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Liebe Leserin, lieber Leser,
auch von Seiten der Naturwissenschaften wird der Kultur eine substanzielle Bedeutung für Mensch-
heit und Gesellschaft zugeschrieben. Der Biologiehistoriker Thomas Junker zeigt mit seinem Beitrag 
im Heft interessante Zusammenhänge und Erkenntnisse zu diesem Thema auf. Trotzdem  wird in von 
ökonomischer Verwertbarkeit und Wachstumsökonomie geprägten Zeiten Kultur immer wieder als 
Orchideenpflänzchen bzw. Luxusartikel gesehen. 

Unter Claudia Schmied hatte das Bundesministerium für Unterricht, Kunst und Kultur Bundes-
arbeitsgemeinschaften für Bildnerische Gestaltung und visuelle Bildung, für Musikerziehung, für 
Theater an der Schule und für Werken eingerichtet. Ein ministerielles Positionspapier nannte als Ziel 
dieser BAGs, „den nachhaltigen, bundesweiten und umfassenden Qualitätsentwicklungsprozess in 
Bezug auf kulturelle Bildung in Schulen zu sichern.“ Im Zentrum der Arbeit sollten die Vernetzung und 
der bundesweite Austausch von der Primarstufe bis in den tertiären Bildungsbereich stehen. Diese 
Aufgabe wurde von den BAGs hervorragend erfüllt. Als ehemalige Vorsitzende der BAG_Bild könnte 
ich von zahlreichen interessanten und konstruktiven Tagungen berichten. Die BAGs unterstützten, 
wie im Papier gefordert, das Ministerium mit Expertise über kulturelle Bildung. Umso unverständli-
cher ist es, dass diese BAGs nun mit Beginn des Jahres 2019 ohne Angabe von Gründen aufgelöst 
wurden. Mit einem Schlag wurde jahrelanger, wertvoller Vernetzungsarbeit der Boden entzogen. 
Auch die Kulturbeauftragten an den pädagogischen Hochschulen haben keine Funktion mehr und der 
Fortbestand des Zentrums für schulische Kulturarbeit ist ungewiss. 

Gut, dass der autonome BOEKWE nicht von politischen Wetterlagen abhängig ist und seit Jahr-
zehnten seine wertvolle Arbeit leistet,
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Über künstlerische Reproduktions-
techniken nachzudenken bedeutet, 
über Medien als kulturstiftende 
und kulturverändernde Elemente 
nachzudenken. Wer sich mit mas-
senmedialen Auswirkungen be-
schäftigt, landet nicht an einem 
Anfang oder einem Ende, sondern 
mittendrin in den sozialen, politi-
schen, ökonomischen, kulturellen 
und persönlichen Realitäten, wel-
che stets mitgestaltet werden.

Walter Benjamin zum 

Thema Reproduktion

„Gedruckte Bücher gibt es seit über 
fünfhundert Jahren. Verba volant, scrip-
ta manent. Gesprochene Worte ver-
fliegen, Schriften bleiben. So selbstbe-

wusst hatte sich die erste große Medien
innovation, die Erfindung der Schrift in 
Zeiten, in denen sie selbst schon klas-
sisch geworden war, beschrieben. 
Was schwarz auf weiß geschrieben 
steht, bleibt, anders als das verfliegen-
de Wort, eine längere Weile bestehen. 
Grund zum Stolz – und zur Angst.“ (Hö-
risch, 2004:9)

Diesen „Grund zur Angst“ beschrieb 
Benjamin (Abb.1) schon 1935 in sei-
nem Essay Das Kunstwerk im Zeitalter 
seiner technischen Reproduzierbarkeit. 
Für Benjamin bietet die kollektive Äs-
thetik der Massenproduktion die Option 
zur Entstehung einer gesellschaftlichen 
Emanzipation, aber genauso birgt sie die 
Gefahr der politischen Vereinnahmung.
Benjamin zeigt die Möglichkeiten der 

diversen Reproduktionstechniken auf 
und beschreibt ästhetische, geschicht-
liche und soziale Prozesse, die mit der 
technischen Reproduzierbarkeit des 
Kunstwerks einhergehen. Reproduktio-
nen sind losgelöst von ihrer zeitlichen 
und lokalen Bindung, sie können über-
all konsumiert werden. Laut Benjamin 
sind es besonders die Erfindungen von 
Fotografie und Film, welche die Kunst 
einem starken Wandel unterwerfen. Zur 
Zeit der Entstehung des Aufsatzes hat-
te die Reproduzierbarkeit in Drucktech-
nik, Filmindustrie, sowie in der musikali-
schen Vervielfältigungstechnik innerhalb 
von dreißig Jahren eine rasante Ent-
wicklung genommen, deren Ende auch 
heute nicht absehbar ist. Benjamins 
Text wurde zu seinen Lebzeiten wenig 

beachtet, in den 1970er Jahren wurde 
er wieder aufgegriffen und seit Mitte 
der 1980er Jahre gilt er als Gründungs-
werk der Kultur- und Medientheorie.

Eine kurze Geschichte 

der künstlerischen 

Reproduktionstechniken

„Das Kunstwerk ist grundsätzlich immer 
reproduzierbar gewesen. Was Men-
schen gemacht hatten, das konnte im-
mer von Menschen nachgemacht wer-
den. Solche Nachbildung wurde auch 
ausgeübt von Schülern zur Übung in der 
Kunst, von Meistern zur Verbreitung der 
Werke, endlich von gewinnlüsternen 
Dritten.“ (Benjamin, 2015:9)

Bereits in Ägypten und Babylon wur-
den Rollsiegel in Ton abgedruckt (Abb. 
2). Im antiken Griechenland waren zwei 
wesentliche Reproduktionstechniken be-
kannt, Guss und Prägung (Abb. 3 und 4). 
Gegenstände, die massenhaft herge-
stellt wurden, waren Münzen und Terra-
kottawaren. Im chinesischen Kaiserreich 
war im 4. Jahrhundert die Möglichkeit 
bekannt, reliefartige Inschriften mit Tu-
sche einzufärben und auf Papier durch-
zureiben, diese Methode wurde zum 
einfärbigen Holzschnitt weiterentwic-
kelt (Abb. 5). Der einfärbige Holzschnitt 
taucht zwischen 1400 und 1550 auch 
in alpenländischen und bayerischen Klö-
stern auf. Er war daher keine neue Erfin-
dung, sondern nur die Anwendung längst 
bekannter Möglichkeiten auf dem bis da-
hin in Europa wenig genutzten Material 
Papier.1 In der ersten Hälfte des 18. Jahr-
hunderts entstand der japanische Farb-
holzschnitt. Pro Farbe wurde ein Druck-
stock hergestellt (Abb. 6). Die Farben 
wurden von hell nach dunkel übereinan-
der abgedruckt. Vor Erfindung des Farb-
holzschnittes gab es nur die Möglichkeit, 
die einfärbigen Holzschnitte von Hand 
nachzukolorieren. 

Der aufwendige manuelle Arbeits-
prozess, mit dem beim Kupferstich die 
zu druckenden Linien in die Druckplatte 

Melanie Berlinger

Reproduktion (Teil 1)

Melanie Berlinger, 

geb. 1984; 1998 - 2003	

 HTL für Grafik und Kom-

munikationsdesign Inns-

bruck; 2005 - 2011 Studi-

um an der Akademie der 

bildenden Künste Wien 
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in Kombination mit Kunst 
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TEX); 2012 Diplom im 
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Abb. 2 Rollsiegel und Ab-

rollung; Hergestellt in Meso-

potamien zur Zeit der Uruk 

Periode 4100 – 3000 v. Chr. 

https://de.wikipedia.org/wiki/

Rollsiegel#/media/File:Cylinder_

seal_cowshed_Louvre_Klq17.jpg

Abb. 3 Herstellen einer mehr-

teiligen Gussform aus Gips 

(Foto Melanie Berlinger)

Abb. 4 Ausgegossene Guss-

formen mit antrocknendem 

Schlicker (Foto Melanie 

Berlinger)

Abb. 5 Eingefärbte Inschriften 

(Foto Melanie Berlinger)

Abb. 1 Walter Benjamin, 

Tusche Illustration von 

Timon Lutz, 2017 (Foto 

Timon Lutz)
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Senefelder die Lithographie. Senefelder 
war Komponist und Musiker, er such-
te nach einer Technik, um Notenblätter 
in einer klaren und deutlichen Schrift 
zu vervielfältigen, außerdem sollte der 
Druck möglichst glatt auf dem Papier 
aufgebracht werden. Die Lithographie 
unterscheidet sich wesentlich von den 
bis dahin gebräuchlichen Drucktechni-
ken. Es werden keine hochstehenden 
Flächen oder Vertiefungen gedruckt – 
druckende und nichtdruckende Teile lie-
gen auf einer Ebene. Die Drucktechnik 
nutzt den chemischen Gegensatz von 
Fett und Wasser. Die zu druckenden 
Flächen sind fettfreundlich, die nicht-
druckenden Teile werden mit Wasser 
befeuchtet und stoßen die fetthaltige 
Druckfarbe ab. 

