauptproblem ist nicht das Budget, sondern 
die personelle Kapazität. Bei Sonderausstellungen kommt es auch auf Initiative an. Die Dorf-
bevölkerung sollte stärker einbezogen werden, z. B. über Bauern, Handwerker oder Schulen. 

Monika Winkler 

- Am Anfang waren es immer zwei pro Jahr. Eine grosse Ausstellung mit einem speziellen Thema, 
dieses konnte ich teilweise selbst auswählen, teilweise wurde es mir vorgeschlagen. Zusätzlich 
war es jedes Jahr ein Muss, die Neuerwerbungen auszustellen. Zu jeder Ausstellung gab es eine 
Pressekonferenz und eine kleine Vernissage. Anfangs war ich die Einzige, die sich darum 
gekümmert hat. Schon von Anfang an habe ich mit Szenograf:innen zusammengearbeitet. Zuerst 
mit "Hauser und Partner", einer ziemlich grossen Firma, mit der schon meine Vorgängerin 
gearbeitet hatte. Ich habe dann selbst überlegt, wie ich die Ausstellungen gestalten möchte, 
teilweise in enger Zusammenarbeit mit den Szenograf:innen und teilweise mit den Künstler:innen, 
die mitgewirkt haben. Die erste Ausstellung war beispielsweise mit Künstler:innen, die auch eigene 
Vorstellungen hatten, wie ihre Werke präsentiert werden sollten, das fand ich besonders schön. 

- Wenn ich speziell an die Sonderausstellungen denke, ist der grösste Aspekt das Budget. Unser 
Museum ist privat finanziert, es handelt sich um eine Museums-AG, die komplett von der Familie 
Beyer getragen wird. Das Budget ist begrenzt und sehr oft muss man Ideen schon etwas 
herrunterschrauben. Den Szenograf:innen kommuniziere ich immer klar, „das ist unser 
Maximum, mehr können wir nicht ausgeben.“ Das Budget variiert von Jahr zu Jahr und ist 
mittlerweile nur noch etwa ein Drittel dessen, was es einmal war. Deshalb verwenden wir alle 
unsere Vitrinen, die schon über zehn Jahre alt sind. Sie sind noch schön, aber haben gewisse 
Einschränkungen. Viel Material von der Sonderausstellung wird im Lager aufbewahrt. Früher 
wurden auch Wände, Plakate oder Bilder aufbewahrt, heute geschieht vieles elektronisch. 
Vorgehängte Wände werden genutzt, um die Originalwände möglichst wenig zu beschädigen. 
Ausserdem gibt es Vorhang-schienen, um leichte Objekte aufzuhängen. Man muss immer 
überlegen, wie man gestaltet, ohne danach eine grosse Renovation durchführen zu müssen. 
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Rémi Jaccard 

- Wir haben keine Sammlung und keine Dauerausstellung. Jede Ausstellung ist ein neues Projekt 
mit eigenem Konzept. Von den drei Ausstellungen im Jahr werden ein bis zwei von uns selbst 
kuratiert, andere extern. Was immer dazugehört, ist die grafische Gestaltung, Plakat, Einladung, 
Ausstellungstexte, Typografie. Oft arbeiten wir mit externen Gestalter:innen zusammen und 
manchmal übernehmen wir die Aufgaben selbst. Der Aufwand hängt stark vom Projekt ab, von 
einfachen, textbasierten Ausstellungen bis hin zu aufwendig gebauten Rauminszenierungen. Wir 
haben ein sehr kleines Team. Was aber immer dazugehört, ist die grafische Gestaltung. Bei der 
aktuellen Ausstellung gibt es zum Beispiel keine grossen Raumveränderungen, da ging es eher 
um die Gestaltung der Wände und das Befüllen der Vitrinen. In anderen Projekten hingegen haben 
wir schon Wände eingebaut oder grössere Konstruktionen umgesetzt. Das hängt immer stark vom 
jeweiligen Ausstellungskonzept ab. Die erste Herausforderung ist immer die Finanzierung. Die 
zweite grundlegende Herausforderung ist unser Inhalt: Literatur. Literatur in einer Ausstellung zu 
präsentieren ist spannend, aber auch schwierig, denn sie ist ursprünglich nicht dafür gemacht, 
ausgestellt zu werden. Im Gegensatz zu bildender Kunst, bei der zum Beispiel ein Tafelbild 
geschaffen wird, um gezeigt zu werden, entsteht Literatur in Buchform. Wir müssen also einen 
Weg finden, warum es spannend ist, ins Museum zu kommen, anstatt das Buch einfach zu Hause 
auf dem Sofa zu lesen. Eine Möglichkeit ist, die Materialität des Schreibens sichtbar zu machen: 
Manuskripte, Typoskripte, Schreibmaschinen oder Schreibwerkzeuge. So kann man den 
Entstehungsprozess zeigen. Wie ein Text überarbeitet wurde und entstanden ist, etwas, das man 
beim fertigen Buch nicht sieht. Manche Museen zeigen auch „auratisch aufgeladene Objekte“ - 
also Gegenstände von berühmten Autor:innen, etwa Spazierstöcke oder Teeservices. Aber das ist 
bei uns nur sehr zurückhaltend Teil der Ausstellungen. Uns geht es nicht um Personenkult, 
sondern um die Literatur selbst.  

Ein weiterer zentraler Aspekt ist die Stimmung. Mit Typografie, Licht und Ausstellungsarchitektur 
versuchen wir, eine Atmosphäre zu schaffen und einen Rhythmus, der das Besuchserlebnis prägt. 
Dabei ist die räumliche Bewegung sehr wichtig. Wie betritt man einen Raum? Was sieht man 
zuerst? Wie viel wird enthüllt? Welche Sichtlinien werden durchbrochen, welche Achsen schaffen 
Verbindungen zwischen Objekten? Das kann man mit Texten, Bildern, bewegtem Bild oder Klang 
umsetzen, für alle Sinne. Natürlich wäre es manchmal schön, eine grosse, offene Halle zu haben, 
wie andere Museen sie bieten, aber das werden wir hier nie haben. Unsere Räume sind mittel-
gross bis klein, das ist aber kein Nachteil. Viel wichtiger ist, mit den vorhandenen Räumen zu 
arbeiten. Die Intimität, die sie bieten, passt hervorragend zur Literatur. Hier zeigen wir keine 
monumentalen Skulpturen oder riesige Installationen und das Haus selbst trägt viel zur 
Atmosphäre bei. Jede Tür, jede schräge Linie erzählt Geschichte und prägt den Besuch. Statt zu 
versuchen, etwas zu erzwingen, arbeiten wir lieber mit dem, was wir haben. 

Die Kurzfassung: Sonderausstellungen und Meinungen zu kleinen Museumsräumen 

In den Gesprächen wurde deutlich, dass kleine Museumsräume von den Befragten überwiegend 
positiv wahrgenommen werden. Sie gelten als kreative Herausforderung, da es reizvoll ist, auf 
begrenztem Raum eine in sich geschlossene Geschichte zu erzählen. Die zentrale Schwierigkeit, 
ausgenommen das Budget, besteht dabei darin sich auf das Wesentliche zu konzentrieren, ohne 
an Kreativität oder Spannung zu verlieren. Die praktischen Einschränkungen betreffen vor allem 
Aspekte wie Lichtverhältnisse, mehrere Eingänge, unterschiedliche Raumhöhen oder die Nutzung 
eines Raumes als Durchgangsbereich. Gleichzeitig sehen die Befragten gerade in diesen 
Begrenzungen ein grosses Potenzial, neue gestalterische Lösungen zu entwickeln und Inhalte 
bewusst zu fokussieren. Kleine Räume ermöglichen häufig eine intimere, konzentriertere und 
persönlichere Vermittlung von Themen, die in grossen Ausstellungsräumen schwerer zu erreichen 
ist. Weniger ist hier oft mehr. Inhalte lassen sich klarer und direkter vermitteln und Besucher:innen 
können sich intensiver auf Objekte und Erzählungen einlassen. 

Ergänzend wurde von den Szenograf:innen darauf hingewiesen, dass in grossen Ausstellungs-
räumen häufig eine gegenteilige Herausforderung besteht. Dort wird nicht selten mit Einbauten, 
Strukturen oder Raum-im-Raum-Lösungen gearbeitet, um Orientierung, Nähe und eine vergleich-
bare atmosphärische Dichte zu schaffen - Qualitäten, die in kleinen Räumen oft von Natur aus 
vorhanden sind. 
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Praktische Tipps und Tricks - Sonderausstellungen und Meinungen zu kleinen 
Museumsräumen 

Wie bereits erwähnt, bieten kleine Räume spannende Möglichkeiten, kreative Lösungen zu 
entwickeln und eine besondere Atmosphäre zu schaffen. Wie Claudia es formulierte: „Ich bin noch 
nie in einen kleinen Raum gekommen und habe gedacht, dass man dort keine Ausstellung 
umsetzen kann.“ In kleinen Räumen entsteht oft eine unmittelbare Nähe zwischen Besucher:innen 
und Objekten. In diesem Kapitel gehe ich auf einige wichtige Aspekte ein, die es zu beachten gilt.  

Ein zentraler erster Schritt ist eine gründliche Raumanalyse. Dabei sollten unter anderem folgende 
Fragen berücksichtigt werden: Welche Form hat der Raum? Wo befinden sich Ein- und Ausgänge? 
Wie sind die Lichtverhältnisse, Materialien und Farben? Wie wirkt die Architektur auf dich 
persönlich? Skizziere den Raum und halte deine Beobachtungen schriftlich fest, so entsteht ein 
klares Bild der räumlichen Situation. Dies hilft dir später die Ausstellung zu gestallten. Vergiss 
dabei nicht, die Zielgruppe im Blick zu behalten – hierzu gibt Monika einen wertvollen Tipp: „Für 
mich steht immer der Besucher an erster Stelle. Viele denken zuerst daran, etwas völlig Neues 
umzusetzen oder sich auf die Objekte zu konzentrieren, aber ich frage mich immer: Was könnte für 
den Besucher interessant sein? Ein wichtiger Tipp ist, die Informationsflut zu reduzieren. Schon bei 
der Planung muss man alle Ideen sammeln, durchlesen und immer wieder reduzieren. Ich lege 
Entwürfe manchmal ein paar Tage zur Seite und schaue später erneut darauf  und so fällt auf, was 
wirklich relevant ist. Ausserdem ist der Austausch mit anderen hilfreich. Wenn man das Konzept 
erklärt oder mit Kolleg:innen bespricht, merkt man schnell, was funktioniert und was nicht. Das hilft 
enorm bei der Gestaltung eines kleinen Raums.“ 

Barbara betonte im Gespräch, dass auch Elemente berücksichtigt werden sollten, die oft über-
sehen werden: „Den Boden niemals zu vernachlässigen. Mit dem Boden kann man viel spielen, 
zum Beispiel Teppiche einsetzen, um den Raum zu gestalten. Auch die Decke wird oft übersehen, 
dabei trägt sie genauso zur Wirkung des Raumes bei.“ Beziehe daher bewusst alle Ebenen des 
Raumes in die Analyse mit ein: Was befindet sich an der Decke, wie wirkt der Boden insgesamt, 
und welche gestalterischen Möglichkeiten ergeben sich daraus?  

Darüber hinaus ist es sinnvoll, frühzeitig über passende Ausstellungskonzepte nachzudenken. 
Claudia erwähnt beispielsweise eine Ausstellung in Form eines Schaufensters – dies kann 
besonders gut für einen kleinen Raum geeignet sein, da die Besucher:innen den Raum nicht 
zwingend betreten müssen, sondern ihn von aussen betrachten können. Sei offen für unterschied-
liche Varianten und kreative Lösungen. 

Die Intimität kleiner Räume bietet ideale Voraussetzungen für spezialisierte Ausstellungskonzepte, 
die weder viel Budget noch Zeit erfordern, zum Beispiel: 

• Mini- oder Mikroausstellungen, die sich auf ein einzelnes Objekt oder Thema konzentrieren 
und intensive Erlebnisse auf kleiner Fläche ermöglichen. 

• Thematische Kabinette, wie etwa ein „Kabinett für sentimentale Trivialliteratur“, das 
Nischenobjekte oder Forschungsmaterial präsentiert. 

• Rotierende oder temporäre Displays, z. B. „Objekt des Monats“, bei denen regelmässig 
Teile einer Sammlung ausgetauscht werden. 

Weiterhin sollten organisatorische und rechtliche Rahmenbedingungen frühzeitig geklärt werden: 
Was ist erlaubt und was nicht? Darf an den Wänden gemalt oder dürfen bauliche Eingriffe 
vorgenommen werden? Ist eine visuelle Gliederung des Raumes durch Farbe, Licht oder grafische 
Elemente möglich? Steht der Raum unter Denkmalschutz? Welche Vorgaben gibt es in Bezug auf 
Brandschutz, Notausgänge und Sicherheit? 

Ein sehr zentraler Punkt ist das Budget, das möglichst früh berechnet werden sollte. Welche 
Kosten entstehen und welche Arbeiten können intern umgesetzt werden? Prüfe auch die 
vorhandenen Ressourcen: Welche Vitrinen, Wände oder grafischen Elemente lassen sich 
wiederverwenden? Flexible Lösungen wie mobile Wände oder modulare Vitrinen erleichtern die 
Anpassung an unterschiedliche Themen und ermöglichen eine mehrfache Nutzung. Wenn das 
Budget es erlaubt, lohnt es sich, hier gezielt zu investieren. 
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Ebenso wichtig ist eine realistische Zeitplanung. Lege fest, wie lange die Ausstellung dauern soll. 
Plane ausreichend Zeit für die Objektauswahl, Treffen mit Gestalter:innen, Texterstellung und 
-korrektur. Schätze die Zeiträume für Auf- und Abbau ein. Wenn begleitende Kommunikation oder 
Werbung stattfinden, muss frühzeitig geklärt werden, wann diese veröffentlicht wird und ob eine 
Vernissage stattfindet. Plane bewusst zusätzliche Zeit ein, um Druck und Stress gegen Ende zu 
reduzieren, da unvorhergesehene Ereignisse wie Krankheitsausfälle etc. auftreten können. 

Stimme dich regelmässig mit allen Beteiligten ab, um sicherzustellen, dass der Zeitplan einge-
halten wird. Kläre frühzeitig, wer für welche Aufgaben verantwortlich ist und nutze die Erfahrungen 
von Kolleg:innen, anderen Museen oder externen Fachpersonen. Austausch eröffnet neue 
Perspektiven und führt oft zu unerwarteten Lösungen. 

6. Szenografie und Atmosphäre – Geschichten in kleinen Museumsräumen erzählen 

Durch die räumliche Gestaltung können Themen vermittelt werden, sodass die Besucher:innen die 
Inhalte mit allen Sinnen erfahren können. Auf diese Weise kann Szenografie mit Farbgestaltung 
einen nachhaltigen Eindruck hinterlassen. Die Zusammenarbeit mit professionellen Gestalter:innen 
kann grosse Vorteile bringen, da sie über Erfahrung im dramaturgischen und räumlichen Denken 
sowie im Umgang mit Proportionen, Rhythmus und Atmosphäre verfügen. Dies ist besonders 
wichtig bei herausfordernden Räumen oder Flächen. Einige atmosphärische Tipps werden am 
Ende dieser Arbeit vorgestellt.  

Dazu stellt sich die Frage: Wird die Szenografin bereits zu Beginn eines Projekts kontaktiert, und 
wie sieht die Zusammenarbeit aus? 

Perspektive und Erfahrung der Gestalterinnen  

Barbara Pulli 

- Wie gehst du in einem neuen Projekt vor? 

- Meistens ruft mich jemand an. Zum Bespiel ein Museum, Historiker, Kurator, Archäologe oder 
Philosoph und möchte ein Projekt umsetzen. Ich führe zuerst ein Gespräch, schaue mir die Räume 
an, kenne das Budget und mein Honorar. Darauf beginne ich mit dem Konzept oder direkt mit dem 
Szenografie-Konzept, wenn schon ein Ausstellungskonzept existiert. 

- Was ist der Unterschied zwischen Ausstellungskonzept und Szenografie-Konzept? 
 
- Für mich ist das Ausstellungskonzept eher der Inhalt: Was will man zeigen und wo. Das 
Szenografie-Konzept ist, wie das Ganze aussieht, also Umsetzung, Atmosphäre, visuelle 
Inszenierung. 

- Ab wann wirst du in ein Projekt reingeholt? 

- Ganz oft werde ich sehr früh in ein Projekt eingebunden, schon ganz am Anfang. Besonders bei 
schwierigen Räumen macht es einen Unterschied, von Beginn an dabei zu sein. So kann ich 
gestalterische Entscheidungen noch aktiv steuern, anstatt nur ein fertiges Konzept umzusetzen. 
Manchmal ist der Einfluss dadurch grösser, und das Ergebnis wirkt stimmiger im Gesamtkontext. 
Tatsächlich habe ich auch schon eine Anfrage abgelehnt, bei der ich nur noch die Umsetzung 
übernehmen sollte. 
 
- Wo beginnt deine Arbeit und wo hört sie auf? 
 
- Je nach Projektgrösse variiert meine Rolle. Bei kleinen Projekten übernehme ich oft auch Grafik, 
Bauleitung und Konzeptentwicklung. Bei grösseren Institutionen kann ich mich meist vollständig 
auf die Szenografie konzentrieren. Manchmal bin ich nur Szenografin, manchmal arbeite ich 
zusätzlich als Grafikerin oder bin beim Aufbau beteiligt, wenn es nötig ist. Handwerklich bin ich 
allerdings nicht ausgebildet, mein Schwerpunkt liegt immer auf dem Konzept. Bei kleinen Museen 
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schätzen die Auftraggeber:innen es jedoch, wenn ich auch beim Aufbau unterstützen kann, das 
macht die Zusammenarbeit einfacher. 
 
- Wie läuft die Zusammenarbeit zwischen Kurator:innen und dir als Szenografin? 

- In meiner Erfahrung verläuft die Zusammenarbeit fast immer sehr positiv. Wenn ich bereits im 
ersten Gespräch merke, dass es schwierig werden könnte, kann ich darauf reagieren. Das ist eine 
Erfahrung, die ich in über 25 Jahren in diesem Beruf gesammelt habe. Für mich ist es extrem 
wichtig, dass die Rollen klar definiert und respektvoll sind. Ich weiss, was meine Aufgabe ist, und 
die Kurator:innen wissen, was ihre Rolle ist. Wenn ich inhaltliche Vorschläge habe, kann ich sie 
einbringen und sie können ebenso sagen, wenn etwas schwierig umzusetzen ist. Ein respektvoller 
Umgang miteinander ist für mich die Basis für ein gutes Projekt. In Teams ist es wichtig, die 
Aufgabenbereiche der anderen zu respektieren. Wenn ich merke, dass die Zusammenarbeit 
problematisch werden könnte, hilft eine klare Kommunikation. 
 