Mit der Lithografie wurde es laut 
Benjamin erstmals möglich, den Alltag 
mit Grafiken zu illustrieren: „Mit der Li-
thographie erreicht die Reproduktions-
technik eine grundsätzlich neue Stufe. 
Das sehr viel bündigere Verfahren, das 
die Auftragung der Zeichnung auf einen 
Stein von ihrer Kerbung in einen Holz-
block oder ihre Ätzung in eine Kupfer-
platte unterscheidet, gab der Graphik 
zum ersten Mal die Möglichkeit, ihre 
Erzeugnisse nicht allein massenweise 
(wie vordem) sondern in täglich neuen 
Gestaltungen auf den Markt zu bringen. 
Die Graphik wurde durch die Lithogra-
phie befähigt, den Alltag illustrativ zu 
gestalten.“ (Benjamin, 2015:10)

Illustrierte Zeitschriften etablierten 
sich von da an zum Unterhaltungsme-
dium und erlebten einen ungeheuren 
Aufschwung (Abb. 11). Wenige Jahr-
zehnte nach der Erfindung der Lithogra-
phie wurde diese von der Fotografie ab-
gelöst. Durch die Fotografie wurde die 
Hand im Prozess bildlicher Reprodukti-
on zum ersten Mal von den wichtigen 
künstlerischen Obliegenheiten entlas
tet, diese wurden an das ins Objektiv 
blickende Auge abgegeben. Das Auge 
erfasst schneller als die Hand zeich-

net, der Prozess bildlicher Reprodukti-
on wurde ungeheuer beschleunigt. (vgl. 
Benjamin, 2015: 10f) Die älteste erhal-
tene und lichtbeständige Fotografie der 
Welt aus dem Jahre 1826 stammt von 
Nicéphore Niépce. Sie zeigt einen Blick 
aus dem Fenster seines Arbeitszimmers 
(Abb. 12). Die damalige Belichtungszeit 
betrug etwas mehr als acht Stunden. 
Niépce experimentierte mit der Came-
ra Obscura, indem er lichtempfindlichen 
Asphalt auf einer Zinnplatte auftrug. Das 
fotografische Verfahren wurde stetig 
weiterentwickelt, es entstanden große 
Plattenkameras (Abb. 13) mit Glas als 
Trägermaterial für die Negative. Auf-

gegraben werden, wurde durch die Ent-
wicklung der Radierung um 1600 ver-
einfacht. Der Kraftaufwand zur Linien-
herstellung mit dem Grabstichel wurde 
durch chemisches Ätzen ersetzt (Abb. 
7). Die Radierung wurde um 1760 durch 
die Erfindung der Aquatinta erweitert 
(Abb. 8 und 9). Die Erfindung der be-
weglichen Lettern durch Gutenberg um 
1440 revolutionierte den Buchdruck. 
Das Buch wurde zu einem Massenpro-
dukt, eine kostengünstige und schnelle 
Erstellung von großen Auflagen war nun 
möglich (Abb. 10).

Die rapide Verbreitung von Informa-
tionen führte zu großen gesellschaftli-

chen Umwälzungen. Der Buchdruck war 
Triebfeder in der Renaissance, er verhalf 
dem Bürgertum zu Aufstieg und be-
schleunigte die Infragestellung des Kle-
rus. Als Kirche und Obrigkeit erkannten, 

wozu die massenhafte Verbreitung von 
Nachrichten, Wissen und die freie Mei-
nungsäußerung führen können, wurde 
eine staatliche Zensur von Druckerzeug-
nissen eingeführt. 1798 erfindet Alois 

Abb. 6 Der Farbholzschnitt 

aus der Serie „36 An-

sichten des Berges Fuji“ 

von Utagawa Hiroshige 

entstand um 1830 aus 

mehreren Druckstöcken.

https://de.wikipedia.org/wiki/

Utagawa_Hiroshige

Abb. 7 Um eine Radie-

rung anzufertigen, wird 

mit einer Radiernadel in 

Asphaltlack gezeichnet, 

um das darunter liegende 

Kupfer für das Säurebad 

freizulegen. Der Asphalt-

lack wird zu Beginn auf 

eine blankpolierte Kupfer-

platte aufgetragen. (Foto 

Melanie Berlinger)

Abb. 8 Nach der Strich- 

bzw Linienätzung kann 

eine Flächenätzung 

gemacht werden. Dazu 

werden die Kupferplatten 

im Staubkasten mit Ko-

lophoniumharz bestäubt. 

(Foto Melanie Berlinger)

Abb. 9 Es können be-

liebig viele Ätzprozesse 

nacheinander stattfinden. 

Die Bereiche der Plat-

te, welche nicht mehr 

geätzt werden sollen, 

werden mit Asphaltlack 

abgedeckt. (Foto Melanie 

Berlinger)

 

Abb. 10 Eine französische 

Buchdruckerwerkstatt zu 

Beginn des 16. Jhdts.

https://upload.wikimedia.

org/wikipedia/commons/a/

af/Buchdruck-15-jahrhun-

dert_1.jpg

Abb. 11 Eine Lithographie 

von F. G. Nordmann um 

1855 stellt die erste 

Litfaßsäule von Berlin 

dar. Litfaßsäulen lieferten 

einen wichtigen Beitrag 

um neueste Druckerzeug-

nisse, insbesondere auch 

Lithographien, in Umlauf 

zu bringen. 

https://de.wikipedia.org/wiki/

Datei:Litfass.jpg

Abb. 12 Der Blick aus 

dem Arbeitszimmer von 

Nicéphore Niépce gilt 

allgemein als erstes Foto 

der Welt. 

https://commons.wikimedia.

org/wiki/File:View_from_the_

Window_at_Le_Gras,_Jo-

seph_Nic%C3%A9pho-

re_Ni%C3%A9pce.jpg

Abb. 13 Um 1900 baute 

George Lawrence die 

Mammut Kamera, die 

damals größte Kamera 

der Welt. Sie wog 600 kg 

und wurde von 15 Leuten 

bedient.

http://www.fotoart.gr/istoria/

onephotoonestory/giantca-

mera.htm
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16. Jhdt. war die Papierschöpferei bereits in 

ganz Österreich verbreitet.
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grund der großen Negative lieferten die 
Plattenkameras gestochen scharfe Kon-
taktabzüge. 1888 setzte die Industriali-
sierung der Fotografie ein. Kodak stellte 
kleine, handliche und gut transportable 
Kameras mit Rollfilm her und übernahm 
die Entwicklung der Bilder. Kameras 
konnten mit dem belichteten Film einge-
schickt werden und wurden mit einem 
neuen Film und den entwickelten Fo-
tos ca. einen Monat später retourniert. 
Durch die Erfindung der Heliogravüre 
um 1879 wurde es möglich, Fotografien 
mittels Druckverfahrens zu vervielfälti-
gen. Die Heliogravure ist ein fotomecha-
nisches Tiefdruckverfahren und stellt 
eine Weiterentwicklung der Aquatinta 
dar. Diese Neuerung ließ den Fotojour-
nalismus entstehen. Die Reproduktion 
des Tons gelang erstmals 1877 Thomas 
Alva Edison mit seinem Phonographen, 
der aus einer mit Musik bespielten Wal-
ze bestand (Abb. 14). 10 Jahre später 
wurde das Grammophon und die Schall-
platte entwickelt, welche nun auch zur 
Vermarktung gedacht waren. Diese Ent-
wicklung kommentiert Paul Valery mit 
folgendem Satz: „Wie Wasser, Gas und 
elektrischer Strom von weither auf ei-
nen fast unmerklichen Handgriff hin in 
unsere Wohnungen kommen, um uns 
zu bedienen, so werden wir mit Bildern 

oder Tonfolgen versehen werden, die 
sich auf einen kleinen Griff, fast ein Zei-
chen einstellen und uns ebenso wieder 
verlassen“. (Valery: 105)