- Wie gehst du mit Budgetfragen um? 
 
- Das Budget spielt natürlich eine grosse Rolle, sowohl für das Museum als auch für mich. Selbst 
bei grösseren Budgets achte ich darauf, kostengünstige Lösungen zu finden, wenn sie sinnvoll 
sind. Letztes Jahr hatte ich ein grosses Projekt, bei dem ich einfache, günstige Ideen umgesetzt 
habe: Ich habe mit Fäden gearbeitet, die ich gespannt habe, das kostet fast nichts und ersetzt 
quasi Wände. So bleibt der Fokus auf den Inhalten und dem Raum, ohne dass unnötige Kosten 
entstehen. Natürlich kann es sein, dass bestimmte Elemente, wie spezielle Grafikmaterialien, mehr 
kosten, aber dann überlege ich genau, wo es wirklich sinnvoll ist, um den Effekt zu erzielen.    

Claudia Schmauder 

- Wie geht ihr bei einem neuen Projekt vor? Wie beginnt ihr? 

- Zuerst gibt es ein Briefing-Gespräch. Das Museum erklärt, was das Thema ist, welche Exponate 
vorhanden sind, wie der Raum aussieht und, sehr wichtig, welches Budget zur Verfügung steht. 
Dann schauen wir uns die räumlichen Voraussetzungen genau an. Was darf man, was nicht, 
welche Materialien sind da und was kann verwendet werden. Bei manchen Projekten, wie beim 
Uhrenmuseum Beyer, sind bereits Vitrinen vorhanden. Bei anderen, wie dem Ortsmuseum Meilen, 
ist fast nichts vorhanden, nur ein paar wenige Dinge. Wir sehen uns als Dienstleister und möchten 
zusammen mit dem Museum eine Ausstellung und einen Inhalt gestalten, mit denen beide Seiten 
zufrieden sind. Wir sehen uns nicht als Künstler, sondern haben einen inhaltlich-gestalterischen 
Anspruch an die Arbeit und wir sind nicht im Marketing tätig, sondern wirklich im Kulturbereich. 
Bewusst haben wir uns auf Museen und inhaltliche Ausstellungen spezialisiert, unsere Philosophie 
und Ziel ist es, auf die Wünsche der Kundschaft einzugehen und gemeinsam mit ihnen eine gute 
Ausstellung zu entwickeln. 

- Seid ihr auch beim Abbau dabei? 
 
- Beim Aufbau übernehmen wir die Bauleitung. Meistens kommen die Lieferanten, die das Holz, 
die MDF-Platten oder die ganze Grafik bringen. Wir koordinieren den Ablauf vor Ort. Beim Abbau 
ist es ähnlich: Wir sind dabei, um sicherzustellen, dass alles ordentlich gemacht wird, dass zum 
Beispiel Wände übermalt oder ausgebessert werden. Wir sind da um den Abbau zu koordinieren 
und den Überblick zu behalten. Handwerkliche Tätigkeiten wie Schrauben oder Nägel machen wir 
nicht selbst. 
- Wie geht ihr mit Budgetfragen um? 

- Hierbei ist die Frage, muss man alles ausreizen? Teilweise wird mit einem grossen Budget mehr 
möglich und es ist spannend, Konzepte zu machen, bei denen das Budget eigentlich keine Rolle 
spielt. Aber es ist nicht unser Sinn und Zweck, das Geld zum Fenster rauszuwerfen. Vielfach 
kosten Dinge einfach sehr viel, vor allem Vitrinen und Einbauten. 
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Perspektive und Erfahrung der Museen 

Philipp Urner 

- Arbeitet ihr für Sonderausstellungen selbständig oder mit externen Fachleuten? 

- Meistens selbständig. Aussnahmen waren Kooperationen mit anderen Ortsmuseen wie 
Greifensee, Pfäffikon und Institutionen (Kant. Archäologie). Selten mit einer Szenograf:in. 

- Wer macht was im Team? Gibt es jemanden mit gestalterischem Hintergrund? 

- Im Team hat eigentlich niemand einen professionellen gestalterischen Hintergrund. Allerdings  
hat unsere Kuratorin über die Jahre zahlreiche Kurse besucht, speziell im Bereich Museums-
gestaltung, 

- Wer entscheidet über die Gestaltung der Ausstellung, die Raumaufteilung und die Inhalte? 

- Über die gestalterischen Inhalte entscheidet immer die Kuratorin zusammen mit dem Aktuar 
(unser Aktuar kümmert sich ums Protokoll, alle wissenschaftlichen Details der Druckgrafik und 
Ausstellungen im druckgrafischen Bereich) und oft in Absprache mit einem Initiator. Grundsätzlich 
kann jemand aus dem Vorstand oder von aussen, beispielsweise Schule, Kunstschaffende oder 
Ortskundige, eine Ausstellung vorschlagen. Jeder, der sich engagiert, kann eine Ausstellung 
machen und dann wird gemeinsam entschieden, ob sie stattfindet. 

Monika Winkler 
 
- Wie sehen Sonderausstellungen bei Beyer aus? Werden Szenograf:innen immer bei Projekten 
mit einbezogen? 
 
- Ja, schon. Aber ich habe auch schon Ausstellungen ganz alleine gemacht. Zum Beispiel meine 
erste kleine Ausstellung für meinen MAS-Abschluss (Master of Advanced Studies). Diese habe ich 
zusammen mit einer Kollegin konzipiert und eine musste ich komplett allein umsetzen. Das war 
technisch ein bisschen schwierig, weil nicht alles so funktionierte, wie wir es uns vorgestellt hatten. 
Hier im Museum werden die meisten Neuerwerbungen ohne Szenograf:innen ausgestellt. 
Meistens bringen wir höchstens Beschriftungen an. Bei Sonderausstellungen arbeite ich allerdings 
immer mit Szenograf:innen zusammen, abgesehen von den kleinen, die in der Dauerausstellung 
gezeigt werden, 

- Wann werden Szenograf:innen in das Projekt einbezogen? Verläuft diese Zusammenarbeit 
positiv? 

- Zuerst entsteht die Idee, dann schreibe ich ein Konzept und wähle die Objekte aus. Ich überlege 
mir auch, wie die Ausstellung gestaltet werden kann und was sie beim Besucher bewirken soll, 
neben der eigentlichen Idee. Die Szenograf:innen werden dann dazu geholt. Ich erkläre, was uns 
wichtig ist, wie viele Objekte im Raum sind und welche Anmutung wir uns vorstellen. Sie erarbeiten 
darauf zwei bis drei Vorschläge. Die Zusammenarbeit verläuft sehr positiv, ja. Ich würde sie auch 
anderen Museen empfehlen. Ich habe die Szenograf:innen damals selbst ausgewählt, und sie 
haben mich persönlich sehr angesprochen. Nach der ersten Zusammenarbeit hat alles so gut 
funktioniert, dass ich beschlossen habe, weiterhin mit ihnen zu arbeiten. Besonders gut funktioniert 
es, weil es nicht einfach ein „Mach so, okay“ ist, sondern eine echte Zusammenarbeit. Wenn 
jemand eine Idee einbringt und der andere etwas anderes vorschlägt, entstehen oft neue Ideen 
oder Verbesserungen. Dieses Zusammenspiel finde ich sehr wertvoll und der Austausch bringt 
immer positive Ergebnisse. 
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Rémi Jaccard 

- Wie oft erarbeitet ihr eine Ausstellung mit fachlicher Betreuung? 

- Die fachliche Betreuung ist eigentlich bei jedem Projekt notwendig: angefangen bei der 
Einladungskarte und dem Plakat bis hin zu den Texten in der Ausstellung, zur Schriftgestaltung 
und so weiter. Fast immer ist auch jemand für das Licht dabei, da braucht es professionelle 
Unterstützung. Szenografie im engeren Sinne variiert hingegen: Manchmal ist sie involviert, 
manchmal nicht. Eine Ausnahme bilden unsere Wild Cards, dort liegt es ganz bei den Personen, 
die zu uns kommen. Sie können den Raum nach eigenem Gutdünken gestalten, ohne dass wir 
eng eingreifen. 

- Ist es für euch eine positive Erfahrung, mit Gestalter:innen zusammenzuarbeiten? 

- Ja, ich finde, es ist eigentlich immer eine sehr gute Erfahrung. Unser Ziel ist es, mit verschie-
denen Personen zusammenzuarbeiten, einerseits, um neue Handschriften einzubringen, 
andererseits, um unterschiedlichen Menschen die Möglichkeit zu geben, hier zu arbeiten und 
Projekte umzusetzen. Natürlich ist der Aufwand etwas grösser, wenn man mit jemandem noch nie 
zusammengearbeitet hat, als wenn man schon weiss, worauf man sich einlässt. Deshalb 
versuchen wir dies auszubalancieren. Wir arbeiten gelegentlich mit neuen Teammitgliedern, 
beziehen aber auch diejenigen wieder ein, mit denen die Zusammenarbeit bereits gut funktioniert 
hat. Nach über zehn Jahren gibt es zudem gewisse Erfahrungswerte: Wenn ein Projekt nicht allzu 
komplex oder ambitioniert ist, braucht es nicht zwingend externe Unterstützung. 

Kurzfassung - Szenografie und Atmosphäre - Geschichten in kleinen Museumsräumen 
erzählen 

Gerade in kleinen Museumsräumen, in denen jede gestalterische Entscheidung grosse Wirkung 
entfaltet, spielt professionelle Szenografie eine zentrale Rolle für Atmosphäre und Verständlichkeit. 
Während viele Museen bei Sonderausstellungen regelmässig externe Unterstützung hinzuziehen, 
geschieht dies im Ortsmuseum Maur nur ausnahmsweise bei Kooperationsprojekten. Alle 
beteiligten Museen berichten jedoch von sehr positiven Erfahrungen. Die Interviews zeigen, dass 
auch mit begrenzten Budgets hochwertige Gestaltung möglich ist, insbesondere durch den 
gezielten Einsatz von Licht, Farbe, Materialität und Objektplatzierung statt aufwendiger baulicher 
Eingriffe. Der externe Blick von Szenograf:innen hilft zudem, Inhalte zu reduzieren, zu strukturieren 
und klar zu fokussieren. Voraussetzungen für eine erfolgreiche Zusammenarbeit sind sorgfältige 
Vorbereitung, eine bewusste Auswahl der Exponate sowie eine genaue Kenntnis des Raums und 
der vorhandenen Sammlungsbestände. 

Praktische Tipps und Tricks - Szenografie und Atmosphäre - Geschichten in kleinen 
Museumsräumen erzählen 

Die physische Raumanalyse wird durch eine atmosphärische Betrachtung ergänzt, bei der der 
Fokus auf der Stimmung des Raumes liegt. Rémi betont die Bedeutung von, den Raum „zu lesen“ 
und architektonische Elemente als Teil der Gestaltung und nicht als Hindernis zu betrachten. Wie 
sind die Objekte platziert, welches Thema verfolgt die Ausstellung? Gibt es eine chronologische 
Erzählung, einen roten Faden oder „Highlights“ der Ausstellung? 

Die Atmosphäre in kleinen Räumen wird vor allem durch Farbe, Licht und Materialien geprägt. Es 
ist wichtig, den Raum nicht mit zu vielen visuellen Eindrücken zu überladen. Die Gestaltung soll 
die Objekte unterstützen und nicht mit ihnen konkurrieren. Farbe ist ein sehr wirkungsvolles Mittel, 
um die Wahrnehmung kleiner Räume zu beeinflussen, insbesondere wenn direkt an den Wänden 
oder auf mobilen Flächen gearbeitet werden kann. Es gibt unterschiedliche Farbkonzepte, doch 
das grundlegendste und zugleich wirkungsvollste ist das optische, das sowohl das bewusste als 
auch das unbewusste Wahrnehmen anspricht. Mit Farbe lassen sich Objekte hervorheben oder 
Elemente im Raum gezielt „verbergen“. Helle Farben reflektieren das Licht und erzeugen ein 
Gefühl von Weite und Offenheit. Monochrome Farbkonzepte vermitteln Ruhe und Einheitlichkeit, 
während bestimmte Farbtöne den Eindruck eines grenzenlosen Raumes verstärken können.  
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Akzentfarben eignen sich dazu, die Aufmerksamkeit gezielt auf ausgewählte Objekte zu lenken. 
Dunkle Wände und warme Farbtöne wie Rot, Orange oder warmes Gelb schaffen hingegen eine 
intimere und konzentriertere Atmosphäre. Kontrastzonen können einzelne Ausstellungsbereiche 
rahmen, während unterschiedliche Farben an Wänden oder Böden den Raum visuell in 
thematische Abschnitte gliedern. Farbige Linien, Kontraste oder Akzentwände können zudem als 
Orientierungshilfen dienen und wichtige Objekte markieren. Auch die Farbgestaltung von Podesten 
oder Vitrinen trägt dazu bei, den Fokus gezielt auf einzelne Ausstellungsteile zu lenken.  Ein Farb-
konzept muss nicht aus vielen oder kräftigen Farben bestehen. 

Ein hilfreicher Ansatz ist es, eine Farbanalyse der Objekte vorzunehmen und zu untersuchen, wie 
diese durch Farbe und Material im Raum beeinflusst werden. Kann mit Komplementärfarben oder 
bewussten Kontrasten gearbeitet werden? Sollen bestimmte Farbtöne hervorgehoben werden, 
indem sie bei anderen Elementen der Ausstellung wiederholt auftreten? Die Besucher:innen sollen 
die Objekte gut sehen und die Texte ohne Anstrengung lesen können. 

Licht ist ein weiteres zentrales Mittel zur Schaffung von Atmosphäre und verstärkt die Wirkung von 
Farben und Materialien. Claudia betont hierzu: „Man sollte sich überlegen, worin es sich wirklich 
lohnt zu investieren, auch wenn es etwas kostet. Zum Beispiel in das Licht. Das ist ein unglaublich 
starkes gestalterisches Element. Es macht enorm viel aus und verändert sofort, wie ein Raum 
wirkt.“ 

Sowohl natürliches als auch künstliches Licht beeinflusst wie Farben wahrgenommen werden und 
wie Objekte im Raum erscheinen. Besonders bei empfindlichen Exponaten ist eine sorgfältig 
geplante Beleuchtung unerlässlich. In Museen wird häufig LED-Beleuchtung eingesetzt, da sie nur 
sehr geringe UV-Strahlung und Wärme abgibt. Die Lichtintensität sollte dem jeweiligen Material 
angepasst werden, etwa durch niedrige Lux Werte bei Papier, Textilien oder Fotografien. Eine 
warme bis neutrale Farbtemperatur sowie eine gute Farbwiedergabe sorgen dafür, dass die 
Objekte authentisch präsentiert werden, ohne Schaden zu nehmen. Gezielt eingesetzte 
Akzentbeleuchtung lenkt den Blick. 

Materialwahl und Oberflächen spielen eine wichtige Rolle für die Raumatmosphäre. Matte 
Oberflächen absorbieren Licht und erzeugen Intimität, während glänzende Materialien Licht 
reflektieren und ein Gefühl von grösserer Weite vermitteln können. Helle Wände in Verbindung mit 
dunkleren Möbeln heben die Objekte hervor, ohne den Raum einzuengen, während Kontraste 
zwischen Boden und Wänden Tiefe und eine klarere räumliche Struktur schaffen. In Anlehnung an 
Barbaras Tipps wird zudem deutlich, dass insbesondere der Boden gestalterisches Potenzial 
bietet: So können beispielsweise Teppiche eingesetzt werden, um Zonen zu definieren oder den 
Raum atmosphärisch zu strukturieren. Auch die Decke wird in der Ausstellungsgestaltung häufig 
unterschätzt, obwohl sie ebenso wesentlich zur Gesamtwirkung des Raumes beiträgt. 

Um die Ausstellung als ganzheitliches Erlebnis erfahrbar zu machen, empfiehlt es sich, mit einer 
klaren Dramaturgie und einer erzählerischen Struktur im Raum zu arbeiten. Die Zusammenarbeit 
mit professionellen Gestalter:innen wie Stenograf:innen kann dabei von grossem Wert sein. Sie 
verfügen über Erfahrung, Wissen und ein geschultes Auge für Szenografie und können so 
Ausstellungen entwickeln, dass sie die Besucher:innen emotional ansprechen und die Objekte 
optimal präsentieren. 

Eine gelungene Atmosphäre entsteht durch ein ausgewogenes Zusammenspiel von Szenografie, 
Farbgestaltung und Lichtkonzept. Auch Rémi betont dies insbesondere für kleine Räume: „Für 
mich liegt das Spannende darin, verschiedene Elemente im Raum zu einem stimmigen Ganzen 
zusammenzuführen. Bevor der Besucher ein einzelnes Objekt betrachtet oder einen Text liest, 
sollte der Raum als Gesamtkomposition funktionieren. Das gilt vor allem für kleine Räume – nicht 
die Grösse ist entscheidend, sondern dass alles harmonisch wirkt und den Besucher dazu einlädt, 
sich vertieft mit den Inhalten auseinanderzusetzen.“ 
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7. Nachhaltige Gestaltung in kleinen Museen 
 
Nachhaltigkeit spielt eine zentrale Rolle in der heutigen Museumslandschaft. In Museen und 
Ausstellungsräumen, die oft mit begrenzten Ressourcen, Flächen und Budgets arbeiten, kann 
Nachhaltigkeit als Leitprinzip eine besondere Chance darstellen. Sie fördert ein bewusstes und 
ressourcenschonendes Arbeiten und kann gleichzeitig neue kreative Gestaltungsmöglichkeiten 
schaffen. Die grössten CO₂-Emissionen von Museen entstehen üblicherweise durch den Energie-
verbrauch, während der Ausstellungsbetrieb oft zu den ressourcenintensiven Bereichen gehört. 
Ausstellungen werden aufgebaut, nur um anschliessend wieder abgebaut und entsorgt zu werden.  
Transport sowie Logistik verursachen erhebliche Umweltbelastungen. In den Interviews habe ich 
alle gefragt, wie Nachhaltigkeit in der Praxis umgesetzt wird. 

Perspektive und Erfahrung der Gestalterinnen 

- Wie geht ihr mit Nachhaltigkeit bei Ausstellungen um? Ist es ein Thema? 

Barbara Pulli 

- Ja, ich versuche immer, sehr nachhaltig zu arbeiten. Oft leihe ich Materialien aus, die man 
zurückgeben kann. Für eine Szenografie zum Beispiel habe ich 20 Art-Deco-Stühle gebraucht, die 
ich aus dem Theater ausleihen konnte. Gerade für kleine wie auch grosse Räume ist es sinnvoll, 
vorhandenes Material zu nutzen. Auch Kronleuchter oder andere besondere Stücke habe ich 
schon ausgeliehen. Kürzlich habe ich für eine Messe in Berlin einen Stand komplett aus Karton 
gestaltet, inklusive Wände und Möbel. Die Messe war sehr blinkend und opulent - unsere einfache, 
nachhaltige Gestaltung hat aber unglaublich viel Anerkennung bekommen. Am Ende haben 
Jugendliche alles für ihre neue Wohnung mitgenommen. Nur Teppiche oder bestimmte Holz-
rahmen mussten entsorgt werden, alles andere konnte weiterverwendet werden. Natürlich gibt es 
auch Projekte, bei denen bestimmte Materialien notwendig sind und nicht wiederverwendet 
werden können. Dann muss man Kompromisse eingehen. Trotzdem versuche ich, wo immer 
möglich, Materialien nachhaltig zu wählen und kreativ wiederzuverwenden. 

Claudia Schmauder 

- Das Thema Nachhaltigkeit wird immer wichtiger. Doch nur weil man etwas aus nachwachsendem 
Holz baut, heisst das noch lange nicht, dass es wirklich nachhaltig ist. Nachhaltigkeit hat ja nicht 
nur mit dem Material selbst zu tun, sondern auch damit, wer etwas auf- und abbaut, wie oft man 
mit dem Lastwagen von A nach B fährt oder woher die Dinge kommen. Manchmal ist es nachhal-
tiger, etwas direkt vor Ort zu bauen und später zu recyceln, anstatt lange Transportwege in Kauf zu 
nehmen. 

Wir schauen deshalb immer zuerst, was bereits vorhanden ist und was sich vielleicht wieder 
verwenden lässt. Es gibt mittlerweile zwar Plattformen, auf denen man Materialien finden kann, 
aber das ist oft zeitaufwendig. Selten findet man genau das, was man braucht oder man muss es 
umlackieren, anpassen, transportieren, was am Ende häufig teurer wird. Es ist ein Glücksfall, 
wenn etwas wirklich passt. Auch die Materialien selbst sind ein Thema: Es gibt Kunststoffe, die 
nachhaltiger sind als Holz, aber sie wirken auf den Besucher oft nicht nachhaltig. In der Praxis 
gehört das Material meistens dem Museum. Wir koordinieren und stellen es zusammen. Bei sehr 
kleinem Budget lohnt es sich manchmal, Dinge gebraucht zu kaufen, zum Beispiel bei Ikea, und 
sie später über Plattformen wie Tutti wieder zu verkaufen. 

Perspektive und Erfahrung der Museen 

Philipp Urner 

- Viel Material wird aufbewahrt und wiederverwendet: Vitrinen, Bilderrahmen, Prospekte. Neue 
Anschaffungen gibt es nur, wenn es wirklich nötig ist. Für Sonderausstellungen werden oft Hefte 
oder Newsletter gedruckt, Plakate werden eher selten verwendet. 
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- Monika Winkler 

- Ja, ich achte darauf, auch wenn ich nicht immer den Begriff „Nachhaltigkeit“ benutze. Ich möchte 
vor allem, dass Materialien und Elemente wiederverwendet werden können – sei es aus Kosten-
gründen oder auch, weil dadurch Abfall vermieden werden kann. Wir nutzen zum Beispiel vor-
gehängte Wände und haben auch schon Folien direkt auf Wände angebracht, die sich wieder 
abziehen lassen. Mit kleinen Eingriffen lassen sich Elemente wieder verwenden und für neue 
Installationen einsetzen. Das ist für mich ein wichtiger Aspekt bei der Planung von Ausstellungen. 

Rémi Jaccard 

- Ja, wir haben über die letzten Jahre sicherlich eine Entwicklung gemacht. Früher war es oft so, 
dass ein grosser Transporter mit viel Material kam, alles aufgebaut wurde, und nach der Ausstel-
lung landete vieles im Müll. Heute arbeiten wir zu etwa 90 % mit denselben Handwerkern. Die 
finden es zwar angenehmer, wenn man neues Holz bestellt, statt alte Nägel herauszuziehen; das 
ist eine Herausforderung, aber wir versuchen stark, Dinge wiederzuverwenden, zum Beispiel 
Konsolen für Screens, die immer wieder für Ausstellungen gebaut wurden, werden jetzt aufbewahrt 
und bei passenden Projekten erneut eingesetzt. Dafür braucht man Lagerfläche und jemanden, 
der den Überblick hat, was vorhanden ist. Wir nutzen oft Tapeten für Inhalte. Die gehen nach der 
Ausstellung ins Altpapier, was viel vertretbarer ist als 3D-Drucke oder Plastikobjekte, die danach 
unbrauchbar sind. Ausserdem leihen wir aus oder verschenken nicht mehr benötigte Dinge. Wir 
fragen auch andere Museen nach Materialien, zum Beispiel nach grossen Bilderrahmen. Es 
funktioniert gut. Man schaut, was bereits verfügbar ist. Es gibt Plattformen wie Offcut in Zürich oder 
Bern, eine Art Materialbörse, wo man Dinge spenden oder erwerben kann. Das meiste läuft aber 
noch über persönliche Netzwerke. Wenn man weiss, dass jemand etwas hat, fragt man direkt 
nach, das ist oft der einfachste Weg. 

Die Kurzfassung - Nachhaltige Gestaltung in kleinen Museen  

Die Interviews zeigen, dass Nachhaltigkeit im Ausstellungsprozess ein zentrales und oft heraus-
forderndes Thema ist. Gestalter:innen und Museen bemühen sich, ressourcenschonend zu 
arbeiten, in der Praxis bestehen sowohl grosse Möglichkeiten als auch klare Einschränkungen. 
Nachhaltigkeit ist bereits ein natürlicher Bestandteil des Arbeitsprozesses, kann jedoch durch 
Zeitdruck, Logistik, Budget und Materialverfügbarkeit eingeschränkt sein. Positiv ist, dass bereits 
kleine Massnahmen wie Ausleihen, Teilen, Wiederverwenden und modulare Lösungen einen 
Unterschied machen können. 

Praktische Tipps und Tricks – Nachhaltige Gestaltung in kleinen Museen 

Nachhaltigkeit ist ein zentrales Thema, insbesondere im Ausstellungsbereich. Hier möchte ich die 
verschiedenen Dimensionen der Nachhaltigkeit präsentieren:  

• Wirtschaftliche/finanzielle Nachhaltigkeit: effiziente Ressourcennutzung und kosteneffektive 
Umsetzung von Ausstellungen, zum Beispiel durch modulare Systeme, Wiederverwendung 
von Elementen oder Kooperationen. 

• Materielle/ökologische Nachhaltigkeit: langlebige, reparierbare und umweltfreundliche 
Materialien, energiesparende Beleuchtung, reduzierte Transportwege und die Vermeidung 
problematischer Kunststoffe. 

• Soziale Nachhaltigkeit: Berücksichtigung von Mitarbeitenden, Besucher:innen und der 
Gemeinschaft, inklusive Gestaltung, Barrierefreiheit und partizipative Angeboten. 

• Kulturelle/immaterielle Nachhaltigkeit: langfristige Wirkung von Ausstellungen, nachhaltige 
Vermittlung kultureller Inhalte und bleibende Eindrücke von temporären Sonderaus-
stellungen. 
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In diesem Text liegt der Schwerpunkt auf materieller und finanzieller Nachhaltigkeit, da dies 
konkrete Auswirkungen auf die Planung und Umsetzung von Ausstellungen hat. Dennoch ist es 
wichtig, alle Dimensionen zu kennen, da sie gemeinsam das Gesamtbild einer nachhaltigen 
Ausstellung prägen. Ein Beispiel dafür liefert Philipp, der die Bedeutung sozialer Nachhaltigkeit 
hervorhebt: „ Weniger ist mehr. Man sollte Themen konzentriert darstellen. Ein wichtiger Punkt ist, 
Menschen aktiv einzubeziehen, besonders Schulklassen. So wird das Museum lebendig und bleibt 
für die Gemeinde relevant. Ortsmuseen leben vom lokalen Bezug, ansonsten droht das 
Aussterben von Wissen und Handwerk.“ 

Organisation und Planung sind ebenfalls entscheidend für eine nachhaltige Ausstellungspraxis. 
Transportwege sollten koordiniert und möglichst umweltfreundliche Transportmittel genutzt 
werden. Netzwerke für Kooperationen oder zur Wiederverwendung von Materialien können gezielt 
eingebunden werden. Auch weniger, dafür längere Ausstellungen tragen zur Nachhaltigkeit bei, 
wobei Qualität vor Quantität steht. 

Kreative Wiederverwendung spielt dabei eine zentrale Rolle. Rémi betont, dass Materialien nach 
der Ausstellung häufig recycelt werden können, was nachhaltiger ist als der Einsatz von 3D-
gedruckten oder plastischen Objekten, die anschliessend unbrauchbar sind. Überschüssige 
Materialien können verliehen oder weitergegeben werden, zudem lohnt es sich, andere Museen 
gezielt nach verfügbaren Materialien wie etwa grossen Bilderrahmen zu fragen. Plattformen wie 
Offcut in Zürich oder Bern ermöglichen den Kauf oder die Spende von Materialien, doch ein 
Grossteil der Materialweitergabe erfolgt weiterhin über persönliche Netzwerke. Ist bekannt, dass 
jemand über passende Materialien verfügt, ist der direkte Kontakt oft der einfachste Weg, um 
Ressourcen weiterzuverwenden. 

Ein nachhaltiger Ansatz orientiert sich am 3R-Prinzip (reduce, reuse, recycle – reduzieren, 
wiederverwenden, recyceln) und legt besonderen Wert auf die Reduktion des Materialeinsatzes. 

Bei der Materialwahl sollten langlebige, wiederverwendbare, reparierbare und ungiftige Materialien 
mit guter Ökobilanz bevorzugt werden. Dazu zählen beispielsweise Holz aus nachhaltiger regio-
naler Forstwirtschaft, Materialien aus nachwachsenden Rohstoffen wie Hanf, Biokunststoffe oder 
recycelter Karton. Ebenso kann recyceltes Metall und Glas sowie Klebstoffe, Farben und Lacke 
auf Wasser- oder Pflanzenbasis ohne VOC gewählt werden. Die Bewertung kann mithilfe von 
Lebenszyklusanalysen erfolgen. 

Claudias Hinweise zur praktischen Umsetzung nachhaltiger Szenografie ergänzen diese 
Überlegungen. Investitionen wie das Streichen von Wänden oder die Wahl von Aufhängungs-
systemen sollten mit Blick auf ihren langfristigen Nutzen geplant werden. Auch Beleuchtung und 
flexible Montagemöglichkeiten sollten so gestaltet sein, dass sie dem Museum dauerhaft 
zugutekommen. Es ist wenig sinnvoll, Ausstellungsflächen aufwendig umzubauen, wenn dies 
später die Szenografie behindert oder zukünftige Anpassungen einschränkt. Da Materialien oft nur 
für kurze Zeit genutzt und danach entsorgt werden, ist es wichtig, von Beginn an nachhaltig zu 
denken und vorhandene Elemente bewusst in die Ausstellung zu integrieren. 

Vor der Konzeption einer Sonderausstellung ist es zudem hilfreich, einen guten Überblick über 
vorhandene Vitrinen, Möbel und weitere Materialien zu haben. Dies erleichtert sowohl die eigene 
Planung als auch die Zusammenarbeit mit Szenograf:innen. Es spart Zeit und ermöglicht einen 
effizienteren Einsatz vorhandener Ressourcen.  

Nachhaltige Szenografie bedeutet somit nicht Verzicht, sondern Innovation. Umweltfreundliche 
Transporte, Kooperationen mit anderen Museen, längere Ausstellungszeiträume, modulare 
Systeme und der Fokus auf Qualität statt Quantität ermöglichen die Gestaltung ressourcen-
schonender, ästhetisch überzeugender und langfristig nachhaltiger Ausstellungen. Gerade kleine 
Museen können dabei flexibel agieren, Prozesse direkt in der Praxis erproben und Nachhaltigkeit 
als integralen Bestandteil einer reflektierten und zukunftsorientierten Ausstellungspraxis etablieren. 
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8. Barrierefreiheit in kleinen Museen - Gestaltung für alle 

Ein weiterer Aspekt ist das barrierefreie Gestalten von Ausstellungen. Szenografie sollte idealer-
weise für alle zugänglich sein, unabhängig von Alter, körperlichen, kognitiven oder sensorischen 
Einschränkungen. Barrierefreiheit bedeutet Inhalte auf unterschiedliche Weise erfahrbar zu 
machen. Zum Beispiel durch taktile Elemente, klare Wegführung, kontrastreiche Farbgestaltung 
sowie akustische oder visuelle Übersetzungen. So wird Inklusion zu einem selbstverständlichen 
Bestandteil des gestalterischen Prozesses und die Ausstellung öffnet sich einem breiteren 
Publikum. In der Realität ist dies jedoch nicht immer der Fall. In meinem Interview frage ich 
deshalb nach, wie dies in der Praxis umgesetzt wird. 

Perspektive und Erfahrung der Gestalterinnen 

- Wie geht ihr mit dem Thema Barrierefreiheit um? 

Barbara Pulli 

- Barrierefreiheit wird oft erst sichtbar, wenn man mitten im Projekt ist. Bei einer meiner letzten 
Szenografien habe ich zum Beispiel ein Fenster zunächst nur so geplant, dass Kinder einen 
Hocker benutzen könnten, um hineinzusehen. Für Rollstuhlfahrer:innen hätte das jedoch nicht 
funktioniert. Deshalb haben wir das Fenster grösser gestaltet, sodass alle Besucher:innen den 
Raum erleben konnten. Gerade kleine Museen haben oft bauliche Einschränkungen wie Treppen 
oder enge Gänge. Da ist ein Lift manchmal nötig, oder man muss sich alternative Wege wie Audio-
guides oder Videos überlegen. Wichtig ist, dass Kurator:innen diese Anforderungen frühzeitig 
kommunizieren, damit man sie in die Planung einbeziehen kann. Ich versuche immer, Wege zu 
finden, wie jeder den Raum erleben kann, auch wenn es dafür nur kleine Anpassungen braucht. 
Gerade bei meiner kommenden Dauerausstellung möchte ich diese Aspekte gleich von Anfang an 
berücksichtigen. 

Claudia Schmauder 

- Das ist ganz unterschiedlich. Es ist immer ein zentrales Thema. Barrierefreiheit und Nachhaltig-
keit sind stets relevant. Allerdings ist das bei historischen Museen manchmal nicht möglich. Es ist 
die Quadratur des Kreises. Auch Barrierefreiheit für Seh- oder Hörbehinderte kann mit dem vor-
handenen Budget oft nicht vollständig umgesetzt werden. Da muss das Museum selbst entschei-
den, wie weit es gehen kann. Museen werden teilweise dazu gezwungen, es umzusetzen, haben 
aber gar nicht die Möglichkeiten dazu. Ich glaube, das ist für die Museen selbst oft ein Problem. 
Wir sprechen in Museen auch immer wieder über diese Themen. Ein weiteres Thema ist die 
Bereitstellung unterschiedlicher Sprachen. Oft ist nur Deutsch verfügbar, obwohl viele Besucher 
Englisch sprechen. In der Schweiz ist das aufgrund der Viersprachigkeit ein grosses Thema. Im 
Nationalmuseum beispielsweise müssen die drei Landessprachen plus Englisch berücksichtigt 
werden (Romanisch ausgenommen). Das erfordert viel Platz für die Beschreibungen. Ich denke 
jedoch, dass es heutzutage einfacher wird, dank all der Apps, die immer günstiger werden. Neu 
sind auch KI-Übersetzungen verfügbar, die viel erleichtern. 

Perspektive und Erfahrung der Museen 

Philipp Urner 

- Die Nutzung unserer Räume ist stark durch die Denkmalpflege eingeschränkt. An den Häusern 
selbst darf praktisch nichts geändert werden. Viele alte Häuser haben enge Treppen, sodass 
selbst ein Treppenlift nicht passt. Die Nutzungsmöglichkeiten sind daher begrenzt. Innerhalb dieser 
Rahmenbedingungen muss man kreativ arbeiten und die Gegebenheiten respektieren. Bezüglich 
der Barrierefreiheit sind die Gebäude beispielsweise für Rollstuhlnutzer:innen nicht zugänglich. Bei 
Führungen ist gegebenenfalls eine Begleitperson nötig. Für jede Veranstaltung muss mindestens 
eine Aufsichtsperson pro Stockwerk anwesend sein. 
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Monika Winkler 

- Wir haben einen Aufzug, sodass der Zugang mit Rollstuhl oder Rollator möglich ist. Barrierefrei 
sind wir also in dem Sinn, dass alles zugänglich ist. Allerdings hatten wir bisher leider kein Budget, 
um die Ausstellung vollständig barrierefrei zu gestalten. Als Vermittlungstool nutzen wir iPads, da 
stehen alle Informationen drin. So passen wir Schriftgrössen an, dass auch Besucher:innen mit 
Sehschwächen die Inhalte besser lesen können. Zusätzlich bieten wir Audioguides an, da werden 
bestimmte Objekte von Mitarbeiter:innen erklärt. Ein spezielles Konzept für Barrierefreiheit gibt es 
bisher jedoch noch nicht. 

Rémi Jaccard 

- Barrierefreiheit ist ein schwieriges Thema, weil wir nur wenig Handlungsspielraum haben. Die 
Liegenschaft gehört der Stadt Zürich und ist denkmalgeschützt. Sie liegt mitten in der Altstadt, was 
die Räume sehr eng macht. Treppen lassen sich momentan nicht mit einem Lift oder Ähnlichem 
überwinden ohne die historische Bausubstanz grundlegend zu verändern. Das ist mit dem Denk-
malschutz bisher nicht machbar. Wir überlegen aber alternative Zugänge, zum Beispiel Audio oder 
Bildmaterial, um die Inhalte für Menschen mit Einschränkungen zugänglich zu machen. Gleich-
zeitig ist es uns wichtig, dass Besucher:innen die Ausstellung vor Ort erleben können und nicht nur 
über Videos oder Internet-Content. Es gibt auch Inhalte, die nach aussen getragen und projekt-
unabhängig zugänglich sind. Der direkte Besuch im Museum bleibt für uns ein zentraler 
Bestandteil. 

Die Kurzfassung – Barrierefreiheit in kleinen Museen - Gestaltung für alle 

Wie aus den Interviews hervorgeht, ist Barrierefreiheit ein zentrales, aber oft herausforderndes 
Thema in Museen, insbesondere in kleinen Häusern oder historischen Gebäuden mit baulichen 
Einschränkungen wie engen Treppen oder denkmalgeschützten Strukturen. Barrierefreiheit ist ein 
wesentlicher Aspekt der Szenografie um Ausstellungen für alle Besucher:innen zugänglich zu 
machen, unabhängig von Alter oder individuellen Einschränkungen. Ziel ist es, Inklusion von 
Anfang an in den Gestaltungsprozess zu integrieren. Kreative Lösungen wie alternative Zugänge, 
Audioguides, digitale Inhalte oder flexible Raumnutzung können die Zugänglichkeit verbessern. 
Gleichzeitig müssen die räumlichen Gegebenheiten und die historische Bausubstanz respektiert 
werden. 