Ende des 19. Jahrhunderts wurde 
der Stummfilm erfunden. Er wurde fast 
ausnahmslos von einem Orchester oder 
Grammophon musikalisch begleitet. Der 
erste Tonfilm wurde 1927 in den USA 
vorgeführt, es dauerte noch etwa zehn 
Jahre bis der Tonfilm den Stummfilm 
weltweit ablöste. Binnen weniger Jahre 
konnte sich der Tonfilm zu wirtschaftli-
cher Größe etablieren. Ab 1911 gab es 
feste Vorführstätten für Spielfilme, be-
reits 1914 gab es in Deutschland etwa 
2500 Kinos, 1925 waren es 4000, dar-
unter auch einige Großkinos mit mehr 
als 1000 Zuschauerplätzen. (vgl. http://
www.darmstadt-kulturstaerken.de)

Die Entwicklung des Offsetdrucks um 
1904 ist eine Weiterentwicklung der 
Lithographie und ermöglicht das Ver-
vielfältigen von Fotos mit einem Flach-
druckverfahren. Ursprünglich war der 
Offsetdruck nur für eine Farbe ausge-
legt, aber bald nach seiner Erfindung 
konnten schon mehrfarbige Drucke her-

gestellt werden (Abb. 15). Die Produkti-
on der Platten erfolgt im Belichtungsver-
fahren. Die aktuelle Technik des Offset-
drucks ist die am weitesten verbreitete 
Drucktechnik im Bücher-, Zeitungs- und 
Werbedruck. Eine junge Drucktechnik 
ist der Siebdruck. Seine Vorläufer sind 
verschiedene Schablonendruck-Varian-
ten, wie sie zum Beispiel schon in frü-
hen japanischen Textildruckverfahren zu 
finden sind. Die lichtempfindliche Sieb-
schicht, welche auch noch heute ver-
wendet wird, wurde in den USA ent-
wickelt. Zum Einsatz kam der Siebdruck 

hauptsächlich bei Werbeschildern oder 
ähnlichen kommerziellen Zwecken. Ende 
der 1930er Jahre eigneten sich diverse 
KünstlerInnen zum ersten Mal die Sieb-
drucktechnik an, um sie für ihre künstle-
rischen Arbeiten zu verwenden. Seinen 
Höhepunkt erreichte der künstlerische 
Siebdruck in den 1960er Jahren. Pop 
Art KünstlerInnen beschäftigten sich 
mit Werbeästhetik und industrieller Re-
produktion. Seit Ausgang des 20. Jahr-
hunderts befinden wir und im Zeitalter 
der digitalen Revolution. Durch die Com-
puterisierung von Arbeitsplätzen wurde 
ein neues Ausgabemedium für Text und 
Bild benötigt. Firmen und Druckereibe-
triebe investierten in die Weiterentwick-
lung der Elektrofotografie, der moderne 
Digitaldruck entstand. Anfangs konnten 
nur Texte reproduziert werden, aber das 
gehört längst der Vergangenheit an. 
Das digital erstellte Layout wird direkt 
vom Computer an eine Druckmaschine 
weitergeleitet, es wird keine statische 
Druckform mehr benötigt. So zählt der 
Digitaldruck im Bereich des Produktions-
drucks heute zu einem der schnellsten 
Druckverfahren überhaupt.

1986 wurde das 3D-Druckverfahren 
patentiert, ein dreidimensionales, com-
putergesteuertes Reproduktionsver-
fahren, das mit schichtweisem Aufbau 
arbeitet und feste Körper fertigt. Die zu 
druckenden Gegenstände werden zuvor 
mit einer digitalen Software entwor-
fen. Bei diesem additiven Druckverfah-
ren kommen flüssige und feste Werk-
stoffe zum Einsatz. Der Härtungs- oder 
Schmelzprozess findet beim Aufbau 
statt. Mittlerweile ist die 3D-Drucktech-
nologie nicht mehr allein der Industrie 
vorbehalten, sie findet immer mehr An-
wendung auch im Privatbereich sowie in 
der Kunst (Abb. 16 + 17). 

1	 Das älteste Blatt Papier, welches in Öster-

reich erzeugt wurde, wird auf das Jahr 1321 

datiert. Geschöpft wurde es sehr wahr-

scheinlich in einer Papiermühle in Baden. Im 

Abb. 14 Thomas Edison 

mit seinem Zinnfolienpho-

nographen. 

https://de.wikipedia.org/

wiki/Thomas_Alva_Edison#/

media/File:Edison_and_pho-

nograph_edit2.jpg

Abb. 15 Offsetdruck 

Vierfarb-Punktraster in 

der Vergrößerung. Dieser 

Punktraster kann auch 

im Siebdruckverfahren 

angewendet werden. 

http://nordbild.com/wp-cont-

ent/uploads/Nordbild-Raster.

jpg)

Rechts:

Abb. 16, Abb. 17 Die 

experimentiellen Archi-

tektInnen von colum-

bosnext verwenden zur 

Umsetzung ihrer digitalen 

Entwürfe den 3D-Druck: 

Kopfweh. Kein Wunder 

und Das Über-Wir (Fotos 

Verena Rauch)
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Ein natürliches Erbe 

Warum ist die Kunst entstanden, wie 
funktioniert sie und welchen Zweck hat 
sie? In der Vergangenheit haben sich 
vor allem Philosophen, Kunsthistoriker, 
Psychologen, Soziologen und Künstler 
an der Beantwortung dieser Fragen ver-
sucht. In den letzten Jahrzehnten ent-
deckten auch Biologen dieses Thema 
für sich. Sie konnten belegen, dass es 
nicht willkürlich und zufällig ist, wenn 
wir bestimmte Körperformen und Be-
wegungen, Landschaften und Räume, 
Geräusche und Gerüche, Tiere und 
Pflanzen, Gegenstände und Ideen als 
schön oder als hässlich empfinden, son-
dern dass damit wichtige biologische 
Funktionen erfüllt werden. Sie zeigten, 
dass klassische Themen der Kunst – Ri-
valität, Freundschaft und Verrat, roman-
tische Liebe, sexuelles Begehren und 
Eifersucht, Ehre, Mut und Verzweiflung 
– eng mit biologischen Lebenszielen 
verknüpft sind. Und sie argumentierten, 
dass die künstlerischen Talente und In-
teressen in der Natur der Menschen an-
gelegt sind. Bei der Kunst lassen sich, 
ähnlich wie bei der Sprache oder bei 
Sitten und Gebräuchen, kulturelle Un-
terschiede beobachten, aber auch eine 
biologisch angelegte Gemeinsamkeit: 
die Fähigkeit, Kunstwerke herzustel-
len und sie als solche wahrzunehmen. 
(Abb. 2) 

Wie die Anlage zu fühlen, zu sehen, 
zu denken und aufrecht zu laufen, müs-
sen auch die künstlerischen Interessen 
und Talente in der Evolution unserer 
Vorfahren als ein neues Verhalten ent-
standen sein, das es vorher so nicht 
gegeben hatte. Wenn dies richtig ist, 
dann sind sie weder rein kulturelle Er-
findungen noch ein überflüssiger Luxus, 
sondern ein unverzichtbarer Bestandteil 
der Natur des Menschen. Wenn man 
sich dann noch vergegenwärtigt, wel-
che Summen für Museen und Kunst-
werke, für Opernhäuser und Theater, 
für Kino- und Fernsehfilme aufgewendet 

werden, welche Bedeutung Kunst für 
das Leben des Einzelnen haben kann, 
dass vielen Menschen ein Leben ohne 
sie nicht lebenswert erscheint, dann 
lässt sich ein wie auch immer gearte-
ter Nutzen kaum von der Hand weisen 
(Eibl-Eibesfeldt & Sütterlin 2007; Men-
ninghaus 2011; Junker 2013). 

Biologische Theorien 

Die Künste scheinen also mehr zu sein 
als eine Lusttechnologie, mehr als eine 
Droge oder ein entbehrlicher Zeitver-
treib. Worin aber besteht ihr biologi-
scher Zweck? Hierzu gibt es zwei alter-
native Modelle: Zum einen fasst man 
sie als Signal bei der Partnerwahl auf, 
man führt sie also auf die sexuelle Aus-
lese zurück. Die Künste sollen Ornamen-
te sein, mit denen die Künstlerinnen und 
Künstler ihre handwerklichen und kreati-
ven Talente demonstrieren. Ganz falsch 
ist diese Theorie sicher nicht. Solange 
ästhetisch aufwändige Dinge aber nur 
der Selbstdarstellung dienen, sind sie 
keine Kunstwerke, sondern Statussym-
bole oder sexuelle Signale. Um zu Kunst 

zu werden, müssen sie von einem Pu-
blikum akzeptiert werden, indem sie 
mehr und anderes bieten als individuelle 
Selbstdarstellung.