Praktische Tipps und Tricks – Barrierefreiheit in kleinen Museen - Gestaltung für alle  

Besonders in kleinen oder historischen Gebäuden können Platzmangel, enge Treppen und 
begrenztes Budget grössere Veränderungen erschweren. Barrierefreiheit muss nicht teure 
Umbauten erfordern. Die Praxis zeigt, dass bereits kleine, durchdachte Massnahmen die 
Zugänglichkeit deutlich verbessern. Wichtig ist, realistisch zu bleiben und die vorhandenen 
Ressourcen sinnvoll zu nutzen. Jede sinnvolle Massnahme – sei es ein neuer Audioguide, weniger 
Objekte im Raum oder kleine Lichtanpassungen – zählt. 

Nun soll aufgezeigt werden, mit welchen Arten von Barrierefreiheit gearbeitet werden kann: 

• Physische Barrierefreiheit: Rollstuhlgerechte Zugänge, Rampen, Aufzüge, breite Türen und 
Gänge sowie barrierefreie Toiletten. 

• Sensorische Barrierefreiheit: Insbesondere für Menschen mit Sehbeeinträchtigungen, z. B. gut 
lesbare Schriften, ausreichende Schriftgrössen, Kontrastfarben und deutliche Markierungen. 

• Kognitive Barrierefreiheit: Leicht verständliche Texte, Symbole oder geführte Rundgänge. 

• Sprachliche Barrierefreiheit: Mehrsprachige Informationen, Beschilderungen, Texte und Guides. 

• Ökonomische Barrierefreiheit: Angebote für Menschen mit begrenzten finanziellen Mitteln. 
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• Soziale Barrierefreiheit: Ein Umfeld schaffen, das alle willkommen heisst durch familien-
freundliche und inklusive Räume. 

Gerade für kleine Museen ist eine frühzeitige und realistische Planung entscheidend. Aufgrund 
begrenzter personeller, räumlicher und finanzieller Ressourcen sollte bereits in den ersten Phasen 
geprüft werden, welche Massnahmen tatsächlich umsetzbar sind. Szenograf:innen sollten 
möglichst früh einbezogen werden. Ihre Erfahrung mit kleinen Räumen, knappen Budgets und 
flexiblen Lösungen können Arbeitsabläufe, Materialwahl und Raumnutzung wesentlich 
beeinflussen. Priorität haben Massnahmen, die mit geringem Aufwand einen grossen Nutzen für 
möglichst viele Besucher:innen bringen. Diese sind sichere Wege, gute Beleuchtung, klare 
Orientierungspunkte und eine flexible Nutzung des vorhandenen Raums. Auch digitale Lösungen 
wie barrierefreie Websites oder QR-Codes können mit vergleichsweise wenig Aufwand den 
Zugang zu Inhalten erleichtern. 

Im Bereich Kommunikation und Vermittlung bieten kleine Museen besondere Chancen: Taktile 
Objekte, Repliken oder Reliefbilder lassen sich oft unkompliziert integrieren und ermöglichen ein 
haptisches Erleben der Ausstellung. Medien und Interaktionsstationen sollten bewusst einfach 
gehalten, gut erreichbar und leicht bedienbar sein. Dazu helfen Anleitungen in einfacher Sprache, 
Vorlesefunktionen und wenn möglich Untertitel bei Videos. Diese Alternativen bieten Hilfe ohne 
zusätzlichen Platz zu beanspruchen. 

Eine klare visuelle Struktur ist in kleinen Räumen besonders wichtig, damit kein überfüllter oder 
unübersichtlicher Eindruck entsteht. Deutliche Signalfarben, starke Kontraste und grosse, gut 
lesbare Schriftgrössen unterstützen die Orientierung und machen auf wichtige Punkte wie niedrige 
Decken, enge Durchgänge oder Treppenstufen aufmerksam. Reflexfreie Oberflächen, ausrei-
chende Beleuchtung und eine einfache, gut verständliche Akustik tragen wesentlich zum Komfort 
bei. Sensorische und multimediale Elemente wie Klänge, Düfte oder Materialproben können 
gezielt eingesetzt werden, um mehrere Sinne anzusprechen, ohne den Raum zu überladen. 

Barrierefreiheit sollte in kleinen Museen von Anfang an integraler Bestandteil der Planung sein. 
Gerade hier können bereits kleine Massnahmen einen grossen Unterschied machen. Je besser 
ein kleines Museum die Bedürfnisse seines Publikums kennt, desto gezielter und ressourcen-
schonender lassen sich Ausstellungen gestalten. Barrierefreiheit wird so nicht als Zusatz, sondern 
als Chance verstanden, mit einfachen Mitteln ein inklusives, einladendes und lebendiges Museum 
zu schaffen. 

9.Praktische Tipps und Tricks von Gestalter:innen und Museen (Auszüge Interviews) 

- Habt ihr persönliche Tipps oder Tricks für den Umgang mit kleinen Ausstellungsräumen? 

Barbara Pulli 

- Bei kleinen Räumen muss man anders denken. Man kann nicht erwarten, dass alle gleichzeitig 
alles anschauen können. Vielleicht gibt es nur zwei Stühle statt zwanzig. Das heisst, man muss 
kreativ planen. Nicht unbedingt kreativer als in grossen Räumen, aber anders. Ein Vorteil kleiner 
Räume ist die Geborgenheit, die man gezielt einsetzen kann. Ein Tipp, den ich immer gebe, den 
Boden niemals zu vernachlässigen. Mit dem Boden kann man viel spielen, zum Beispiel Teppiche 
einsetzen, um den Raum zu gestalten. Auch die Decke wird oft übersehen, dabei trägt sie genauso 
zur Wirkung des Raumes bei. 

Claudia Schmauder 

- Was sicher teilweise Sinn ergibt, ist, dass man sich überlegt, was man sich wirklich einmal 
anschaffen soll, auch wenn es etwas kostet. Zum Beispiel das Licht. Das ist ein wahnsinnig 
wichtiges gestalterisches Element. Es macht unglaublich viel aus und verändert sofort, wie ein 
Raum wirkt. Dann finde ich wichtig, dass man, wenn man einen Museumsraum gestaltet oder 
Anpassungen plant, darauf achtet, dass alles rückbaubar bleibt. Also, dass man nicht eine 
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wunderschöne Holzhalle baut, in der man dann keinen Nagel einschlagen darf, sondern dass man 
von Anfang an überlegt, wie der Raum für zukünftige Sonderausstellungen wiederverwendet 
werden kann. 

Man sollte die Wiederverwendbarkeit mitdenken. Wenn man zum Beispiel Wände streicht, sollte 
man überlegen, welche Basis langfristig sinnvoll ist. Oder: Welche Aufhängungen gibt es? Wie 
sieht es mit der Beleuchtung aus? Kann man Dinge an der Decke befestigen? Wenn man also 
einmal etwas Budget zur Verfügung hat, lohnt es sich, gezielt zu investieren – in Elemente, die 
dem Museum dauerhaft nützen, wie eine gute Beleuchtung oder flexible Montagemöglichkeiten. 
Es lohnt sich nicht, einen Ausstellungsraum luxuriös umzubauen, wenn es danach die Szenografie 
behindert oder spätere Gestaltungen erschwert. Bei einer Dauerausstellung ist das natürlich etwas 
anderes. 

Philipp Urner 

- Weniger ist mehr. Man sollte Themen konzentriert darstellen. Ein wichtiger Punkt ist, Menschen 
aktiv einzubeziehen, besonders Schulklassen. So wird das Museum lebendig und bleibt für die 
Gemeinde relevant. Ortsmuseen leben vom lokalen Bezug, ansonsten droht das Aussterben von 
Wissen und Handwerk. 

Monika Winkler 

- Für mich steht immer der Besucher an erster Stelle. Viele denken zuerst daran, etwas völlig 
Neues umzusetzen oder sich auf die Objekte zu konzentrieren, aber ich frage mich immer: Was 
könnte für den Besucher interessant sein? Ein wichtiger Tipp ist, die Informationsflut zu reduzieren. 
Schon bei der Planung muss man alle Ideen sammeln, durchlesen und immer wieder reduzieren. 
Ich lege Entwürfe manchmal ein paar Tage zur Seite und schaue später erneut darauf – so fällt 
auf, was wirklich relevant ist. Ausserdem ist der Austausch mit anderen hilfreich. Wenn man das 
Konzept erklärt oder mit Kolleg:innen bespricht, merkt man schnell, was funktioniert und was nicht. 
Das hilft enorm bei der Gestaltung eines kleinen Raums. 

Rémi Jaccard  

- Für mich ist das Spannende, dass man verschiedene Elemente im Raum zu einem stimmigen 
Ganzen zusammenfügt. Bevor der Besucher ein einzelnes Bild betrachtet oder einen Text liest, 
sollte der Raum als Gesamtkomposition funktionieren. Das gilt vor allem in kleinen Räumen –  die 
Grösse ist dabei nicht entscheidend, sondern dass alles harmonisch wirkt und den Besucher 
einlädt, sich mit den Inhalten auseinanderzusetzen. 
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10. Schlusswort – Kleine Museen, grosse Wirkung 

Ich begann diese Arbeit mit der Vision, ein Handbuch für Ausstellungen in Museen mit kleinen 
Räumen und begrenzten Ressourcen zu erstellen. Diese Arbeit hat inzwischen eine etwas andere 
Form angenommen. Es bleibt die Idee eine Sonderausstellung atmosphärisch zu gestalten, nun 
jedoch mit stärkerem Fokus auf Nachhaltigkeit und Barrierefreiheit. Eine meiner ersten Fragen 
war: Was ist mit kleinen Museen und kleinen Räumen gemeint? Natürlich spielen dabei viele 
Faktoren eine Rolle und es gibt eine grosse Vielfalt an Museen, besonders in der Schweiz. 

Kern dieser Arbeit sind die Interviews, die auch die Struktur der Arbeit stellen. Sie zeigen, dass 
kleine Museen trotz begrenzter Ressourcen grosses Potenzial haben. Die Gestaltung von Sonder-
ausstellungen in kleinen Räumen erfordert Kreativität, Ordnung, sorgfältige Planung und 
Bewusstsein für die räumlichen, materiellen und sozialen Gegebenheiten. 

In den Kapiteln über Barrierefreiheit und ihre sozialen Dimension sowie über Nachhaltigkeit wird 
deutlich, dass das Wissen über die vorhandenen Zielgruppen noch erweitert werden kann. Oft liegt 
der Fokus auf den „sichtbaren“ Gruppen mit besonderen Bedürfnissen. Ich denke, dass mehr 
Wissen erforderlich ist, um besser zugängliche Ausstellungen zu gestalten. Auch in Bezug auf 
Nachhaltigkeit gibt es weitere Dimensionen zu berücksichtigen als gemeinhin angenommen. 

Ich fand es wertvoll, dass professionelle Unterstützung bei einer Ausstellung einzubeziehen, als 
positiv und empfehlenswert erfahren wird. Szenograf:innen werden für ihre Fähigkeit geschätzt, 
Inhalte klar zu vermitteln und Atmosphäre zu schaffen. Es freut mich ausserdem, dass alle bemüht 
sind, nachhaltig zu denken, bewusste Materialauswahl zu treffen und aktiv Ressourcen zu sparen. 
Es gibt viel Engagement und Interesse daran, Sonderausstellungen durchdacht und bewusst zu 
gestalten. Ich habe viel gelernt und hoffe dies kann anderen als Inspiration dienen. Vor allem 
möchte ich zeigen, dass es besser ist, sich auf das zu konzentrieren, was innerhalb der vorhan-
denen Ressourcen möglich ist, anstatt sich auf das Schwierige oder Unerreichbare zu fokussieren. 
Ich danke allen, die an dieser Arbeit teilgenommen und sie unterstützt haben. 
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Checklisten - Tipps und Trick  

Kleine Räume bieten die Möglichkeit kreative und flexible Ausstellungskonzepte zu entwickeln. 
Eine sorgfältige Raumanalyse bildet die Grundlage für eine erfolgreiche Gestaltung. Budget und 
Zeitplan sollten frühzeitig erstellt werden. Selbst kleine Veränderungen können dabei eine grosse 
Wirkung entfalten. Die folgenden Checklisten  
sind als ergänzender Bestandteil zu verstehen. Sie dienen als praxisnahes Instrument  
zur Unterstützung bei der Umsetzung. 

Sonderausstellungen:  

Raumanalyse: Skizziere den Raum: Masse, Formen, Ein- und Ausgänge. Die 
Lichtverhältnisse, Materialien und Farben. Eine Analyse hilft die Planung zu visualisieren.  

Flächen: Boden, Wände und Decke prüfen. Jeder Teil des Raums kann die Gestaltung, 
Orientierung oder Präsentation unterstützen. 

Zielgruppe: Wer soll die Ausstellung besuchen? Welche Interessen und Bedürfnisse 
haben sie? 

Ausstellungsthema: Überlege welche Geschichte oder welches Konzept vermittelt 
werden soll. Das Thema soll klar, fokussiert und verständlich sein. 

Eindruck: Was sollen Besucher:innen an Emotionalität und Information mitnehmen? 

Weniger ist mehr: Konzentriere dich auf das Wesentliche um Aufmerksamkeit und 
Verständnis zu erhöhen. 

Budgetrahmen: Abklärung des finanziellen Rahmens. Plane realistisch und setze 
Prioritäten. 

Einschränkungen: Durch Treppen, Durchgänge oder unterschiedliche Höhen. Steht der 
Raum unter Denkmalschutz? Vorgaben zu Brandschutz, Notausgängen und Sicherheit. 

Ausstellungskonzepte: Mini- oder Mikroausstellungen, thematische Kabinette, rotierende 
oder temporäre Displays, Schaufenster? 

Zeitplan: Konzept, Textarbeit, Layout, Aufbau, Eröffnung und Abbau. 

Kommunikation: Presse, Social Media, Einladung und Veranstaltungen. Frühzeitige 
Planung ist elementar. 

Verantwortlichkeiten: Wer kümmert sich um Objekte, Gestaltung, Texte, Technik, 
Vermittlung oder Öffentlichkeitsarbeit? 

Erfahrungsaustausch: Einbezug anderer Museen oder externer Fachpersonen. 
Teamwork eröffnet neue Perspektiven und führt oft zu unerwarteten Lösungen. 
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Szenografie & Atmosphäre: 

Atmosphäre: Wie wirkt die Architektur auf dich? 

Objektpräsentation: Wo stehen die „Highlights“? Ein roter Faden hilft die Geschichte oder 
das Thema leicht zu erfassen. 

Reduzierung: Die Gestaltung soll die Objekte unterstützen und nicht mit ihnen 
konkurrieren. 

Farbkonzept: Zielorientierte Farbwahl. Wo Hell/Dunkel, Akzentfarben und Kontraste 
setzen?  

Licht: Natürliches Licht, künstliche Lichtquellen. Licht beeinflusst die Wahrnehmung von 
Farbe und Material und schafft Atmosphäre. 

Vorsicht: Empfindliche Exponate? Eine sorgfältig geplante Beleuchtung ist unerlässlich. 

Lesbarkeit: Objekte sollen gut zu sehen und die Texte ohne Anstrengung zu lesen sein. 

Materialwahl: Matte oder glänzende Oberflächen um Raumwirkung und Objekt-
präsentation zu optimieren. 

Raumflächen: Boden und Decke. Teppiche, Podeste oder deckengestalterische 
Elemente können Zonen definieren und die Raumwirkung verstärken. 

Nachhaltigkeit: 

Ressourcen: Materialien, Möbel, Vitrinen und technische Geräte. Was steht schon zur 
Verfügung? 

3R-Prinzip: Reduce, Repair and Recycle. 

Langlebigkeit: Holz, Metall, Glas oder recycelte Materialien sind oft nachhaltiger und 
lassen sich mehrfach nutzen. 

Transportwege: Lokale Lieferanten oder Kooperationen. Spare CO₂ und andere 
Ressourcen. 

Modularsysteme: Mobile Wände und flexible Vitrinen ermöglichen Anpassungen und 
Mehrfachnutzung. 

Kooperationen: Zusammenarbeit mit anderen Museen, Schulen oder Vereinen kann 
Ressourcen sparen und Reichweite erhöhen. 

Laufzeiten: Qualität vor Quantität. Eine längere Ausstellungsdauer ist nachhaltiger. 

	 4



Barrierefreiheit: 

Barrierefreiheit: Frühzeitig planen. 

Massnahmen: Realistisch bleiben und vorhandene Ressourcen sinnvoll nutzen. 

Konzept: Szenograf:innen möglichst früh einbeziehen. 

Physische Barrierefreiheit: Zugänglichkeit durch Rampen, breite Türen, sichere Wege 
und Sitzmöglichkeiten. Kleine Anpassungen können grosse Unterschiede machen. 

Sensorische Barrierefreiheit: Kontrastreiche Farben, grosse Schrift, gute Beleuchtung 
und reflexfreie Oberflächen. Achte auf die Akustik. 

Kognitive Barrierefreiheit: Einfache Sprache, Symbole und klare Strukturen. Geführte 
Rundgänge erleichtern das Verständnis für alle Besucher:innen. 

Sprachliche Barrierefreiheit: Mehrsprachige Beschilderungen, Audioguides und digitale 
Inhalte erweitern den Zugang. 

Multisensorische Elemente: Taktile Objekte, Repliken, Audioguides, Düfte oder interaktive 
Stationen. Sie sprechen verschiedene Sinne an und fördern Inklusion. 

Soziale Barrierefreiheit: Ein inklusives Umfeld schafft Willkommensgefühle für alle.  

Struktur: Orientierung ist in kleinen Räumen besonders wichtig. 

Barrierefreiheit als Chance sehen. 
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Beispiele der Raumanalyse: 
Abbildung oben: Grundrissperspektive 
Abbildung unten: Normalperspektive 

	 6



Farbflächen und die Wahrnehmung im Raum – Hell und Dunkel 
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Beispiel zur Anwendung von Akzentfarben und das Konzept „Farb-Insel“ 
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Interviews 

Die Gestalterinnen: 

Barbara Pulli - Barbara Pulli Szenografie 

Barbara ist eine erfahrene Szenografin aus Zürich, die seit 2004 
selbständig arbeitet. Mit ihrer Einzelfirma „Barbara Pulli Szenografie“ 
realisiert sie Ausstellungen für Museen, Institutionen, Theater und 
Unternehmen; unter anderem für das „Theater Neumarkt" in Zürich, 
„Création Baumann“ in Langenthal und die Wiener Festwochen in Wien. 
Bei Bedarf stellt sie Teams aus Handwerker:innen und Künstler:innen 
zusammen, um ihre Konzepte umzusetzen. Nach ihrem Studium der 
Szenografie an der „Accademia di Belle Arti di Brera“ in Mailand und das 
Sammeln von Erfahrungen am Theater „Neumarkt„ vertiefte sie mit 
einem Master in Art Education an der Zürcher Hochschule der Künste, 
(ZHdK) ihren Fokus auf Kunstvermittlung. Ihre Arbeit verbindet Kreativität 
und Forschung. Barbara hat Freude daran, Geschichten sichtbar zu machen und Räume zu 
schaffen, die im Gedächtnis bleiben. 

- Wie sieht deine Firma aus?  
 
- Ich habe eine Einzelfirma, die heisst "Barbara Pulli Szenografie". Ich arbeite allein, aber natürlich 
habe ich immer auch ein Team. Manchmal ist das Team schon vorhanden und manchmal stelle ich 
es selber zusammen. Szenografie mache ich alleine. Ich suche beispilesweise jemanden für Holz- 
und Aufbauarbeit, Einrichtung usw. Seit 2004 arbeite ich selbständig. Zu Beginn arbeitete ich im 
Theater als Bühnenbildnerin. Als Mutter merkte ich dann, dass beides zusammen schwierig ist. So 
habe ich noch einen Master in Art gemacht. Danach habe ich Kunstvermittlung gemacht, aber 
immer öfter Szenografie. 

- Wie gehst du in einem neuen Projekt vor? 

- Meistens ruft mich jemand an. Zum Bespiel ein Museum, Historiker, Kurator, Archäologe oder 
Philosoph und möchte ein Projekt umsetzen. Ich führe zuerst ein Gespräch, schaue mir die Räume 
an, kenne das Budget und mein Honorar. Darauf beginne ich mit dem Konzept oder direkt mit dem 
Szenografie-Konzept, wenn schon ein Ausstellungskonzept existiert. 

- Was ist der Unterschied zwischen Ausstellungskonzept und Szenografie-Konzept? 
 
- Für mich ist das Ausstellungskonzept eher der Inhalt: Was will man zeigen und wo. Das 
Szenografie-Konzept ist, wie das Ganze aussieht, also Umsetzung, Atmosphäre, visuelle 
Inszenierung. 

- Wo beginnt deine Arbeit und wo hört sie auf? 
 
- Je nach Projektgrösse variiert meine Rolle. Bei kleinen Projekten übernehme ich oft auch Grafik, 
Bauleitung und Konzeptentwicklung. Bei grösseren Institutionen kann ich mich meist vollständig 
auf die Szenografie konzentrieren. Manchmal bin ich nur Szenografin, manchmal arbeite ich 
zusätzlich als Grafikerin oder bin beim Aufbau beteiligt, wenn es nötig ist. Handwerklich bin ich 
allerdings nicht ausgebildet, mein Schwerpunkt liegt immer auf dem Konzept. Bei kleinen Museen 
schätzen die Auftraggeber:innen es jedoch, wenn ich auch beim Aufbau unterstützen kann, das 
macht die Zusammenarbeit einfacher. hmal, wenn ich auch beim Aufbau unterstützen kann, das 
macht die Zusammenarbeit einfacher. 

- Gibt es eine bestimmte Philosophie oder einen Plan, der deine Arbeit leitet? 

- Wenn ich ein Projekt beginne, arbeite ich am liebsten mit einem Text oder zumindest einer klaren 
Idee als Basis. Das ist der grosse Unterschied, weil ich aus dem Theater komme, wo man 
meistens einen Text als Ausgangspunkt hat. Ohne Text ist es viel schwieriger. Habe ich den Text 
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oder die Idee, beginne ich meist mit Zeichnungen, Spaziergängen, Beobachtungen aus dem 
Fenster oder mit Literaturrecherche. Ich liebe Recherchen, mache auch Materialrecherchen und 
habe dafür drei Schubladen voller Material, die ich je nach Projekt nutze. Oft erstelle ich auch 
Moodboards, um meine ersten Eindrücke zu bündeln. Bereits bevor ich richtig loslege, spreche ich 
viel mit den Kuratoren oder Projektverantwortlichen. Diese Gespräche liefern mir viele Eindrücke 
und Ideen, die ich aufnehme oder für mich weiterentwickle. Danach folgen Besprechungen und 
Feedbackschleifen. Wenn die Grundideen gefestigt sind, beginne ich parallel mit Plänen und 
Modellen. Ich erstelle immer die Szenografiepläne selbst, während die Baupläne für die 
Umsetzung mehrheitlich von den ausführenden Handwerkern angefertigt werden. So entsteht aus 
den ersten Ideen Schritt für Schritt das fertige Konzept. 

- Hast du oft mit kleinen Ausstellungsräumen zu tun? Was kannst du von deinen Erfahrungen 
erzählen? Und, das ist eine Zusatzfrage, wann gilt für dich ein Raum als klein? 

- Ja, Ich arbeite oft mit kleineren Räumen. Dabei ist „klein“ nicht automatisch schwierig, 
entscheidend sind die Inhalte, die Objekte und natürlich das Budget. Schwierige Räume zeichnen 
sich eher dadurch aus, dass sie kaum Infrastruktur haben. Wo kommt das Licht hin? Wo sind 
Steckdosen? Wie sind Boden und Wände beschaffen? In solchen Fällen muss man kreativ 
werden. Bei kleinen Räumen kommt es also stark auf die Inhalte und das vorhandene Budget an. 
Mit wenig Mitteln kann man trotzdem viel erreichen, aber klar, es gibt Grenzen. Selbst ein 16-
Quadratmeter-Raum kann mit 2000 Franken gestaltet werden, aber ein 30-Quadratmeter-Raum 
benötigt mehr Planung und Mittel, um die Inhalte angemessen zu präsentieren. 

- Was inspiriert dich am meisten bei der Gestaltung? Gibt es Einschränkungen oder Konzepte, die 
dich beeinflussen? 

- Am meisten fasziniert mich der Raum selbst, egal, ob klein oder riesig. Es ist immer spannend, 
das erste Mal in einen Raum zu treten und seine Atmosphäre zu spüren. Was kann in diesem 
Raum entstehen? Das reizt mich sehr. Ausserdem liebe ich es, Inhalte visuell und symbolisch in 
den Raum zu bringen, sodass Besucherinnen und Besucher bestimmte Aspekte leichter 
aufnehmen können, oft unbewusst, und ohne, dass sie alles nur lesen müssen. Es geht mir darum, 
das Thema inszeniert erlebbar zu machen. 

- Ab wann wirst du in ein Projekt reingeholt? 

- Ganz oft werde ich sehr früh in ein Projekt eingebunden, schon ganz am Anfang. Besonders bei 
schwierigen Räumen macht es einen Unterschied, von Beginn an dabei zu sein. So kann ich 
gestalterische Entscheidungen noch aktiv steuern, anstatt nur ein fertiges Konzept umzusetzen. 
Manchmal ist der Einfluss dadurch grösser, und das Ergebnis wirkt stimmiger im Gesamtkontext. 
Tatsächlich habe ich auch schon eine Anfrage abgelehnt, bei der ich nur noch die Umsetzung 
übernehmen sollte. 

- Wie läuft die Zusammenarbeit zwischen Kurator:innen und dir als Szenografin? 

- In meiner Erfahrung verläuft die Zusammenarbeit fast immer sehr positiv. Wenn ich bereits im 
ersten Gespräch merke, dass es schwierig werden könnte, kann ich darauf reagieren. Das ist eine 
Erfahrung, die ich in über 25 Jahren in diesem Beruf gesammelt habe. Für mich ist es extrem 
wichtig, dass die Rollen klar definiert und respektvoll sind. Ich weiss, was meine Aufgabe ist, und 
die Kurator:innen wissen, was ihre Rolle ist. Wenn ich inhaltliche Vorschläge habe, kann ich sie 
einbringen und sie können ebenso sagen, wenn etwas schwierig umzusetzen ist. Ein respektvoller 
Umgang miteinander ist für mich die Basis für ein gutes Projekt. In Teams ist es wichtig, die 
Aufgabenbereiche der anderen zu respektieren. Wenn ich merke, dass die Zusammenarbeit 
problematisch werden könnte, hilft eine klare Kommunikation. 

Wie gehst du mit Budgetfragen um? 
 
- Das Budget spielt natürlich eine grosse Rolle, sowohl für das Museum als auch für mich. Selbst 
bei grösseren Budgets achte ich darauf, kostengünstige Lösungen zu finden, wenn sie sinnvoll 
sind. Letztes Jahr hatte ich ein grosses Projekt, bei dem ich einfache, günstige Ideen umgesetzt 
habe: Ich habe mit Fäden gearbeitet, die ich gespannt habe, das kostet fast nichts und ersetzt 
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quasi Wände. So bleibt der Fokus auf den Inhalten und dem Raum, ohne dass unnötige Kosten 
entstehen. Natürlich kann es sein, dass bestimmte Elemente, wie spezielle Grafikmaterialien, mehr 
kosten, aber dann überlege ich genau, wo es wirklich sinnvoll ist, um den Effekt zu erzielen.    
   
- Wie gehst du mit Themen wie Sicherheit und Barrierefreiheit in kleinen Räumen um? 

- Sicherheit ist natürlich immer ein Thema. Barrierefreiheit wird oft erst sichtbar, wenn man mitten 
im Projekt ist. Bei einer meiner letzten Szenografien habe ich zum Beispiel ein Fenster zunächst 
nur so geplant, dass Kinder einen Hocker benutzen könnten, um hineinzusehen. Für 
Rollstuhlfahrer:innen hätte das jedoch nicht funktioniert. Deshalb haben wir das Fenster grösser 
gestaltet, sodass alle Besucher:innen den Raum erleben konnten. Gerade kleine Museen haben 
oft bauliche Einschränkungen wie Treppen oder enge Gänge. Da ist ein Lift manchmal nötig, oder 
man muss sich alternative Wege wie Audio-guides oder Videos überlegen. Wichtig ist, dass 
Kurator:innen diese Anforderungen frühzeitig kommunizieren, damit man sie in die Planung 
einbeziehen kann. Ich versuche immer, Wege zu finden, wie jeder den Raum erleben kann, auch 
wenn es dafür nur kleine Anpassungen braucht. Gerade bei meiner kommenden Dauerausstellung 
möchte ich diese Aspekte gleich von Anfang an berücksichtigen. 

- Gab es ein Ausstellungsprojekt, das dir besonders in Erinnerung geblieben ist? 

- Ja, da gibt es mehrere, aber besonders in Erinnerung geblieben ist mir ein Projekt in Einsiedeln, 
Vanitas, eine Ausstellung über Vergänglichkeit und Eitelkeit. Ich war von Anfang an dabei, und der 
Raum war einfach wunderschön, hell, hoch und voller Atmosphäre. Früher war dort eine Kerzen-
fabrik, was dem Raum eine besondere Struktur gab. Das Besondere war die Verschmelzung von 
Szenografie und Kunst. Bilder und Installationen der Künstler wurden direkt in den Raum integriert. 
Gleichzeitig sollte der Raum als Bühne für ein Theaterstück dienen. Es war spannend, den Raum 
so zu gestalten, dass er sowohl Ausstellung als auch Bühne war. Ich musste genau überlegen, wo 
Stühle standen, wie man sich bewegte, und sogar temporäre Zelte hochziehen, damit alles 
funktionierte. Ein weiteres herausforderndes Projekt war eine Ausstellung über die Wahlbezirke 
des Kantons Luzern auf insgesamt 600 Quadratmetern, verteilt auf zwei Räume. Ich konzipierte für 
jeden Wahlbezirk ein Bühnenbild, Felder, Stadtkulissen, Seen oder Möbelinstallationen. Alles mit 
grünem Gras als verbindendes Element. Die Herausforderung war das enge Zeitfenster. Das 
Projekt begann im Juli/August, und bis Februar musste bereits ein grosser Teil stehen, während 
die Ausstellung im April und Mai weiter wuchs. Es war sehr sportlich, aber ich hatte ein 
fantastisches Team und konnte mich während des Projekts fast ausschliesslich auf die 
Szenografie konzen-trieren. Solche Projekte zeigen mir immer wieder, wie wichtig Planung, 
Teamarbeit und kreative Flexibilität sind und wie viel Freude es macht, wenn alles am Ende 
stimmig zusammenkommt. 

- Wie gehst du mit räumlichen Begrenzungen oder baulichen Herausforderungen um? Und welche 
Faktoren stellen dabei die grösste Herausforderung dar? 

-Grenzen regen mich eher an. Ich finde es spannend, mit den vorhandenen Wänden, der 
Infrastruktur oder auch Aussenzonen zu arbeiten. Räume setzen Limitierungen, das macht es 
herausfordernd, kreative Lösungen zu finden. Die grösste Herausforderung ist die Harmonie 
zwischen Raum, Thema und Objekten. Alles muss visuell, symbolisch und verständlich 
zusammenpassen. Auch kleine Details wie Podeste oder Kulissen müssen stimmig sein. Es ist  
für mich wichtig, dass alles im Raum wie aus einem Guss wirkt und die Atmosphäre stimmt. 

- Wie gehst du mit Material um? Denkst du da auch nachhaltig? 

- Ja, ich versuche immer, sehr nachhaltig zu arbeiten. Oft leihe ich Materialien aus, die man 
zurückgeben kann. Für eine Szenografie zum Beispiel habe ich 20 Art-Deco-Stühle gebraucht, die 
ich aus dem Theater ausleihen konnte. Gerade für kleine wie auch grosse Räume ist es sinnvoll, 
vorhandenes Material zu nutzen. Auch Kronleuchter oder andere besondere Stücke habe ich 
schon ausgeliehen. Kürzlich habe ich für eine Messe in Berlin einen Stand komplett aus Karton 
gestaltet, inklusive Wände und Möbel. Die Messe war sehr blinkend und opulent - unsere einfache, 
nachhaltige Gestaltung hat aber unglaublich viel Anerkennung bekommen. Am Ende haben 
Jugendliche alles für ihre neue Wohnung mitgenommen. Nur Teppiche oder bestimmte Holz-
rahmen mussten entsorgt werden, alles andere konnte weiterverwendet werden. Natürlich gibt es 
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auch Projekte, bei denen bestimmte Materialien notwendig sind und nicht wiederverwendet 
werden können. Dann muss man Kompromisse eingehen. Trotzdem versuche ich, wo immer 
möglich, Materialien nachhaltig zu wählen und kreativ wiederzuverwenden. 

- Was ist deine Meinung zu kleineren Museumsräumen? Gibt es Vorteile und Nachteile? 

- Ich finde, kleine Räume können unglaublich gemütlich und geborgen wirken. Weniger ist oft 
mehr, man kann sich stärker auf die Inhalte konzentrieren. Ein Vorteil ist natürlich auch, dass es 
günstiger ist, aber man muss den Inhalt an den Raum anpassen. Nachteile gibt es natürlich auch. 
Grosse Gruppen passen nicht immer hinein. Trotzdem finde ich, dass kleine Räume spannende 
Möglichkeiten bieten und kreative Gestaltungen erlauben. 

- Hast du persönliche Tipps oder Tricks für den Umgang mit kleinen Ausstellungsräumen? 

- Bei kleinen Räumen muss man anders denken. Man kann nicht erwarten, dass alle gleichzeitig 
alles anschauen können. Vielleicht gibt es nur zwei Stühle statt zwanzig. Das heisst, man muss 
kreativ planen. Nicht unbedingt kreativer als in grossen Räumen, aber anders. Ein Vorteil kleiner 
Räume ist die Geborgenheit, die man gezielt einsetzen kann. Ein Tipp, den ich immer gebe, den 
Boden niemals zu vernachlässigen. Mit dem Boden kann man viel spielen, zum Beispiel Teppiche 
einsetzen, um den Raum zu gestalten. Auch die Decke wird oft übersehen, dabei trägt sie genauso 
zur Wirkung des Raumes bei. 

Claudia Schmauder - "Schmauder und" 

Claudia Schmauder ist Teil des Teams von "Schmauder und" in Zürich, 
einem Atelier für Konzeption, Szenografie und Grafikdesign. Sie verfügt 
über eine Ausbildung in visueller Kommunikation (HfGZ), ein CAS in 
Signaletik (HKB) sowie einen MAS in Applied History (UZH). Mit ihrem 
fundierten inhaltlichen Wissen verbindet sie Kreativität mit 
konzeptioneller Tiefe und gestaltet anspruchsvolle Ausstellungen sowie 
kulturelle Projekte. "Schmauder und" ist ein interdisziplinäres Trio, 
bestehend aus: Claudia Schmauder (Konzeption & Gestaltung), Julia 
Castillo (Grafikdesign) und Laura Murbach (Szenografie & Bauleitung). 
Gemeinsam realisieren sie kulturelle und museale Projekte von der 
ersten Konzeptidee über die Gestaltung bis hin zur Umsetzung. 

- Wie sieht das Team bei „Schmauder und" aus und wie ist es aufgeteilt? 

- Wir sind drei Personen. Ich komme ursprünglich aus der visuellen Kommunikation und habe 
meine Ausbildung 1997 abgeschlossen. Unser Team besteht aus einer Szenografin, Laura 
Murbach, Julia Castillo als Grafikerin und mir. Ich habe ebenfalls Grafik gemacht, danach aber in 
die Ausstellungswelt gewechselt. Konzeptarbeit hat mich schon immer interessiert, vor allem die 
Inhalte. Ich arbeite sowohl als Gestalterin, vor allem in Grafik, als auch in der gesamten 
Konzeptarbeit. Unser Team kann von Anfang bis Ende alles abdecken. Konzeptarbeit für Museen, 
Gestaltung, Bau, Grafik und Umsetzung. Auf diese Weise haben wir alle Aufgaben im Blick und 
koordinieren gemeinsam, sodass wir flexibel auf die Projekte reagieren können. 

- Wie geht ihr bei einem neuen Projekt vor? Wie beginnt ihr? 

- Zuerst gibt es ein Briefing-Gespräch. Das Museum erklärt, was das Thema ist, welche Exponate 
vorhanden sind, wie der Raum aussieht und, sehr wichtig, welches Budget zur Verfügung steht. 
Dann schauen wir uns die räumlichen Voraussetzungen genau an. Was darf man, was nicht, 
welche Materialien sind da und was kann verwendet werden. Bei manchen Projekten, wie beim 
Uhrenmuseum Beyer, sind bereits Vitrinen vorhanden. Bei anderen, wie dem Ortsmuseum Meilen, 
ist fast nichts vorhanden, nur ein paar wenige Dinge. Wir sehen uns als Dienstleister und möchten 
zusammen mit dem Museum eine Ausstellung und einen Inhalt gestalten, mit denen beide Seiten 
zufrieden sind. Wir sehen uns nicht als Künstler, sondern haben einen inhaltlich-gestalterischen 
Anspruch an die Arbeit und wir sind nicht im Marketing tätig, sondern wirklich im Kulturbereich. 
Bewusst haben wir uns auf Museen und inhaltliche Ausstellungen spezialisiert, unsere Philosophie 
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und Ziel ist es, auf die Wünsche der Kundschaft einzugehen und gemeinsam mit ihnen eine gute 
Ausstellung zu entwickeln. 