Zum anderen wird versucht, die 
Kunst durch die natürliche Auslese zu 
erklären und ihr einen wichtigen Nutzen 
für das Überleben oder das Wohlerge-
hen der Individuen zuzuschreiben. So 
wird beispielsweise argumentiert, dass 
mit Musik und Tanz, durch Erzählungen 
und Bilder gemeinsame Erlebnisse und 
Stimmungen erzeugt werden, die einen 
Fundus an positiven Gefühlen bereit-
stellen und so mit den in jeder Gemein-
schaft notwendigen Kompromissen ver-
söhnen. Dadurch sollen sie der emotio-
nalen Entfremdung und dem Zerbrechen 
der Gemeinschaft entgegen wirken. Die 
Künste bilden sozusagen den emotiona-
len Kitt menschlicher Gruppen. (Abb. 3)

Die Sprache der Gefühle 

Wenn dies richtig ist, dann sind die 
Künste ein unentbehrliches Medium der 
Kommunikation. Auf diesen Punkt ha-
ben schon die Philosophen und Künstler 

„Jeden Tag führt die Gesellschaft 
[…] neue Magier ein, erprobt 
neue Riten und hört neue Mär-
chen, die immer die gleichen 
sind“, schrieb der Ethnologe  
Marcel Mauss ([1950] 1978,  
Bd. 1: S. 171). Künstler sind die 
Magier unserer Zeit. Ihre Bilder 
und Lieder, ihre Geschichten und 
Tänze entführen uns aus dem All-
tagsleben in eine ästhetisch bear-
beitete, andere Form der Wirklich-
keit. Schon die ersten Malereien 
und Statuetten aus der Altstein-
zeit waren mehr als Abbildungen 

der Realität – fantastische Über-
schreitungen der Wirklichkeit,  
geschaffen, das Leben zu verste-
hen und ihm Sinn zu geben.  
(Abb. 1) 

Schon Kinder singen und tanzen, sie 
malen Bilder und erzählen Geschichten 
– und sie tun dies freiwillig, mit großer 
Ernsthaftigkeit und mit Freude. Als Er-
wachsene führen sie ihre Spiele dann 
oft fort. Und wenn diese einem Publi-
kum gefallen und vor der Kritik beste-
hen können, nennen wir sie Kunst. All 
dies ist so vertraut, dass man leicht 

übersieht, wie seltsam dieses Verhal-
ten aus biologischer Perspektive ist. Es 
gibt zwar bei Tieren Verhaltensweisen, 
die an manche Formen der menschli-
chen Kunst erinnern. Bekannte Beispie-
le sind der Gesang der Amseln, der Fe-
derschmuck der Paradiesvögel und die 
Tänze der Birkhühner, aber dies bleibt 
auf besondere Situationen, Funktionen 
und Jahreszeiten beschränkt. Beim 
Menschen dagegen durchdringt das 
ästhetische Spiel alle Lebensbereiche, 
und so ist es nicht übertrieben zu sa-
gen, dass die Menschen künstlerische 
Tiere sind. 

Thomas Junker 

Warum wir ohne Kunst 
nicht leben können 
Die biologische Perspektive

Abb. 1 Pferd aus Mam-
mutelfenbein (Vogel-
herd-Höhle, Lonetal, 
Schwäbische Alb, vor 
etwa 35 000 Jahren). 
© Museum der Uni-
versität Tübingen 

Abb. 2 Die ältesten 
Faustkeile entstanden 
vor rund 1,8 Millionen 
Jahren. Sie sind  
ästhetisch bearbeitete 
Werkzeuge, die wahr-
scheinlich auch als Fit-
nessindikatoren in der 
sozialen und sexuellen 
Wahl dienten. Mittel-
paläolithische Faustkei-
le aus Vailly-sûr-Aisne, 
St. Même, Maixne 
(Frankreich). © Lan-
desamt für Denkmal-
pflege im RP Stuttgart 
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faktor. Je knapper Nahrung, Paarungs-
partner und andere Ressourcen sind, 
desto eher kommt es zu Konflikten. Die 
Folgen können dramatisch sein – „die 
Hölle, das sind die andern“, wie es bei 
Jean-Paul Sartre heißt ([1944] 1986, S. 
59). Aber, so wäre zu ergänzen, nicht 
nur die Hölle, sondern auch der Himmel, 
das sind die anderen. (Abb. 4)

Mindestens ebenso wichtig wie der 
Versuch, besser und erfolgreicher zu 
sein als die anderen Gruppenmitglie-
der, ist in dieser Situation etwas ande-
res: Um zu verhindern, dass die innere 
Konkurrenz den Zusammenhalt zerstört, 
muss es Mechanismen geben, mit de-
ren Hilfe sich Konflikte beilegen und ge-
genseitiges Wohlwollen und Vertrau-
en aufbauen lassen. Bei den Affen und 
Menschenaffen wird dies überwiegend 
durch gegenseitige Fellpflege erreicht 
(grooming), bei Bonobos haben sexu-
elle Kontakte eine ähnliche Funktion. 
Die Menschen haben eine ganze Reihe 
weiterer Methoden der Gemeinschafts-
bildung entwickelt: Eine ist die Sprache, 
die es erlaubt, mit mehreren Personen 
gleichzeitig zu kommunizieren, andere 
sind Gemeinschaftsrituale – Mahlzei-
ten, Tänze, Schauspiele und Feste – 
oder gemeinsame Phantasien (Mythen). 

Um einen zuverlässigen Austausch 
zu ermöglichen, muss dabei die Schwie-
rigkeit überwunden werden, dass viele 
Wünsche und Gefühle nicht bewusst 
sind. Wie kann es zur Verständigung 
kommen, wenn die Individuen nichts 
mitteilen können oder wollen? Hier 
spielt die Kunst eine wichtige Rolle. Da-
durch, dass die unterdrückten Gefühle 
der Aggression, Angst, Eigenliebe und 
Sexualität verfremdet und auf der Bühne 
oder in einem Bild nachgeahmt werden, 
wird es möglich, sich indirekt über sie 
auszutauschen, ohne dass sie bewusst 
werden müssen. Die Betrachter können 
ihre „eigenen Phantasien nunmehr ohne 
jeden Vorwurf und ohne Schämen“ ge-
nießen und über sie sprechen, wie Sig-

mund Freud beobachtete ([1908] 1941, 
S. 223). Dadurch eröffnet die Kunst die 
Chance, tiefgreifende Interessenkonflik-
te auszutragen, ohne dass sich dies ne-
gativ auf das Gemeinschaftsgefühl aus-
wirken muss. (Abb. 5)

Warum Kunst teuer ist

Warum wird die spezielle Sprache der 
Kunst oft besonders schön, aufwändig 
und verschwenderisch gestaltet? Die 
Antwort der Biologie ist, dass dieser Si-
cherungsmechanismus notwendig ist, 
um die Verlässlichkeit der Kommunika-
tion über Gefühle und Wünsche zu ge-
währleisten. Die menschliche Sprache 
ist wegen der Willkürlichkeit der Wort-
bedeutungen und wegen der Möglich-
keit, nicht-existente und nicht-anwe-
sende Dinge zu thematisieren, in hohem 
Maße anfällig für Täuschungen und be-
darf der Interpretation. Zudem löst sich 
die Kommunikation über längst Vergan-
genes, über ferne Ziele und kühne Träu-

me, die Gedankenspiele und das „Pro-
behandeln“, aus den Fesseln der Wirk-
lichkeit und ermöglicht weitreichende 
Planung und Voraussicht. 

Damit geht aber eine Einbuße an Ver-
lässlichkeit einher – bezieht sich eine 
Aussage auf eine Tatsache oder auf 
einen Wunsch, auf ein wirkliches oder 
auf ein erfundenes Ereignis? Die Kost-
spieligkeit der Kunstwerke bildet hier 
durch den mit ihr verbundenen Aufwand 
einen gewissen Schutz. Der geforderte 
Aufwand hat den Zweck, die Ernsthaf-
tigkeit der künstlerischen Aussagen zu 
garantieren. 