- Seid ihr auch beim Abbau dabei? 
 
- Beim Aufbau übernehmen wir die Bauleitung. Meistens kommen die Lieferanten, die das Holz, 
die MDF-Platten oder die ganze Grafik bringen. Wir koordinieren den Ablauf vor Ort. Beim Abbau 
ist es ähnlich: Wir sind dabei, um sicherzustellen, dass alles ordentlich gemacht wird, dass zum 
Beispiel Wände übermalt oder ausgebessert werden. Wir sind da um den Abbau zu koordinieren 
und den Überblick zu behalten. Handwerkliche Tätigkeiten wie Schrauben oder Nägel machen wir 
nicht selbst. 

- Habt Ihr Erfahrungen mit kleineren Museen oder Projekten, insbesondere mit kleinen Räumen? 
 
- Ja, auf alle Fälle. Wir haben grosse Ausstellungen, wie die Waldausstellung im Landesmuseum 
mit 1000 Quadratmetern, aber auch viele kleinere Projekte, zum Beispiel den Strauhof oder das 
Ortsmuseum Meilen. Schaufenster haben wir zum Beispiel schon für die Kronenhalle realisiert. 
Das ist dann eher eine Bild- oder Rauminszenierung. Für uns beginnt eine Ausstellung, sobald 
Personen den Raum betreten können. Wir haben Sonderausstellungen realisiert, die speziell für 
sehr kleine Räume konzipiert waren. 

- Ab wann gilt für euch oder für dich ein Raum als klein? 

- Das hängt von verschiedenen Faktoren ab. Zum einen spielt das Gefühl eine Rolle oder zum 
Beispiel wie Fenster, Lichtverhältnisse oder die Atmosphäre wirken. Zum anderen gibt es klare 
Vorgaben, etwa wie viele Personen gleichzeitig im Raum sein dürfen; Fluchtwege, Führungen und 

Gruppengrössen. Oft ist „eng“ sogar wichtiger als „klein“. Ein langer, schmaler Gang kann ein 
enger Raum sein, auch wenn die Quadratmeterzahl gross erscheint. Es geht also weniger um die 
reine Fläche, sondern um die Nutzung und die räumlichen Bedingungen. Ein Museum wie der 
Strauhof hat zum Beispiel zwei Stockwerke mit unterschiedlich grossen Räumen. Auch grössere 
Museen wie St. Johann, Müstair mit 700 Quadratmetern können viele kleine Räume enthalten. 
Spannend ist es, wenn die Gestaltung eine eigene Dynamik erfordert. 

- Wie geht ihr mit dem Thema Barrierefreiheit um? 

- Das ist ganz unterschiedlich. Es ist immer ein zentrales Thema. Barrierefreiheit und Nachhaltig-
keit sind stets relevant. Allerdings ist das bei historischen Museen manchmal nicht möglich. Es ist 
die Quadratur des Kreises. Auch Barrierefreiheit für Seh- oder Hörbehinderte kann mit dem vor-
handenen Budget oft nicht vollständig umgesetzt werden. Da muss das Museum selbst entschei-
den, wie weit es gehen kann. Museen werden teilweise dazu gezwungen, es umzusetzen, haben 
aber gar nicht die Möglichkeiten dazu. Ich glaube, das ist für die Museen selbst oft ein Problem. 
Wir sprechen in Museen auch immer wieder über diese Themen. Ein weiteres Thema ist die 
Bereitstellung unterschiedlicher Sprachen. Oft ist nur Deutsch verfügbar, obwohl viele Besucher 
Englisch sprechen. In der Schweiz ist das aufgrund der Viersprachigkeit ein grosses Thema. Im 
Nationalmuseum beispielsweise müssen die drei Landessprachen plus Englisch berücksichtigt 
werden (Romanisch ausgenommen). Das erfordert viel Platz für die Beschreibungen. Ich denke 
jedoch, dass es heutzutage einfacher wird, dank all der Apps, die immer günstiger werden. Neu 
sind auch KI-Übersetzungen verfügbar, die viel erleichtern. 

- Wie geht ihr mit Nachhaltigkeit um? 
 
- Das Thema Nachhaltigkeit wird immer wichtiger. Doch nur weil man etwas aus nachwachsendem 
Holz baut, heisst das noch lange nicht, dass es wirklich nachhaltig ist. Nachhaltigkeit hat ja nicht 
nur mit dem Material selbst zu tun, sondern auch damit, wer etwas auf- und abbaut, wie oft man 
mit dem Lastwagen von A nach B fährt oder woher die Dinge kommen. Manchmal ist es nachhal-
tiger, etwas direkt vor Ort zu bauen und später zu recyceln, anstatt lange Transportwege in Kauf zu 
nehmen. 

Wir schauen deshalb immer zuerst, was bereits vorhanden ist und was sich vielleicht wieder 
verwenden lässt. Es gibt mittlerweile zwar Plattformen, auf denen man Materialien finden kann, 
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aber das ist oft zeitaufwendig. Selten findet man genau das, was man braucht oder man muss es 
umlackieren, anpassen, transportieren, was am Ende häufig teurer wird. Es ist ein Glücksfall, 
wenn etwas wirklich passt. Auch die Materialien selbst sind ein Thema: Es gibt Kunststoffe, die 
nachhaltiger sind als Holz, aber sie wirken auf den Besucher oft nicht nachhaltig. In der Praxis 
gehört das Material meistens dem Museum. Wir koordinieren und stellen es zusammen. Bei sehr 
kleinem Budget lohnt es sich manchmal, Dinge gebraucht zu kaufen, zum Beispiel bei Ikea, und 
sie später über Plattformen wie Tutti wieder zu verkaufen. 

- Gibt es besondere Herausforderungen, denen ihr in der Szenografie begegnet? Dinge, die immer 
wieder auftreten oder besonders schwierig sind? 
 
- Meistens ist es tatsächlich das Budget. Das ist in fast jedem Projekt eine Herausforderung. 
Natürlich spielen auch die räumlichen Gegebenheiten oder die inhaltlichen Wünsche eine Rolle – 
etwa, was sich ein Kurator oder ein Museum alles wünscht. Aber oft stimmen diese Ansprüche 
nicht ganz mit den vorhandenen Mitteln überein. Dann geht es darum, gute Kompromisse zu 
finden und trotzdem eine überzeugende gestalterische Lösung zu entwickeln.  

- Gab es ein Ausstellungsprojekt, das dich besonders geprägt hat oder bei dem es eine spezielle 
Herausforderung gab? 
 
- Für mich persönlich war das Kloster St. Johann in Müstair besonders spannend, insbesondere 
die Arbeit mit den neun Nonnenzellen im Plantaturm, in denen das klösterliche Leben der 
Schwestern gezeigt wird. Eine weitere wichtige Erfahrung war die Ausstellung Wald im Landes-
museum. Dort arbeiteten wir auf über 1000 Quadratmetern mit rund 400 Exponaten in einem 
eingespielten Team. Diese professionelle Zusammenarbeit und die Dimension des Projekts waren 
sehr prägend. In kleineren Museen sammelt man andere Erfahrungen. Oft geht es darum, mit 
begrenzten Mitteln das Maximum zu erreichen. Grosse Ausstellungen wie die Dinosaurier im 
Naturhistorisches Museum Zürich oder der Wald im Landesmuseum bieten hingegen eine andere, 
sehr umfassende Herausforderung sowohl konzeptionell als auch gestalterisch. 

- Sind eher die grösseren Räume herausfordernder als die kleineren? 
 
- Eher die grösseren Räume, weil solche Projekte seltener vorkommen und oft sehr umfangreich 
sind. Ein riesiges Projekt wie die Dinosaurierausstellung zum Beispiel, das war schon sehr 
herausfordernd. In einen kleinen Raum hingegen kam ich noch nie und dachte, dass man dort 
überhaupt keine Ausstellung umsetzen könnte. 

- Wie geht ihr mit Budgetfragen um? 

- Hierbei ist die Frage, muss man alles ausreizen? Teilweise wird mit einem grossen Budget mehr 
möglich und es ist spannend, Konzepte zu machen, bei denen das Budget eigentlich keine Rolle 
spielt. Aber es ist nicht unser Sinn und Zweck, das Geld zum Fenster rauszuwerfen. Vielfach 
kosten Dinge einfach sehr viel, vor allem Vitrinen und Einbauten. 

- Was sind deiner Meinung nach die Vor- und Nachteile kleiner Museumsräume? Hast du Tipps 
und Tricks für kleine Museen oder Räume mit begrenztem Budget? 

- Was sicher teilweise Sinn ergibt, ist, dass man sich überlegt, was man sich wirklich einmal 
anschaffen soll, auch wenn es etwas kostet. Zum Beispiel das Licht. Das ist ein wahnsinnig 
wichtiges gestalterisches Element. Es macht unglaublich viel aus und verändert sofort, wie ein 
Raum wirkt. Dann finde ich wichtig, dass man, wenn man einen Museumsraum gestaltet oder 
Anpassungen plant, darauf achtet, dass alles rückbaubar bleibt. Also, dass man nicht eine 
wunderschöne Holzhalle baut, in der man dann keinen Nagel einschlagen darf, sondern dass man 
von Anfang an überlegt, wie der Raum für zukünftige Sonderausstellungen wiederverwendet 
werden kann. 

Man sollte die Wiederverwendbarkeit mitdenken. Wenn man zum Beispiel Wände streicht, sollte 
man überlegen, welche Basis langfristig sinnvoll ist. Oder: Welche Aufhängungen gibt es? Wie 
sieht es mit der Beleuchtung aus? Kann man Dinge an der Decke befestigen? Wenn man also 
einmal etwas Budget zur Verfügung hat, lohnt es sich, gezielt zu investieren – in Elemente, die 
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dem Museum dauerhaft nützen, wie eine gute Beleuchtung oder flexible Montagemöglichkeiten. 
Es lohnt sich nicht, einen Ausstellungsraum luxuriös umzubauen, wenn es danach die Szenografie 
behindert oder spätere Gestaltungen erschwert. Bei einer Dauerausstellung ist das natürlich etwas 
anderes. 

Die Museen: 
 

Philipp Urner  

Philipp Urner ist in Maur verwurzelt und war viele Jahre als Lehrer tätig, 
wobei er mit seinen Klassen regelmässig das Ortsmuseum Mühle 
besuchte. Heute, im Ruhestand engagiert er sich im Vorstand der 
Museen Maur und ist verantwortlich für das Ortsmuseum Mühle. Mit 
seinem historischen Interesse und seinem Gespür für Bildung setzt er 
sich dafür ein, das kulturelle Erbe von Maur lebendig zu erhalten. 

Museen Maur - Drei Häuser 

Die drei Museen Maur sind zusammengefasst unter Museen Maur und 
werden von einer Kuratorin und einem Vorstand geleitet. Sie bilden ein 
Ensemble aus drei historischen Einrichtungen, die gemeinsam das 
kulturelle Gedächtnis der Gemeinde bewahren: das Druckgrafische Museum Burg Maur, das 
Ortsmuseum Mühle und das Archiv für Ortsgeschichte. Jedes Haus erzählt auf seine Weise von 
der reichen Vergangenheit der Region. 

Das Ortsmuseum Mühle ist im Gebäude der alten Mühle untergebracht und zeigt Kulturgut zur 
Lokal- sowie Regionalgeschichte. Zu sehen sind Werkzeuge, Geräte und Möbel aus früheren 
Jahrhunderten, ebenso Objekte aus Handwerk, Landwirtschaft und Hauswirtschaft. Einen beson-
deren Akzent setzt die „Treichler-Stube“, in der Werke der Künstlerfamilie Pétua zu entdecken 
sind. In der Burg Maur befindet sich das Druckgrafische Museum, das sich der Geschichte des 
Drucks und der grafischen Künste widmet. Neben historischen Druckpressen und Arbeitsgeräten 
beherbergt es bedeutende Sammlungen, darunter die Herrliberger-Sammlung. Diese geben einen 
Einblick in das künstlerische Schaffen des 18. Jahrhunderts. Im Burgkeller können Besucherinnen 
und Besucher die Druckwerkstatt erleben. Das dritte Haus, das Archiv für Ortsgeschichte, sammelt 
und bewahrt Schriftgut, Fotografien und Bildmaterial zur Geschichte von Maur und Umgebung. Es 
ist eine wertvolle Quelle für Forschende, Schulen und alle, die sich für die Entwicklung des Ortes 
interessieren. Ein Teil der umfangreichen Fotosammlung ist auch online zugänglich. 

Träger der drei Museen ist der Verein Museen Maur, dessen Mitglieder sich mit grossem Engage-
ment für Erhalt und Vermittlung des kulturellen Erbes einsetzen. 

- Du bist im Vorstand des Museums Maur und verantwortlich für die Mühle. Kannst du uns ein 
wenig darüber erzählen? 

Der Vorstand ist recht gross, wir sind sieben Mitglieder. Dazu haben wir eine Kuratorin, einen 
Archivar und einen Aktuar, alles professionelle Museumsmenschen. Ich werde später die Leitung 
für die Mühle übernehmen. Die anderen drei, Archivar, Kuratorin und Aktuar sind vor allem in 
unserem anderen Museum, der Burg, aktiv. In der Mühle selbst ist seit Jahren nichts mehr 
geschehen; der vorherige Verantwortliche verstarb vor etwa 15 Jahren. Zum Museum Maur 
gehören insgesamt drei Häuser. 

- Zeigt ihr im Ortsmuseum auch Sonderausstellungen? 

- Im Ortsmuseum sind Sonderausstellungen eher selten. Früher hat der Sammler und Initiator, 
Werner Suter, Ausstellungen in der Burg, in der Mühle und im Gemeinschaftsraum mit Foyer zu 
verschiedenen Themen der Ortsgeschichte organisiert. Diese Ausstellungen waren zwar nicht 
professionell im heutigen Sinn, aber sehr informativ. Seit Ausstellungen professioneller wurden, 
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wird deutlich weniger gemacht. Im Ortsmuseum selbst gab es kaum noch welche. Vor der 
aktuellen Ausstellung lag der letzte Event etwa drei Jahre zurück. 

- Wer hatte die Initiative für die aktuelle Ausstellung? 

- Die Initiative kam von Samuel Witter selbst, der mittlerweile 103 Jahre alt ist. Er ist zwar nicht 
ursprünglich aus der Gemeinde, lebt aber seit rund 40 Jahren hier und fand das Thema 
interessant. Die Finanzierung lief über die Gemeinde und das Kuratorium, unterstützt durch andere 
Beteiligte. Den Titel der Ausstellung hat der Aktuar beigesteuert. Die Umsetzung übernahmen 
dann die Kuratorin und die Aktuarin, die die Ausstellung tatsächlich aufgebaut haben. Samuel 
Witter selbst konzipierte alles, die Texte, die Fotos – und hat damit die inhaltliche Grundlage 
geliefert. 

- Wer macht was im Team? Gibt es jemanden mit gestalterischem Hintergrund? 

- Im Team hat eigentlich niemand einen professionellen gestalterischen Hintergrund. Allerdings  
hat unsere Kuratorin über die Jahre zahlreiche Kurse besucht, speziell im Bereich Museums-
gestaltung, 

- Wer entscheidet über die Gestaltung der Ausstellung, die Raumaufteilung und die Inhalte? 

- Über die gestalterischen Inhalte entscheidet immer die Kuratorin zusammen mit dem Aktuar 
(unser Aktuar kümmert sich ums Protokoll, alle wissenschaftlichen Details der Druckgrafik und 
Ausstellungen im druckgrafischen Bereich) und oft in Absprache mit einem Initiator. Grundsätzlich 
kann jemand aus dem Vorstand oder von aussen, beispielsweise Schule, Kunstschaffende oder 
Ortskundige, eine Ausstellung vorschlagen. Jeder, der sich engagiert, kann eine Ausstellung 
machen und dann wird gemeinsam entschieden, ob sie stattfindet. 

- Arbeitet ihr für Sonderausstellungen selbständig oder mit externen Fachleuten? 

- Meistens selbständig. Aussnahmen waren Kooperationen mit anderen Ortsmuseen wie 
Greifensee, Pfäffikon und Institutionen (Kant. Archäologie). Selten mit einer Szenograf:in. 

- Welche Vorteile siehst du in kleinen Museumsräumen? 

- Alte Gebäude haben eine besondere Atmosphäre und Ausstrahlung, die grosse moderne Räume 
nicht erreichen. Es ist intimer, die Geschichte wird greifbarer. Allerdings muss man bei der 
Präsentation oft reduzieren, damit Themen klar sichtbar sind. 

- Welche Herausforderungen begegnen dir besonders häufig beim Ausstellen? 

- Die Räume sind eng, besonders für Sonderausstellungen. Das Platzproblem wird durch die 
umfangreiche Sammlung verstärkt. Personell ist es schwierig, da niemand hauptberuflich arbeitet. 
Ich selbst bin pensioniert und einer der Jüngeren. Das Hauptproblem ist nicht das Budget, sondern 
die personelle Kapazität. Bei Sonderausstellungen kommt es auch auf Initiative an. Die Dorf-
bevölkerung sollte stärker einbezogen werden, z. B. über Bauern, Handwerker oder Schulen. 

- Wie sieht es mit dem Budget für Sonderausstellungen aus? 

- Alles kommt von der Gemeinde, und auch das Sammelgut wurde ursprünglich der Gemeinde 
geschenkt. Das jährliche Budget beträgt rund 250.000 CHF, inklusive Betriebskosten wie Wasser, 
Strom und Material. Für einzelne Sonderausstellungen bleibt dann oft nur ein kleinerer Teil übrig. 
Da die älteren Verantwortlichen weniger Ausstellungen gemacht haben, haben wir aktuell ein 
relativ hohes Budget. Es wird nicht gekürzt, und Überschüsse fliessen an die Gemeinde zurück. 
Da wir die Dauerausstellung zur Kernausstellung machen, wird derzeit viel Geld dorthin investiert, 
vielleicht etwas zu viel von der „Kuchenportion“. Nach der aktuellen Ausstellung sollte wieder Geld 
für Sonderausstellungen übrig sein. In der Burg werden in den nächsten Jahren kaum 
Sonderausstellungen stattfinden, da die Dauerausstellung erweitert wird. Das ist auf der einen 
Seite schade, weil den Nachfolgenden dann Platz fehlt, aber man kann es später wieder 
anpassen. Wichtig ist, dass jemand, der Erfahrung hat, die Ausstellung richtig zeigen kann. Im 
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Ortsmuseum soll die Kernausstellung genügend Platz bieten, sodass thematische 
Sonderausstellungen stattfinden können. In der Vergangenheit floss fast das gesamte Budget in 
die Burg. 

- Wie werden die Räume genutzt und wie geht ihr mit Barrierefreiheit um? 

- Die Nutzung unserer Räume ist stark durch die Denkmalpflege eingeschränkt. An den Häusern 
selbst darf praktisch nichts geändert werden. Viele alte Häuser haben enge Treppen, sodass 
selbst ein Treppenlift nicht passt. Die Nutzungsmöglichkeiten sind daher begrenzt. Innerhalb dieser 
Rahmenbedingungen muss man kreativ arbeiten und die Gegebenheiten respektieren. Bezüglich 
der Barrierefreiheit sind die Gebäude beispielsweise für Rollstuhlnutzer:innen nicht zugänglich. Bei 
Führungen ist gegebenenfalls eine Begleitperson nötig. Für jede Veranstaltung muss mindestens 
eine Aufsichtsperson pro Stockwerk anwesend sein. 

- Was aus dem Museum oder aus den Ausstellungen hat Sie besonders geprägt oder beeindruckt? 

- Besonders beeindruckt hat mich die Druckgrafik, vom eigentlichen Drucken bis hin zu den 
Schriftträgern wie Stein, Holz, Leder, Pergament und Papyrus. Dieses Thema konnte ich auch 
pädagogisch gut nutzen, zum Beispiel in Theaterprojekten oder im Unterricht, von der Steinzeit bis 
zum Computer. 

- Wie geht ihr mit Nachhaltigkeit bei Ausstellungen um? 

- Viel Material wird aufbewahrt und wiederverwendet: Vitrinen, Bilderrahmen, Prospekte. Neue 
Anschaffungen gibt es nur, wenn es wirklich nötig ist. Für Sonderausstellungen werden oft Hefte 
oder Newsletter gedruckt, Plakate werden eher selten verwendet. 

- Hast du Tipps für den Umgang mit kleinen Ausstellungsräumen? 

- Weniger ist mehr. Man sollte Themen konzentriert darstellen. Ein wichtiger Punkt ist, Menschen 
aktiv einzubeziehen, besonders Schulklassen. So wird das Museum lebendig und bleibt für die 
Gemeinde relevant. Ortsmuseen leben vom lokalen Bezug, ansonsten droht das Aussterben von 
Wissen und Handwerk. 

Monika Winkler - Uhrenmuseum Beyer Zürich  

Monika Winkler arbeitet im Uhrenmuseum Beyer in Zürich. Sie begann 
als Museumsleiterin und hat einen Hintergrund in Grafik. Heute ist sie 
stellvertretende Leiterin und verantwortlich für die Ausstellungen im 
Museum Beyer. Monika verfügt über Erfahrung mit Sonderausstellungen, 
oft in Zusammenarbeit mit Szenograf:innen, und legt grossen Wert 
darauf, die Objekte für Besucher:innen zugänglich und ansprechend zu 
präsentieren. Das Uhrenmuseum Beyer in Zürich ist ein privates 
Museum, das 1971 von Theodor Beyer gegründet wurde und der "Beyer 
Chronometrie" gehört. Es beherbergt eine der bedeutendsten 
Uhrensammlungen der Welt und erzählt die Geschichte der Zeitmessung 
von 1400 v. Chr. bis heute. Auf kleinem, aber sorgfältig gestaltetem 
Raum erleben Besucher:innen die Kunst der Uhrmacherei hautnah im Untergeschoss des 
Ladenlokals an der Bahnhofstrasse. Das Museum kombiniert historische und moderne Uhren, 
Dauerausstellungen und wechselnde Sonderausstellungen und macht so die faszinierende 
Entwicklung der Zeitmessung lebendig. 

- Möchtest du erzählen, wie lange du für Beyer schon mit Ausstellungen beschäftigt bist? 

- Ich arbeite hier seit dem 1. April 2015, also schon über 10 Jahre. Ich habe als Museumsleiterin 
angefangen und bereits nach zwei Monaten musste ich hier im Museum die erste Ausstellung 
organisieren. Seitdem habe ich jedes Jahr ungefähr zwei Ausstellungen kuratiert. Eine für Neu-
erwerbungen und eine thematische Ausstellung. Die Themen waren dabei sehr unterschiedlich. 
Mal ging es um Zeit und Kunst, mal um eine bestimmte Uhrenmarke, oder um unabhängige, junge 
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Uhrmacher:innen. Mit Ausstellungen habe ich schon früher gearbeitet, für meine Abschlussarbeit 
als Kuratorin musste ich ebenfalls eine Ausstellung konzipieren. Das war vor etwa 15 Jahren; eine 
meiner ersten Erfahrungen in diesem Bereich. 

- Wie viele Sonderausstellungen macht Ihr pro Jahr? 

- Am Anfang waren es immer zwei pro Jahr. Eine grosse Ausstellung mit einem speziellen Thema, 
dieses konnte ich teilweise selbst auswählen, teilweise wurde es mir vorgeschlagen. Zusätzlich 
war es jedes Jahr ein Muss, die Neuerwerbungen auszustellen. Zu jeder Ausstellung gab es eine 
Pressekonferenz und eine kleine Vernissage. Anfangs war ich die Einzige, die sich darum 
gekümmert hat. Schon von Anfang an habe ich mit Szenograf:innen zusammengearbeitet. Zuerst 
mit "Hauser und Partner", einer ziemlich grossen Firma, mit der schon meine Vorgängerin 
gearbeitet hatte. Ich habe dann selbst überlegt, wie ich die Ausstellungen gestalten möchte, 
teilweise in enger Zusammenarbeit mit den Szenograf:innen und teilweise mit den Künstler:innen, 
die mitgewirkt haben. Die erste Ausstellung war beispielsweise mit Künstler:innen, die auch eigene 
Vorstellungen hatten, wie ihre Werke präsentiert werden sollten, das fand ich besonders schön. 

- War die Sonderausstellung immer in diesem kleineren Raum? 

Ja, die Sonderausstellungen fanden immer in dem Raum statt, den wir „Museum 2“ nennen – ein 
separater Raum. Es gab aber auch eine Ausnahme: Eine kleine Sonderausstellung, die ein ganzes 
Jahr lief, widmete sich elektronischen Uhren. Dort habe ich jeden Monat eine elektronische Uhr 
aus unserer Sammlung präsentiert, mit entsprechenden Texten, die monatlich gewechselt wurden. 
Diese Ausstellung war Teil der Dauerausstellung. 

-Wie alt oder wie neu ist die Dauerausstellung hier im Museum? 

So wie sie jetzt ist, gibt es die Dauerausstellung etwa seit 2011. Das war vor meiner Zeit – das 
Museum wurde damals komplett umgebaut. Von etwa 500 ausgestellten Stücken wurde die 
Sammlung auf rund 250–260 Stücke reduziert, und der chronologische Ablauf von 1400 bis in die 
heutige Zeit wurde festgelegt. Einzelne Stücke wechseln natürlich, und manchmal kommen 
Leihgaben dazu. Als Grundprinzip zeigt die Ausstellung die historische und technische Entwicklung 
der Uhren, dies seit über 20 Jahren. Die Ausstellung hat Monika Leonhardt (meine Vorgängerin als 
Leiterin) konzipiert. Ich habe dann später nachjustiert, besonders während eines kleinen Umbaus 
zur Covid-Zeit. Einige Bereiche habe ich neu gestaltet, zum Beispiel habe ich die Ecke mit den 
Zürcher Uhren zugunsten eines neuen Arbeitsplatzes und eines grösseren Empfangsbereichs für 
die Kasse verändert. Ausserdem habe ich bestimmte Elemente aktualisiert: herausragende 
Uhrmacher werden jetzt besonders hervorgehoben und es gibt kleine Ergänzungen zu 
Manufakturen und Hintergrundinformationen, damit Besucher noch mehr Einblicke bekommen. Die 
Dauerausstellung ist zwar klein, aber der Sonderausstellungsraum „Museum 2“ ist noch kleiner. 

- Gibt es besondere Herausforderungen bei Euren Räumen? 

- Ich habe noch nie einen riesengrossen Raum bespielt. Das wäre für mich wahrscheinlich die 
grössere Herausforderung. Die eigentliche Schwierigkeit besteht darin, dass man viele Objekte 
ausstellen möchte oder Ideen hat, die eigentlich sehr gross sind. Diese auf das Wesentliche zu 
reduzieren, ist für mich aber kein Problem, denn mein Hintergrund kommt aus Grafik und 
Werbung. Dort musste ich oft grosse Ideen auf ein einziges Blatt bringen. Deshalb sehe ich es 
nicht als grosse Herausforderung, weniger ist manchmal mehr, auch im Hinblick auf die Besucher. 
Sehr oft überfordern wir sie mit zu vielen Informationen. Die grösste Herausforderung ist eher die 
räumliche Gestaltung: Man hat nicht unendlich viele Möglichkeiten, weil sich die Besucher sonst 
nicht mehr gut bewegen können. Diese Einschränkung limitiert ein bisschen die Gestaltung. 

- Der Ausstellungsraum ist nicht ganz rechteckig und hat kein Tageslicht, was beeinflusst dies? 

- Genau, es ist kein Rechteck, alles ist ein bisschen unregelmässig. Das macht das Platzieren der 
Vitrinen manchmal etwas schwierig. Mit der Erfahrung und den Vitrinen, die wir immer wieder 
verwenden, weiss man aber ungefähr, wie man sie stellen muss, damit Harmonie entsteht und die 
Besucher gut durch die Räume gehen können. Ein Vorteil ist, dass die meisten unserer Objekte 
klein sind. Die grössten Objekte lagern ohnehin extern. Zum Tageslicht: Wenig Tageslicht ist für 
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unsere Objekte tatsächlich oft von Vorteil, weil direktes Sonnenlicht die Materialien beschädigen 
kann. Wir arbeiten mit Kunstlicht, wobei wir damit nicht ganz zufrieden sind – es ist teilweise zu 
warm. In den Vitrinen nutzen wir inzwischen kaltes Licht, das die Objekte nicht erwärmt und sie 
somit schont. Ausserdem kann man das Licht gezielt einsetzen, um die Objekte gut in Szene zu 
setzen, ohne vom Tageslicht abhängig zu sein. Ansonsten müsste man das Tageslicht in die 
Gestaltung einbeziehen, das passiert in manchen Museen. Unser Museum ist zudem ein stark 
genutzter Transitort; Mitarbeiter, Büros, Lager, Sicherheit. All dies beeinflusst die Räume. Auch die 
Wände sind stark abgenutzt, weil nicht immer darauf geachtet wird. Das wirkt natürlich nicht immer 
sehr schön. 

- Gibt es Regeln beim Nutzen des Raumes? Zum Beispiel, darf man Nägel in die Wände schlagen, 
oder welche Rücksicht muss man auf die Sicherheit nehmen? 

- Mit den Sicherheitskameras hatten wir bisher eigentlich noch keine Probleme oder 
Einschränkungen. Was aber wichtig ist: Wenn der Raum klein ist und die Zufahrt eingeschränkt, 
können manche Bauten gar nicht geliefert werden. Dann muss man teilweise Wände teilen oder 
umbauen, was manchmal unschön ist, weil Kanten oder Unterteilungen entstehen, die man 
eigentlich nicht möchte. Das liegt daran, dass wir keinen grossen Aufzug und keinen grossen 
Treppenabgang haben, und der Raum selbst ist ebenfalls klein. Das macht bestimmte bauliche 
Gestaltungselemente schwierig. Aber man weiss das vorher und muss die Szenograf:innen 
entsprechend informieren, damit alles geplant werden kann. 

- Wie ist es mit der Barrierefreiheit in den Räumen? 

- Wir haben einen Aufzug, sodass der Zugang mit Rollstuhl oder Rollator möglich ist. Barrierefrei 
sind wir also in dem Sinn, dass alles zugänglich ist. Allerdings hatten wir bisher leider kein Budget, 
um die Ausstellung vollständig barrierefrei zu gestalten. Als Vermittlungstool nutzen wir iPads, da 
stehen alle Informationen drin. So passen wir Schriftgrössen an, dass auch Besucher:innen mit 
Sehschwächen die Inhalte besser lesen können. Zusätzlich bieten wir Audioguides an, da werden 
bestimmte Objekte von Mitarbeiter:innen erklärt. Ein spezielles Konzept für Barrierefreiheit gibt es 
bisher jedoch noch nicht. 

- Wie sehen Sonderausstellungen bei Beyer aus? Werden Szenograf:innen immer bei Projekten 
mit einbezogen? 
 
- Ja, schon. Aber ich habe auch schon Ausstellungen ganz alleine gemacht. Zum Beispiel meine 
erste kleine Ausstellung für meinen MAS-Abschluss (Master of Advanced Studies). Diese habe ich 
zusammen mit einer Kollegin konzipiert und eine musste ich komplett allein umsetzen. Das war 
technisch ein bisschen schwierig, weil nicht alles so funktionierte, wie wir es uns vorgestellt hatten. 
Hier im Museum werden die meisten Neuerwerbungen ohne Szenograf:innen ausgestellt. 
Meistens bringen wir höchstens Beschriftungen an. Bei Sonderausstellungen arbeite ich allerdings 
immer mit Szenograf:innen zusammen, abgesehen von den kleinen, die in der Dauerausstellung 
gezeigt werden, 

- Wann werden Szenograf:innen in das Projekt einbezogen? Verläuft diese Zusammenarbeit 
positiv? 

- Zuerst entsteht die Idee, dann schreibe ich ein Konzept und wähle die Objekte aus. Ich überlege 
mir auch, wie die Ausstellung gestaltet werden kann und was sie beim Besucher bewirken soll, 
neben der eigentlichen Idee. Die Szenograf:innen werden dann dazu geholt. Ich erkläre, was uns 
wichtig ist, wie viele Objekte im Raum sind und welche Anmutung wir uns vorstellen. Sie erarbeiten 
darauf zwei bis drei Vorschläge. Die Zusammenarbeit verläuft sehr positiv, ja. Ich würde sie auch 
anderen Museen empfehlen. Ich habe die Szenograf:innen damals selbst ausgewählt, und sie 
haben mich persönlich sehr angesprochen. Nach der ersten Zusammenarbeit hat alles so gut 
funktioniert, dass ich beschlossen habe, weiterhin mit ihnen zu arbeiten. Besonders gut funktioniert 
es, weil es nicht einfach ein „Mach so, okay“ ist, sondern eine echte Zusammenarbeit. Wenn 
jemand eine Idee einbringt und der andere etwas anderes vorschlägt, entstehen oft neue Ideen 
oder Verbesserungen. Dieses Zusammenspiel finde ich sehr wertvoll und der Austausch bringt 
immer positive Ergebnisse. 
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- Welche Herausforderungen begegnen dir besonders häufig bei einer Ausstellung? 

- Wenn ich speziell an die Sonderausstellungen denke, ist der grösste Aspekt das Budget. Unser 
Museum ist privat finanziert, es handelt sich um eine Museums-AG, die komplett von der Familie 
Beyer getragen wird. Das Budget ist begrenzt und sehr oft muss man Ideen schon etwas 
herrunterschrauben. Den Szenograf:innen kommuniziere ich immer klar, „das ist unser Maximum, 
mehr können wir nicht ausgeben.“ Das Budget variiert von Jahr zu Jahr und ist mittlerweile nur 
noch etwa ein Drittel dessen, was es einmal war. Deshalb verwenden wir alle unsere Vitrinen, die 
schon über zehn Jahre alt sind. Sie sind noch schön, aber haben gewisse Einschränkungen. Viel 
Material von der Sonderausstellung wird im Lager aufbewahrt. Früher wurden auch Wände, 
Plakate oder Bilder aufbewahrt, heute geschieht vieles elektronisch. Vorgehängte Wände werden 
genutzt, um die Originalwände möglichst wenig zu beschädigen. Ausserdem gibt es Vorhang-
schienen, um leichte Objekte aufzuhängen. Man muss immer überlegen, wie man gestaltet, ohne 
danach eine grosse Renovation durchführen zu müssen. 

- Gibt es ein Ausstellungsprojekt, das dich besonders geprägt hat und warum? 

- Das Erste, das mir in Erinnerung geblieben ist, war eigentlich ganz lustig. Ich war damals noch 
neu im Museum und überfordert. Wir hatten viel weniger Mitarbeiter und ich musste alles 
gleichzeitig organisieren. Da kamen vieles auf mich zu, externe Partner, Ideen von aussen. Zwei 
deutsche Künstlerinnen sie hatten schon Kontakt zu meiner Vorgängerin hatten ein Konzept zum 
Thema Zeit entwickelt. Anfangs dachte ich: „Oje, was soll ich jetzt damit machen, welche Objekte 
soll ich bringen?“ Normalerweise hat man erst eine Idee und entscheidet dann, mit wem man 
zusammenarbeitet. Hier war es ein bisschen umgekehrt. 
Aber es war extrem spannend. Die Künstlerinnen waren sehr interessant und die Zusammenarbeit 
war unglaublich kreativ. Ich habe Objekte ausgewählt, die zu ihrem Konzept und ihren Bildern 
passten und habe sogar eine Hands-on-Leihgabe sowie eine Miete vom Technorama 
eingebunden, damit die Besucher die Zeit quasi anfassen konnten. Das hat mir sehr gefallen. 
Es war moderne Kunst, und ich hatte vorher lange in diesem Bereich gearbeitet. Mein damaliger 
Chef fand es etwas zu abstrakt und bevorzugte historische Themen, aber für mich war es fast ein 
Herzensprojekt. Ich konnte Geschichten über unsere Uhren erzählen, die zu den Bildern der 
Künstlerinnen passten, ein sehr schöner Abschluss der Ausstellung. 

- Arbeitest du bei Ausstellungen bewusst nachhaltig? 
  
- Ja, ich achte darauf, auch wenn ich nicht immer den Begriff „Nachhaltigkeit“ benutze. Ich möchte 
vor allem, dass Materialien und Elemente wiederverwendet werden können – sei es aus Kosten-
gründen oder auch, weil dadurch Abfall vermieden werden kann. Wir nutzen zum Beispiel vor-
gehängte Wände und haben auch schon Folien direkt auf Wände angebracht, die sich wieder 
abziehen lassen. Mit kleinen Eingriffen lassen sich Elemente wieder verwenden und für neue 
Installationen einsetzen. Das ist für mich ein wichtiger Aspekt bei der Planung von Ausstellungen. 

- Was gibt es für Vor- und Nachteile kleiner Museumsräume? 

- Die Vorteile sehe ich darin, dass man auf kleinem Raum viel erzählen kann. Für mich ist das 
spannend, weil es eine Herausforderung ist, in einem kleinen Raum etwas zu kreieren. Ausserdem 
verliert man sich nicht so schnell. In grossen Räumen oder mehreren grösseren Räumen hat man 
viele Informationen, und auch die Besucher können sich leicht verlieren. Man kann einen Besucher 

in einem kleinen Raum besser „abholen“. Es ist wie beim Schreiben: Wenn man zu viel schreibt, 
sagt man eigentlich gar nichts. Als Kurator oder Vermittler ist es die Aufgabe, die wesentlichen 
Informationen zu konzentrieren, ohne die Kreativität oder das Spannende zu verlieren und das ist 
eine grosse Kunst. Nachteile sehe ich nicht so sehr in der Grösse, sondern in der Struktur unseres 
Raums: Er hat vier Eingänge, durch die die Leute hindurchgehen. Zudem gibt es regelmässig 
Lieferungen und Materialbewegungen, was dazu führen kann, dass man ständig aufpassen muss, 
dass nichts schmutzig oder beschädigt wird. Das ist für mich der grösste Nachteil. 