Schattenseiten der Kunst 

Die Tatsache, dass Kunst einer der 
wichtigsten gemeinschaftsbildenden 
Mechanismen der Menschen ist, hat 
auch eine Schattenseite: Die Herstel-
lung des emotionalen Zusammenhalts 
nach innen dient ganz wesentlich dazu, 
die Abwehrbereitschaft nach außen zu 
stärken. Ersteres manifestiert sich in 
gemeinsamen Festen und ästhetischen 
Überzeugungen, Letzteres in Kriegsge-
sängen und -tänzen, Marschmusik, Fan-
gesängen und Nationalhymnen. 

Kunstwerke können auch direkt der 
Abschreckung und Einschüchterung 
dienen. Biologische Beispiele sind grel-
le Warnfarben und laute Geräusche. 
Analog dazu signalisieren fratzenhafte 
Objekte und ohrenbetäubende Gesän-
ge Abwehr- und Aggressionsbereit-
schaft. In Kriegssituationen spielen die-
se Formen der Kunst von alters her eine 
wichtige Rolle und gerade neuere mili-
tärische Geräte wie Hubschrauber oder 
Geländewagen werden offensichtlich 
gezielt im Sinne maximaler Hässlichkeit 
designt. Auch dies ist eine Möglichkeit 
der ästhetischen Bearbeitung. In der 
klassischen Kunsttheorie wäre sie wohl 
dem „Erhabenen“ zugerechnet worden. 
(Abb. 6)

Kunst kann Aggressionen zudem ver-
stärken und zum Hass aufstacheln. Man 

früherer Jahrhunderte aufmerksam ge-
macht: „Daher auch hat es immer ge-
heißen,“ schrieb Arthur Schopenhauer, 
„die Musik sei die Sprache des Gefühls 
und der Leidenschaft, so wie Worte die 
Sprache der Vernunft“ ([1859] 2006, S. 
343). Die Künste – nicht nur die Musik, 
sondern auch Bilder, Tänze, Häuser und 
Geschichten – wären also eine andere, 
eine zweite Möglichkeit der Verständi-
gung. 

Üblicherweise wird nur die Kommu
nikation mit Hilfe von Lauten als 
Sprache bezeichnet. Damit ist sie aber 
nur ein Spezialfall eines extrem weit 
verbreiteten biologischen Phänomens. 
Der menschliche Körper beispielswei-
se könnte nicht existieren, wenn die 
einzelnen Zellen nicht ständig Informa-
tionen austauschen würden. Ihre Kom-
munikation beruht hauptsächlich auf 
chemischen Botenstoffen; ähnlich or-
ganisieren Ameisen ihre Staaten. An-
dere Tiere verwenden Körperhaltungen, 
Bewegungen und Farben, um über ihre 
emotionalen Zustände und Absichten zu 
informieren. 

Aus der Tatsache, dass bei einer Tier-
art visuelle Signale im Vordergrund ste-
hen, folgt nicht, dass Laute, Berührun-
gen, Gerüche, Geschmack und andere 
Formen der Kommunikation keine Rolle 
spielen, vielmehr überlagern, verstärken 
und relativieren sich die verschiedenen 

„Sprachen“, so dass ein komplexes Ge-
samtsignal entsteht. Dies gilt auch für 
die Kunst. Ihr besonderer Reiz kann da-
rin bestehen, mehrere „Sprachen“ mit 
ihren jeweils einzigartigen Qualitäten 
gleichzeitig zur Geltung zu bringen und 
so die simultane Darstellung sich aus-
schließender Affekte zu ermöglichen. 
Die Überlagerung verschiedener künst-
lerischer Ausdrucksformen wie Musik 
und Rede ermöglicht eine Mehrdeu-
tigkeit, die den Widerstreit der Gefüh-
le und Wünsche im Individuum und in 
einer Gemeinschaft abbildet und ver-
stehbar macht. Beispiele sind das The-

ater mit Rede und Bühnenbild und im 
Besonderen natürlich die Oper, die mit 
der Musik noch eine weitere Dimension 
einbezieht.

Wenn die Kurtisane Violetta im zwei-
ten Akt von Giuseppe Verdis La Travia-
ta in bewegenden Worten beklagt, dass 
sie ihren geliebten Alfredo verlassen 
muss, dann erzählt die Musik, dass dies 
nicht die ganze Wahrheit ist. Zunächst 
zögerlich, dann immer vernehmlicher 
mischen sich heitere Töne in ihre Kla-
ge, die sich bis zur Euphorie steigern 
und von den Verheißungen der Freiheit 
und von der Rückkehr in den Kreis ihrer 
Freunde künden. Eindrucksvoller kann 
man den Zwiespalt der Gefühle im Her-
zen jedes Menschen kaum auf die Büh-
ne bringen. 

Warum benötigen Menschen 

eine zweite „Sprache“? 

Was können die Künste, was die nor-
male Sprache nicht vermag? Die viel-
leicht wichtigste Antwort verweist auf 
die Ambivalenzen des sozialen Lebens. 
Das Leben in einer Gruppe bietet den In-
dividuen Hilfe und Schutz gegen äußere 
Feinde, gleichzeitig wird die innere Kon-
kurrenz zum maßgeblichen Selektions-

Abb. 3 Evolutionäre 
Theorien der Kunst 
sehen in ihr eine all-
gemein menschliche 
Fähigkeit, die allen Le-
bensbereichen ihren 
Stempel aufdrückt. © 
Bernd Georg 

Abb. 4 Als soziale Tiere 
konkurrieren die Men-
schen mit anderen In-
dividuen ihrer sozialen 
Gruppe. Gleichzeitig 
sind sie aus Eigeninte-
resse gezwungen, mit 
ihnen zusammenzuar-
beiten und sich auf ge-
meinsame Ziele zu ei-
nigen. © Thomas Jun-
ker und Sabine Paul 

Abb. 5 Auch die äu-
ßerst detailtreuen Ge-
mälde des Hyperrea-
lismus verfremden die 
Wirklichkeit auf subtile 
Weise. Gottfried Heln-
wein: The Murmur 
of the Innocents 19 
(2010). © Gottfried 
Helnwein 

Abb. 6 Francisco de 
Goya: Desastres de 
la Guerra (Schrecken 
des Krieges), Blatt 37 
(1810–1814). Biblio-
teca Nacional, Madrid 
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schon heute zu einer Droge geworden, 
zu geistigem Süßstoff und zu Glasperlen 
für das Volk. (Abb. 7)

In anderen Bereichen ist dies noch 
nicht der Fall. So hat eine schwedische 
Langzeitstudie, in der die gesundheitli-
chen Effekte der Beschäftigung mit den 
Künsten über acht Jahre an über 12 000 
Probanden verfolgt wurden, positive Re-
sultate ergeben (Bygren et al. 1996). 
Untersucht wurden aber nur Varianten, 
die eine gewisse eigene Aktivität erfor-
dern, wie der Besuch von Museen, The-
ater und Kino, das Lesen von Büchern 
und Zeitschriften sowie das Spielen ei-
nes Instruments bzw. das Singen in ei-
nem Chor. Die Hauptmedien heutiger 
Populärkunst, das Fernsehen und der 
Computer, scheinen eher gegenteilige 
Effekte zu haben, wenn sie im Übermaß 
konsumiert werden. 

Wenn Kunst zu mühelos, zu übertrie-
ben und fremdbestimmt ist, und wenn 
es davon zu viel gibt, dann kann sie das 
Gegenteil ihres ursprünglichen Zweckes 
erreichen. Dann wird sie nicht mehr in 
der Lage sein, den Austausch über emo-
tionale und soziale Fragen zu fördern 
und sinnvolle Lösungsstrategien an die 
Hand zu geben, sondern sie wird zu ei-
nem Instrument der Manipulation. 

In der Menschheitsgeschichte war es 
wahrscheinlich nie einfach, gute Nah-
rung und qualitativ hochwertige Kunst 
zu bekommen. Daran hat sich nichts ge-
ändert, der Unterschied ist nur, dass es 
früher schwierig war, sich dieser Dinge 
in einer Situation des Mangels zu versi-
chern, und dass es nun darum geht zu 
erkennen, dass der Überfluss der Gegen-
wart eine andere Form des Mangels ist: 
des Mangels an Qualität und Echtheit. 