- Hast du persönliche Tipps und Tricks im Umgang mit kleinen Ausstellungsräumen? 

- Für mich steht immer der Besucher an erster Stelle. Viele denken zuerst daran, etwas völlig 
Neues umzusetzen oder sich auf die Objekte zu konzentrieren, aber ich frage mich immer: Was 
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könnte für den Besucher interessant sein? Ein wichtiger Tipp ist, die Informationsflut zu reduzieren. 
Schon bei der Planung muss man alle Ideen sammeln, durchlesen und immer wieder reduzieren. 
Ich lege Entwürfe manchmal ein paar Tage zur Seite und schaue später erneut darauf – so fällt 
auf, was wirklich relevant ist. Ausserdem ist der Austausch mit anderen hilfreich. Wenn man das 
Konzept erklärt oder mit Kolleg:innen bespricht, merkt man schnell, was funktioniert und was nicht. 
Das hilft enorm bei der Gestaltung eines kleinen Raums. 

Rémi Jaccard - Strauhof Zürich 

Seit 2015 leitet Rémi Jaccard das Museum Strauhof. Der in Zürich und 
Paris ausgebildete Philosoph und Kunsthistoriker versteht das Museum 
als einen lebendigen Ort, an dem Literatur in Dialog mit Gestaltung, 
Szenografie und Gesellschaft tritt. Unter seiner Leitung hat sich der 
Strauhof zu einer poetischen wie experimentellen Plattform entwickelt, in 
der Literatur sichtbar, hörbar und räumlich erfahrbar wird. Jaccard ist seit 
2007 als Kurator, Kunstwissenschaftler und Künstler tätig, promovierte 
2012 an der Universität Zürich über illegale Kunst im öffentlichen Raum 
und war 2013 Mitbegründer des Musée Visionnaire. Der Strauhof 
befindet sich mitten in der Zürcher Altstadt, in einem historischen 
Gebäude. Hier werden in wechselnden Ausstellungen Geschichten 
inszeniert, die Autorinnen, Themen und Sprache auf sinnliche Weise erfahrbar machen. Der 
Strauhof erstreckt sich über zwei Etagen mit insgesamt fünf voneinander abgetrennten Räumen. 
Die Ausstellungsfläche umfasst rund 200 Quadratmeter. Kompakt, aber vielseitig nutzbar. Ein 
Raum, der heute als Veranstaltungsraum dient, gehörte früher ebenfalls zur Ausstellungsfläche. 
Diese räumliche Struktur prägt das Haus atmosphärisch. 

- Möchtest du dich und das Museum kurz vorstellen? 
 
- Gerne. Ich bin Rémi Jaccard, ich leite den Strauhof. Zuerst gemeinsam mit Gesa Schneider und 
jetzt mit Philipp Sippel. Der Strauhof ist ein Ort für Literaturausstellungen. Wir machen etwa drei 
Ausstellungen pro Jahr, dazwischen kleinere Projekte, die wir "Wild Cards" nennen. Die Idee 
dieser Wild Cards ist, während der Umbauphasen eine Plattform zu bieten für Experimente, 
kleinere Formate und Dinge, die vielleicht nicht für grosse Publikumsresonanz angelegt sind. 
Ursprünglich ging es auch darum, Verantwortung abzugeben, also dass wir nicht als Haus diese 
Projekte gestalten, sondern dass wir die Räume übergeben und jemand anderes sich hier nach 
eigenem Gutdünken einrichtet. Dabei geht es auch um die Fragen; wo zeigt sich die eigene 
Handschrift? Wo gibt es klare Vorstellungen, wie eine Ausstellung auszusehen hat oder funktio-
nieren kann? Und wo öffnet man sich für andere Ansätze, für ganz andere Formen von 
Vermittlung, Wahrnehmung oder Gestaltung. Wir haben im Unterschied zu klassischen Museen 
keine Sammlung und keine Dauerausstellung. Unsere Arbeit besteht ausschliesslich aus Sonder-
ausstellungen, etwa drei pro Jahr. 

- Der Strauhof hat also keine Dauerausstellung? 
 
- Genau. Wir haben keine Sammlung und keine Dauerausstellung. Jede Ausstellung ist ein neues 
Projekt mit eigenem Konzept. 

- Wie entstehen die Ausstellungen und wer entscheidet über die Gestaltung? 
 
- Wir haben keine Sammlung und keine Dauerausstellung. Jede Ausstellung ist ein neues Projekt 
mit eigenem Konzept. Von den drei Ausstellungen im Jahr werden ein bis zwei von uns selbst 
kuratiert, andere extern. Was immer dazugehört, ist die grafische Gestaltung, Plakat, Einladung, 
Ausstellungstexte, Typografie. Oft arbeiten wir mit externen Gestalter:innen zusammen und 
manchmal übernehmen wir die Aufgaben selbst. Der Aufwand hängt stark vom Projekt ab, von 
einfachen, textbasierten Ausstellungen bis hin zu aufwendig gebauten Rauminszenierungen. Wir 
haben ein sehr kleines Team. Was aber immer dazugehört, ist die grafische Gestaltung. Bei der 
aktuellen Ausstellung gibt es zum Beispiel keine grossen Raumveränderungen, da ging es eher 
um die Gestaltung der Wände und das Befüllen der Vitrinen. In anderen Projekten hingegen haben 
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wir schon Wände eingebaut oder grössere Konstruktionen umgesetzt. Das hängt immer stark vom 
jeweiligen Ausstellungskonzept ab. 

- Gibt es somit ein unterschiedliches Budget für jedes Projekt, oder ist es immer das gleiche? 

- Zu Beginn war das Budget eher gleichmässig verteilt und jede Ausstellung hatte etwa denselben 
finanziellen Rahmen. Inzwischen hat sich das aber verändert. Es gibt heute Ausstellungen, die 
aufwendiger konzipiert und produziert sind, und andere, die bewusst einfacher oder auch günstiger 
gehalten werden. 
Der Unterschied liegt weniger in der Konzeptphase, die kann bei allen Projekten ähnlich intensiv 
sein, sondern eher in der Umsetzung. Also in dem Materialisieren, in der Art der Gestaltung und 
auch darin, wie viele Personen beteiligt sind. Da gibt es inzwischen grosse Unterschiede von 
Projekt zu Projekt. 

- Du hast gesagt, ihr seid ein kleines Team. Wer entscheidet denn, wo eine Ausstellung stattfindet? 

- Wir sind ein kleines Team, das Leitungsteam besteht aus Philipp Sippel und mir. Dazu kommt 
eine Volontariatsstelle, die uns projektbezogen unterstützt. Unabhängig von uns gibt es das 
Aufsichtsteam, das organisatorisch einen eigenen Bereich bildet. Dort gibt es eine feste 
Anstellung, die für die Einsatzplanung zuständig ist, und mehrere Personen, die im Stundenlohn 
arbeiten. 
Die Entscheidung, welche Ausstellungen wann stattfinden und in welchen Räumen sie umgesetzt 
werden, treffen Philipp und ich gemeinsam. Das hängt stark vom jeweiligen Konzept ab und jede 
Ausstellung bringt eigene räumliche Anforderungen mit sich. Manche Projekte brauchen mehr 
Raum für Inszenierung oder szenografische Eingriffe, andere funktionieren in kleineren, intimeren 
Setups. Wir versuchen, die Räume so zu wählen, dass sie das Thema bestmöglich unterstützen 
und der Inhalt im Mittelpunkt steht. 

- Wie geht ihr mit dem Thema Barrierefreiheit im Museum um? 

- Barrierefreiheit ist ein schwieriges Thema, weil wir nur wenig Handlungsspielraum haben. Die 
Liegenschaft gehört der Stadt Zürich und ist denkmalgeschützt. Sie liegt mitten in der Altstadt, was 
die Räume sehr eng macht. Treppen lassen sich momentan nicht mit einem Lift oder Ähnlichem 
überwinden ohne die historische Bausubstanz grundlegend zu verändern. Das ist mit dem Denk-
malschutz bisher nicht machbar. Wir überlegen aber alternative Zugänge, zum Beispiel Audio oder 
Bildmaterial, um die Inhalte für Menschen mit Einschränkungen zugänglich zu machen. Gleich-
zeitig ist es uns wichtig, dass Besucher:innen die Ausstellung vor Ort erleben können und nicht nur 
über Videos oder Internet-Content. Es gibt auch Inhalte, die nach aussen getragen und projekt-
unabhängig zugänglich sind. Der direkte Besuch im Museum bleibt für uns ein zentraler 
Bestandteil. 

- Wie oft erarbeitet ihr eine Ausstellung mit fachlicher Betreuung? 

- Die fachliche Betreuung ist eigentlich bei jedem Projekt notwendig: angefangen bei der 
Einladungskarte und dem Plakat bis hin zu den Texten in der Ausstellung, zur Schriftgestaltung 
und so weiter. Fast immer ist auch jemand für das Licht dabei, da braucht es professionelle 
Unterstützung. Szenografie im engeren Sinne variiert hingegen: Manchmal ist sie involviert, 
manchmal nicht. Eine Ausnahme bilden unsere Wild Cards, dort liegt es ganz bei den Personen, 
die zu uns kommen. Sie können den Raum nach eigenem Gutdünken gestalten, ohne dass wir 
eng eingreifen. 

- Ist es für euch eine positive Erfahrung, mit Gestalter:innen zusammenzuarbeiten? 

- Ja, ich finde, es ist eigentlich immer eine sehr gute Erfahrung. Unser Ziel ist es, mit verschie-
denen Personen zusammenzuarbeiten, einerseits, um neue Handschriften einzubringen, 
andererseits, um unterschiedlichen Menschen die Möglichkeit zu geben, hier zu arbeiten und 
Projekte umzusetzen. Natürlich ist der Aufwand etwas grösser, wenn man mit jemandem noch nie 
zusammengearbeitet hat, als wenn man schon weiss, worauf man sich einlässt. Deshalb 
versuchen wir dies auszubalancieren. Wir arbeiten gelegentlich mit neuen Teammitgliedern, 
beziehen aber auch diejenigen wieder ein, mit denen die Zusammenarbeit bereits gut funktioniert 
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hat. Nach über zehn Jahren gibt es zudem gewisse Erfahrungswerte: Wenn ein Projekt nicht allzu 
komplex oder ambitioniert ist, braucht es nicht zwingend externe Unterstützung. 

- Jetzt ein bisschen mehr zu den Räumen: gibt es irgendwelche Herausforderungen, denen ihr bei 
einer Ausstellung häufig begegnet? 

- Die erste Herausforderung ist immer die Finanzierung. Die zweite grundlegende 
Herausforderung ist unser Inhalt: Literatur. Literatur in einer Ausstellung zu präsentieren ist 
spannend, aber auch schwierig, denn sie ist ursprünglich nicht dafür gemacht, ausgestellt zu 
werden. Im Gegensatz zu bildender Kunst, bei der zum Beispiel ein Tafelbild geschaffen wird, um 
gezeigt zu werden, entsteht Literatur in Buchform. Wir müssen also einen Weg finden, warum es 
spannend ist, ins Museum zu kommen, anstatt das Buch einfach zu Hause auf dem Sofa zu lesen. 
Eine Möglichkeit ist, die Materialität des Schreibens sichtbar zu machen: Manuskripte, Typoskripte, 
Schreibmaschinen oder Schreibwerkzeuge. So kann man den Entstehungsprozess zeigen. Wie 
ein Text überarbeitet wurde und entstanden ist, etwas, das man beim fertigen Buch nicht sieht. 
Manche Museen zeigen auch „auratisch aufgeladene Objekte“ - also Gegenstände von berühmten 
Autor:innen, etwa Spazierstöcke oder Teeservices. Aber das ist bei uns nur sehr zurückhaltend Teil 
der Ausstellungen. Uns geht es nicht um Personenkult, sondern um die Literatur selbst.  

Ein weiterer zentraler Aspekt ist die Stimmung. Mit Typografie, Licht und Ausstellungsarchitektur 
versuchen wir, eine Atmosphäre zu schaffen und einen Rhythmus, der das Besuchserlebnis prägt. 
Dabei ist die räumliche Bewegung sehr wichtig. Wie betritt man einen Raum? Was sieht man 
zuerst? Wie viel wird enthüllt? Welche Sichtlinien werden durchbrochen, welche Achsen schaffen 
Verbindungen zwischen Objekten? Das kann man mit Texten, Bildern, bewegtem Bild oder Klang 
umsetzen, für alle Sinne. Natürlich wäre es manchmal schön, eine grosse, offene Halle zu haben, 
wie andere Museen sie bieten, aber das werden wir hier nie haben. Unsere Räume sind mittel-
gross bis klein, das ist aber kein Nachteil. Viel wichtiger ist, mit den vorhandenen Räumen zu 
arbeiten. Die Intimität, die sie bieten, passt hervorragend zur Literatur. Hier zeigen wir keine 
monumentalen Skulpturen oder riesige Installationen und das Haus selbst trägt viel zur 
Atmosphäre bei. Jede Tür, jede schräge Linie erzählt Geschichte und prägt den Besuch. Statt zu 
versuchen, etwas zu erzwingen, arbeiten wir lieber mit dem, was wir haben. 

- Gibt es ein Ausstellungsprojekt, das dich besonders geprägt hat? Und warum? Was ist dir 
besonders in Erinnerung geblieben? 

- Ja, einige Projekte haben mich stark geprägt. Besonders die erste Ausstellung, die ich hier 
mitgestaltet habe, bleibt mir in Erinnerung. Es ging um Friedrich Klauser, einen Schweizer Autor, 
der Krimis geschrieben hat und eine lange Geschichte mit der Psychiatrie hatte. Er durchlebte sehr 
schwierige Phasen in seinem Leben. Für mich war das die erste Literatur-Ausstellung, die ich 
gemacht habe. Es war spannend zu sehen, wie das Zusammenspiel zwischen einer Expertin, die 
sich hervorragend mit Klausers Werk und Biografie auskannte, einem Szenografen und mir 
funktionierte. Wir mussten die Ausstellung wissenschaftlich korrekt gestalten, gleichzeitig aber für 
ein Publikum zugänglich machen, das Klauser noch nicht kannte. Auch das Besuchserlebnis, die 
Führung durch die Ausstellung, war ein prägender Aspekt. 
Ein weiteres prägendes Projekt war die Ausstellung zum Reformationsjubiläum, über das Thema 

„Das Wort“. Ein riesiger Begriff, vergleichbar mit dem Thema Zeit. Die Ausstellung begann bei der 
Reformation, bei der das Wort der Bibel zentral war, und führte bis in die Gegenwart. Hier hatten 
wir mehr finanzielle Mittel als üblich, ein sehr grosses Thema mit viel Aufwand. Wir wollten zu viel. 
Die wichtigste Erfahrung daraus war: Oft ist es besser, etwas wegzulassen. Auch in kleinen 
Räumen muss man Platz lassen, Luft zum Atmen schaffen. Momente kann man verdichten, aber 
es braucht auch Bereiche, in denen weniger passiert, sonst wird es eng und überfordernd. 

- Du hast gesagt, ihr habt auch ein Lager mit Vitrinen und Material. Das klingt nach einem 
nachhaltigen Ansatz. Denkt ihr auch bewusst an Nachhaltigkeit? 

- Ja, wir haben über die letzten Jahre sicherlich eine Entwicklung gemacht. Früher war es oft so, 
dass ein grosser Transporter mit viel Material kam, alles aufgebaut wurde, und nach der Ausstel-
lung landete vieles im Müll. Heute arbeiten wir zu etwa 90 % mit denselben Handwerkern. Die 
finden es zwar angenehmer, wenn man neues Holz bestellt, statt alte Nägel herauszuziehen; das 
ist eine Herausforderung, aber wir versuchen stark, Dinge wiederzuverwenden, zum Beispiel 
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Konsolen für Screens, die immer wieder für Ausstellungen gebaut wurden, werden jetzt aufbewahrt 
und bei passenden Projekten erneut eingesetzt. Dafür braucht man Lagerfläche und jemanden, 
der den Überblick hat, was vorhanden ist. Wir nutzen oft Tapeten für Inhalte. Die gehen nach der 
Ausstellung ins Altpapier, was viel vertretbarer ist als 3D-Drucke oder Plastikobjekte, die danach 
unbrauchbar sind. Ausserdem leihen wir aus oder verschenken nicht mehr benötigte Dinge. Wir 
fragen auch andere Museen nach Materialien, zum Beispiel nach grossen Bilderrahmen. Es 
funktioniert gut. Man schaut, was bereits verfügbar ist. Es gibt Plattformen wie Offcut in Zürich oder 
Bern, eine Art Materialbörse, wo man Dinge spenden oder erwerben kann. Das meiste läuft aber 
noch über persönliche Netzwerke. Wenn man weiss, dass jemand etwas hat, fragt man direkt 
nach, das ist oft der einfachste Weg. 

- Was ist Deine Meinung zu Vor- und Nachteile von kleinen Ausstellungsräumen? 

- Ich denke, kleine Räume haben sowohl Herausforderungen als auch Vorteile. Im Kunstkontext 
erzeugen grosse Werke in grossen Hallen oft automatisch eine Wirkung, die Grösse selbst kann 
überwältigen, beeindruckt, egal wie das Werk an sich ist. Diese Wirkung fehlt in kleinen 
Räumen. Andererseits kann die Nähe zu den Objekten und zu den Personen ein Vorteil sein. 
Kleine Räume vermitteln oft Geborgenheit, Intimität und Nähe, man ist den Werken und den 
Geschichten näher. Gerade in unserem Haus mit seinem Alter und den Holzstrukturen entsteht 
eine gewisse Wärme, die den Besuch angenehm macht. Für Literatur, die wir zeigen, wäre ein 
riesiger Kunsthausraum eher abschreckend – man würde sich verloren fühlen, die Begegnung mit 
den Texten wäre weniger persönlich. Kleine Räume erlauben es, eine direkte Verbindung zu 
schaffen, Atmosphäre und Stimmung gezielt einzusetzen und die Besucher bewusst zu führen. 

- Hast du persönliche Tipps oder Tricks im Umgang mit kleinen Räumen, die du weitergeben 
kannst? 

- Für mich ist das Spannende, dass man verschiedene Elemente im Raum zu einem stimmigen 
Ganzen zusammenfügt. Bevor der Besucher ein einzelnes Bild betrachtet oder einen Text liest, 
sollte der Raum als Gesamtkomposition funktionieren. Das gilt vor allem in kleinen Räumen –  die 
Grösse ist dabei nicht entscheidend, sondern dass alles harmonisch wirkt und den Besucher 
einlädt, sich mit den Inhalten auseinanderzusetzen. 
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