Über diesen Problemen sollte man die 
positiven Aspekte aber nicht vergessen: 
Denn wenn Kunst einer der wichtigsten 
gemeinschaftsbildenden Mechanismen 
der Menschen ist, der mit der Zivilisa-
tion noch an Bedeutung gewann, da die 
ursprünglich dominierenden Faktoren 

– Verwandtschaft und persönliche Be-
kanntschaft – durch die Größe und An-
onymität der neuen Einheiten an Wirk-
samkeit verloren haben, so hat sie eine 
große Zukunft. Wenn Menschen nicht 
mehr in erster Linie zur Kooperation ge-
zwungen, sondern verführt werden sol-
len, dann bricht die große Zeit der Kunst 
an. Es gibt also wenig Anlass, ein Ende 
der Kunst zu beschwören. 

Zerstört Wissen den  

Zauber der Kunst?

Wenn wir uns mit Hilfe der Kunst indi-
rekt über unsere Gefühle und Wünsche 
austauschen, ohne dass diese bewusst 
werden müssen, dann darf dieser Me-
chanismus selbst nicht bewusst wer-
den, wenn er seine volle Wirkung entfal-
ten soll. Denn die Möglichkeit, unbefan-
gen über soziale Strategien, emotionale 
Vorlieben und narzisstische Größenphan-
tasien sprechen zu können, setzt ja vor-
aus, dass die Künstler und das Publikum 
sich gerade nicht offen zu ihren Sehn-
süchten und Ängsten bekennen müssen. 
Die Vielfalt der künstlerischen Verfrem-
dungstechniken, mit denen der Eindruck 
anderer Zeiten, Orte und Szenarien er-
zeugt wird, dient genau diesem Zweck. 

Die Erkenntnis, dass die künstleri-
schen Erfindungen weit mehr mit sorg-

fältig verborgenen Wünschen zu tun ha-
ben als uns das gemeinhin bewusst ist, 
droht aber eben diese Unbefangenheit 
und damit die Wirkung der Kunst zu stö-
ren. Dies erklärt, warum moderne Thea-
ter- und Operninszenierungen so regel-
mäßig scheitern, wenn sie die räumli-
che und zeitliche Distanz zum Stück in 
pädagogischer Absicht aufheben und 
unmittelbar erzieherisch wirken wollen. 
Es ist, als wollte man bei einem gemein-
samen Theater- oder Kinobesuch offen 
darüber sprechen, dass es darum geht, 
selbstsüchtige Wünsche zu verhandeln, 
Raub und Rache, Mord und Vergewalti-
gung, Betrug und Verrat, die extravag-
antesten aggressiven und sexuellen Be-
dürfnisse auf ihre Realisierbarkeit hin zu 
überprüfen. Dies mag in der einen oder 
anderen Situation möglich und ange-
bracht sein, in der Regel aber wird es 
den Austausch eher fördern, wenn der 
Bezug zu den realen Wünschen in der 
Schwebe bleibt. (Abb. 8)

Ist also die Befürchtung, dass die 
wissenschaftliche Analyse die Wirkun-
gen der Kunst stört und vielleicht sogar 
zerstört, doch berechtigt? Diese Gefahr 
besteht tatsächlich, sie muss aber nicht 
zwangsläufig zu den beschriebenen ne-
gativen Folgen führen. Denn Menschen 
haben die Fähigkeit, die Wirklichkeit und 

sollte in diesem Zusammenhang nicht 
nur an berüchtigte Hetzfilme wie Jud 
Süß denken, an die Gewalt- und Kriegs-
propaganda aktueller Actionserien und 
-filme wie The Expendables und A-Team 
oder an Ego-Shooter-Computerspie-
le wie Doom, bei denen es darauf an-
kommt, möglichst viele Gegner in rea-
listischen Spielwelten zu eliminieren. In 
Märchen und Sagen spielt Gewalt eine 
so große Rolle, dass besorgte Eltern sie 
am liebsten neu bearbeitet sehen. Auch 
viele klassische Theaterstücke sind 
nichts für zarte Gemüter. Selbst wenn 
man die exzessiven Gewaltdarstellun-
gen in der gegenwärtigen Trivialkunst 
nicht billigt, muss man doch zugeste-
hen, dass dies kein neues Phänomen ist. 

Und schließlich dienen Kunstwerke 
nicht nur als Zeichen für etwas, sondern 
auch zur Unterscheidung zwischen den 
Gruppen. Den Erzeugnissen der jeweils 
anderen Gruppe wird dann die Qualitäts-
bezeichnung „Kunst“ abgesprochen und 
sie werden wahlweise als Kitsch, Kom-
merz, Unterhaltung, Religion, Provo-
kation oder soziales Ritual bezeichnet. 
Allgemein lässt sich beobachten, dass 
in dem Maße, in dem Nationen, Reli-
gionsgemeinschaften, soziale Klassen, 
Berufsgruppen oder Generationen um 
Ressourcen und Anerkennung konkur-
rieren, auch erbittert darüber gestritten 
wird, welcher Kunst der Vorzug gebührt 
und was als Kunst gelten darf. Aus die-
sem Grund wurde die Kunst erst sehr 

spät und nur in ausgewählten Fällen als 
Weltkunst wahrgenommen.

Fremde Kunst ist eine schwer über-
windbare Quelle der Missverständnis-
se, des Misstrauens und der Ablehnung 
zwischen den Menschen verschiedener 
Herkunft. Völker, Generationen, soziale 
Klassen und alle möglichen Vereinigun-
gen grenzen sich bewusst von konkur-
rierenden Gruppen ab und betonen die 
echten oder oberflächlichen Differen-
zen. Der Hauptzweck dieses Verhaltens 
scheint darin zu bestehen, den inne-
ren Zusammenhalt zu festigen, indem 
Fremdheit und Ablehnung erzeugt wer-
den. 

Das Ende der Kunst? 

Wenn die Kunstfähigkeit als eine biolo-
gisch nützliche Anpassung mit einem 
konkreten Selektionsvorteil entstanden 
ist, dann bedeutet dies nicht, dass sie 
das auch heute noch ist. Technologi-
sche Neuerungen wie Schrift, Buch-
druck, Tonträger und Fotografie haben 
andere Formen der Darstellung und 
neue sinnliche Reize ermöglicht. Auch 
die Themen sind nicht mehr dieselben. 
Die biologisch vorgegebenen Lebenszie-
le und Emotionen haben sich zwar kaum 
verändert, umso mehr aber die Chance, 
sie zu verwirklichen und auszuleben. 
Aus Mangel wurde Überfluss, aus et-
was so Allgegenwärtigem wie der un-
mittelbaren Naturerfahrung ein seltenes 
Gut. Und nicht zuletzt hat sich die Art 

und Weise verändert, wie Menschen 
zusammenleben. Was bedeutet dieser 
teils subtile, teils tiefgreifende Wandel 
für die Kunst? Hat sie ihre evolutionären 
Funktionen verloren oder neue Aufga-
ben hinzugewonnen? 

Das Interesse an Kunstwerken wird 
nur verschwinden, wenn sie ihren 
Zweck verlieren, ohne einen neuen hin-
zuzugewinnen. Wenn aus einer lebendi-
gen Form des Austauschs und aus ei-
nem Wissensspeicher eine reine Ent-
spannungs- und Rauschdroge wird, die 
schadet, ohne zu nützen. Dann wird es 
eine Weile weiterexistieren, wie die Au-
gen der Höhlentiere, aber allmählich sei-
ne Funktion verlieren und sich zurückbil-
den. Darauf deutet bei der Kunst bislang 
wenig hin. 

Neue technische und soziale Ent-
wicklungen werden die Bedeutung ein-
zelner Künste aber fördern oder hem-
men. Möglich ist auch das Verschwin-
den einzelner Künste. Dies wäre der 
Fall, wenn ihre Vertreter systematisch 
auf die ästhetische Bearbeitung und 
den emotionalen Gehalt ihrer Produkte 
verzichten und sie nur noch vordergrün-
dig funktional gestalten. Ein Beispiel aus 
den letzten Jahrzehnten könnte die Ar-
chitektur sein, in der ästhetische Anfor-
derungen für eine gewisse Zeit als Zu-
mutung empfunden wurden und man 
auf „ehrliche“ Bauwerke setzte. 

Kunst im Allgemeinen wird also nicht 
verschwinden, aber sie wird sich wan-
deln, so dass sie mit ihrem ursprüngli-
chen Aussehen vielleicht nur noch we-
nig gemein hat. Wie bei anderen von 
Menschen hergestellten Dingen haben 
neue technische Verfahren und die ar-
beitsteilige und industrielle Produktions-
weise ihren Charakter verändert. Vortei-
le wie die massenhafte, standardisierte 
und preiswerte Herstellung werden mit 
Nachteilen wie Berechenbarkeit, Einför-
migkeit, Qualitätsverlust und Täuschung 
durch supernormale Reize erkauft. Da-
durch sind einige Bereiche der Kunst 

Abb. 8 Die ästhetische 
Darstellung mensch-
licher Emotionen do-
miniert auch die Film-
kunst (Bollywood-Pos-
ter). © pixabay 

Abb. 7 Wie jedes 
machtvolle Werkzeug 
kann Kunst schaden 
und nützen. Sie kann 
einschläfern und das 
Bewusstsein erwei-
tern, in die Isolation 
führen und Gemein-
schaft stiften. © Fo-
tolia 
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In unserer Lebensumwelt wird der 
Computer längst schon nicht mehr 
nur zum Schreiben verwendet, 
auch Steuerungsaufgaben werden 
in vielen Bereichen von ihm erle-
digt. Daher ist auch ein Aufgaben-
bereich der Bildung, Schülerinnen 
und Schülern Grundkenntnisse im 
Bereich „Robotik – Messen, Steu-
ern und Regeln“ zu vermitteln. 

Im Schuljahr 2017/18 wurde aus die-
ser Überlegung heraus unter der Lei-
tung von Ursula Trapp, Michael Karner 
und mir das erste Mal Robotik mit dem 
Schwerpunkt „Messen, Steuern, Re-
geln“ in der Unterstufe des Akademi-
schen Gymnasiums Graz angeboten. Die 
Grundlage dafür bildete das Begabungs-
förderungskonzept fbi (Förderung von 
Begabungen und Interessen) als Zusam-

menschluss der MINT-Fächer, Werker-
ziehung und Informatik. Ab der 1. Klasse 
hatten die Kinder Gelegenheit, eigene 
Platinen zu löten und zu programmieren. 
Dabei testeten sie Sensoren, brachten 
LED-Lämpchen zum Blinken oder erstell-
ten ein eigenes Geschicklichkeitsspiel. 
Die Konzepte für die Aufgabenstellun-
gen stammen von Leo Körberl. Der Kurs 
war offen für Mädchen und Buben und 
fand jahrgangs- und klassenübergrei-
fend in der Unterstufe statt. Zuerst wur-
den die Platinen gelötet (Abb. 1), die in 
der darauf folgenden Woche mit der Hil-
fe vom Lehrendenteam und Microcon-
trollern der Firma elegoo und dem Pro-
gramm „Scratch for Arduino“ program-
miert wurden (Abb. 2).

Im Rahmen des Lehrgangs „begabt? 
begabt!“ an der Pädagogischen Hoch-
schule Graz analysierte ich die dem Ro-

botik-Kurs zugrunde liegende Theorie 
besonders in Bezug auf die Frage: Wie 
kann man eine positive Lernumwelt so 
schaffen, dass vor allem das Interesse 
von Mädchen geweckt und verstärkt 
wird und sie ihre Begabungen auf die-
sem Gebiet verwirklichen können?

 
Theorie

Von 2013 bis 2018 erforschte die In-
formatikerin Bernadette Spieler (htt-
ps://bernadette-spieler.com/), tätig als 
Wissenschaftliche Assistentin am In-
stitut für Software-Technologie an der 
TU Graz, in pädagogischer Zusammen-
arbeit mit Ursula Trapp, Michael Karner 
und mir, welche Umstände Mädchen 
als förderlich empfinden, um sich auf 
das Programmieren einlassen zu kön-
nen. Spielers Studien betreffen den Auf-
bau von Computerspielen mittels der 

das entsprechende Wissen für eine ge-
wisse Zeit auszublenden und sich un-
mittelbar auf ein Kunstwerk einzulas-
sen. Das bedeutet, dass mit der evo-
lutionären Entstehung der Kunst auch 
die Fähigkeit entstanden sein muss, 
aktiv und willentlich einen Zustand der 
Selbsttäuschung einzunehmen, und im 
Schauspieler nicht mehr nur die reale 
Person, sondern gleichzeitig die Büh-
nenfigur zu sehen. 

Die gewollte Suspendierung der Wirk-
lichkeit ist eine unerlässliche Vorausset-
zung der Kunst und ohne die Fähigkeit 
zur zeitweiligen Selbsttäuschung kann 
das künstlerische Spiel nicht funktionie-
ren. Ehrlichkeit ist ein hohes Gut, sie kann 

aber auch verletzend, zerstörerisch und 
selbstschädigend sein. Insofern ist es 
nicht übertrieben, von der Kunst als ei-
nem Geniestreich der Evolution zu spre-
chen: Denn sie ermöglicht einen Ausweg 
aus diesem Dilemma und einen elegan-
ten Kompromiss zwischen notwendiger 
Offenheit und unentbehrlicher Diskretion. 
Ob eine Gemeinschaft selten oder häufig 
auf dieses Werkzeug zurückgreift, wird 
sich unterscheiden. Dass sie völlig ohne 
es auskommt, halte ich aus biologischer 
Sicht für ausgeschlossen. (Abb. 9)

Kunst ist eine der eindrucksvollsten 
Erfindungen der Evolution. Wer über 
sie nachdenkt, der kommt kaum umhin, 
sie zu bewundern und zu verherrlichen 

und sie im selben Atemzug abzulehnen 
und zu kritisieren. Diese Ambivalenzen 
gehen weit über die traditionelle Unter-
scheidung zwischen guter und schlech-
ter Kunst hinaus – sie sind Teil ihres 
Wesens. Wie jedes machtvolle Werk-
zeug kann sie schaden und nützen. Sie 
kann einschläfern und das Bewusstsein 
in einzigartiger Weise erweitern, in die 
Isolation führen und Gemeinschaft stif-
ten. Ihre inspirierenden und glückspen-
denden Eigenschaften, die unser Leben 
in einzigartiger Weise bereichern, kön-
nen sich aber nur entfalten, wenn sie 
gefördert werden. Die Künste sind mehr 
als ein unersetzliches Weltkulturerbe – 
sie sind ein lebendiges Weltnaturerbe, 
das es zu bewahren gilt. 
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Magdalena Mader

Robotik für Mädchen

Abb. 1

Die Teilnehmerinnen und 

Teilnehmer des Robo-

tik-Kurses vergleichen 

stolz ihre selbst gefertig-

ten Platinen.

Abb. 9 Musik, Tanz, 
Schauspiel und andere 
Künste ermöglichen es 
den Menschen, sich 
über ihre unbewussten 
Gefühle und Ziele zu 
verständigen und die-
se zu koordinieren. © 
Fotolia 
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statisch, sondern erweiterbar sind. 
Auch die große Bedeutung weiblicher 
Rollenmodelle in den MINT-Bereichen 
wird betont. Je öfter Mädchen wäh-
rend ihrer Schullaufbahn Gelegenheit 
haben, ihr Interesse mit diesen The-
mengebieten zu kombinieren, desto 
eher ergreifen Frauen später ein Studi-
um oder einen Beruf in diesem Bereich 
(vgl. Halpern et al, S.31).

Praxisbeispiele

Die erste Einheit des Kurses „Robotik 
– Messen, Steuern, Regeln“ fand im 
März 2017 statt. Gleich zu Beginn wur-
de über die Gründe der Kinder, sich bei 
diesem Kurs anzumelden, gesprochen. 
Bis auf jeweils einen Jungen und ein 
Mädchen hatten alle Teilnehmerinnen 
und Teilnehmer zuvor schon einmal die 
Gelegenheit gehabt, ins Programmieren 
„hineinzuschnuppern“. Sie bekundeten 
großes Interesse. Einen eigenen „Robo-
ter“ hatte bis zu diesem Zeitpunkt aber 
noch niemand gebaut. Auch die beiden 
Kinder, die noch keine Computersprache 
gelernt hatten, waren fasziniert von Ro-
botern. Die Technik des Lötens konnte 
ungefähr die Hälfte der Gruppe. Nach ei-
nem kurzen Quiz zur ersten Person, die 
eine Computersprache entwickelt hatte, 
zur Entstehungszeit des ersten Compu-
ters und dem Vergleich von Sensoren, 
Aktuatoren und Microcontrollern mit 
dem menschlichen Körper, folgte eine 
Diskussionsrunde zu diesen Themen. 
(Abb. 4 und 5)

Hier einige Hinweise, die den Ablauf 
beim Löten beziehungsweise beim Pro-
grammieren im Robotik-Kurs erleichter-
ten:
u	 Die notwendigen Materialien und 

Werkzeuge sowie Nachschlagewer-
ke zur Robotik wurden auf einem 
Tisch aufgelegt und Zonen fürs Löten 
bestimmt. Jedes Kind erhielt zudem 
eine Mappe mit allen Hintergrundin-
formationen, Zettel für Notizen und 
eine Kunststoffbox, in der es seine 

entstandenen Produkte und einzelne 
Bauteile aufbewahren konnte. 

u	 Hilfsmittel wie etwa „Dritte Hände“ 
können leicht aus Holz und Wäsche-
klammern selbst gebaut werden und 
erleichtern die Lötarbeiten enorm. 
Natürlich ist Partnerarbeit auch eine 
Alternative. Der Kauf einer Entlöt-
pumpe zahlt sich aus.

u	 Die Lehrperson sollte sich bereits ei-
nige Monate im Voraus überlegen, 
welche elektronischen Bauteile be-
nutzt werden sollen, da manche 
Transistoren oder Sensoren eine län-
gere Lieferzeit haben. 

u	 Bevor sie sich an das Löten mit Pla-
tinen wagten, beschäftigten sich die 
Kursteilnehmerinnen und -teilneh-
mer mit dem Löten einfacher For-
men mit Kupferdraht und mit der 
Herstellung eines interaktiven Bil-
des, das bei Dunkelheit aufleuchtet 
(Arbeit mit Sensoren, Widerständen 
und LEDs).

u	 Die Aufgabenstellungen beim Lö-
ten wie auch beim Programmieren 
waren stark auf Selbstständigkeit 
ausgerichtet. Bevor die Kinder über-
haupt ihre Platinen mit Bauteilen be-
stücken konnten, bekamen sie eine 

Stückliste in die Hand, die aufmerk-
sam durchgelesen werden sollte. 
Dann konnten sie selbstständig im 
Robotikkasten aus einem großen 
Sortiment an Widerständen, Sen-
soren und Aktuatoren die richtigen 
Bauteile heraussuchen und überle-
gen, wie sie diese wohl einbauen 
könnten. 

u	 Mit Sensoren zu arbeiten verlangt 
viel Geschicklichkeit. Auf manchen 
darf man nicht zu lange mit dem Löt-
kolben bleiben, weil die empfindli-
chen Bauteile sonst durchbrennen 
könnten. Weiters muss man bei ei-
nigen Sensoren auch wissen, in wel-
che Richtung man sie einbauen darf 
und womit (vor allem mit welchen 
Widerständen) sie verbunden wer-
den sollten, damit sie funktionieren. 

u	 Ordnung-Halten und richtiges Be-
schriften der Kleinteile ist mühsam, 
zahlt sich aber doppelt und dreifach 
aus. 

u	 Unser erstes Programmier-Projekt 
steuerte verschiedenfärbige LEDs 
auf der Platine an und sorgte dafür, 
dass diese Lämpchen nach dem Drü-
cken einer Tastaturtaste aufleuchte-
ten. Die Kinder brauchten am An-

von ihr und ihrem Team Catrobat entwi-
ckelten App „Pocket Code“. Mit dieser 
kann man auf dem Smartphone oder Ta-
blet Programme und Spiele ähnlich wie 
in Scratch in einer blockbasierten Spra-
che erstellen (Vgl. Pocket Code). Die fol-
genden Tipps sind der Dissertation von 
Spieler entnommen. Sie zielen darauf 
ab, wie Mädchen am liebsten program-
mieren lernen, und bilden einen wichti-

gen Grundstein für das Projekt „Robotik 
– Messen, Steuern und Regeln“. Natür-
lich kann man die Tipps für alle Kinder 
gut adaptieren. (Abb. 3)
u	 Wichtig ist, dass Programmieren 

mit Hilfe eines „Gerüstes“, also mit 
Anleitungen gelernt wird, dass aber 
auch die Freiheit besteht, das Pro-
gramm selbst gestalten zu können 
(Vgl. Spieler, S.270).

u	 Um Stress, Frustration und Unsicher-
heit beim Lernen zu vermeiden, soll-
te man Ziele und Zwischenziele be-
nennen (Vgl. Spieler, S. 272).

u	 Die Lehrperson sollte sich ihrer Rolle 
als Mentorin oder Mentor bewusst 
sein. Motivierte Schülerinnen und 
Schüler sind am Ende eines Lernpro-
zesses zufriedener als andere (Vgl. 
Spieler, S. 270).

u	 Die Kursteilnehmerinnen drückten 
öfter als ihre männlichen Kollegen 
aus, es sei ihnen wichtig, dass sie 
besonders gerne in einer Umgebung 
programmieren, in der sie sich zuge-
hörig fühlen, in der sie die Möglich-
keit haben, mit anderen zu kommu-
nizieren und zusammenzuarbeiten 
(Vgl. Spieler, S.270).

u	 Mädchen verlieren leichter die 
Scheu vor dem Programmieren, 
wenn ihnen weibliche Bezugsperso-
nen dabei helfen. Positiv wirkt wei-
ters, wenn ihnen weibliche Rollen-
modelle (Programmiererinnen, Tech-
nikerinnen, Wissenschaftlerinnen…) 
vorgestellt werden (Vgl. Spieler, S. 
272).

u	 Je mehr Informatik als interdiszipli-
när und kreativ vorgestellt wird, des-
to eher möchten Mädchen program-
mieren lernen (Vgl. Spieler, S. 272).

Diese Erkenntnisse lassen sich auch 
gut auf andere technische Fächer 
und Schwerpunkte wie beispielswei-
se Technisches Werken übertragen. 
Halpern et al verfassten für das ame-
rikanische Bildungsministerium einen 
Bericht, wie man Mädchen und junge 
Frauen dazu ermutigen könnte, ihre 
Karriere in MINT-Bereichen (Mathe-
matik, Informatik, Naturwissenschaft 
und Technik) zu beginnen. Sie raten 
dazu, Mädchen bereits früh in diesen 
Interessensgebieten zu unterstützen. 
Besonders förderlich sei, ihnen häufig 
Feedback über ihre Fähigkeiten zu ge-
ben und zu vermitteln, dass diese nicht 

Abb. 2

Mit dem „Scratch for 

Arduino“ programmiert 

eine Schülerin ein Ge-

schicklichkeitsspiel für 

ihre selbst hergestellte 

Platine.

Abb. 3

Die Schülerinnen und 

Schüler verfassten ein 

Brainstorming, was 

besonders wichtig beim 

Programmieren ist.

Abb. 4

Einige Werkzeuge und 

Lernmaterialien können 

hilfreich beim Herstellen 

von Platinen sein: Dritte 

Hände, Löthilfen, Lötkol-

ben, Bauteil-Säckchen, 

Bücher zum Nachschla-

gen, Scheren und Zangen, 

eigene Mappen, Lötzinn 

(von links oben bis rechts 

unten).
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Heutzutage reicht es nicht aus, 
nur MINT(Mathematik, Informatik, 
Naturwissenschaft und Technik)- 
Kompetenzen im Blick zu haben. 
Es muss verstärkt um die Cross-
disziplinarität von MINT mit Kunst, 
Kultur, Geistes- und Sozialwissen-
schaften gehen, um den Zusam-
menhang von technischen, sozia-
len und ästhetischen Innovationen 
zu vermitteln. Im angloamerikani-
schen Raum wurde dies mit der 
Erweiterung des Begriffs „STEM“ 
Science, Technology, Enginee-
ring, Mathematics) um ein „A“ (für 
Arts) zu STEAM bereits deutlich 
gemacht. Auch in Österreich gibt 
es bereits erste innovative Initia-
tiven, MINT um Kunst, Kultur und 
kreative Aspekte zu erweitern.

Mit dem Beitrag „Wachsen Jeans auf Fel-
dern? Von Fasern - Fäden - Flächen“ setz-
te die Praxisvolksschule der KPH Graz bei 
der letztjährigen Langen Nacht der For-
schung einen Impuls in diese Richtung.

Beinahe 700 Kinder, Jugendliche und 
deren Familien waren am 13. April 2018 
zu Gast in der KPH und konnten je nach 
Interesse die zahlreichen Angebote zum 
Mitmachen, Experimentieren und Stau-
nen nutzen.

Jeansfäden, Wollfäden und Fäden 
aus reiner Chemiefaser wurden mittels 
einer Brennprobe analysiert und an-
schließend unter einem Mikroskop be-
trachtet. (Abb. 1 und 2)

Textile Flächen wie Filze, Gewebe 
oder Maschenwaren wurden mittels 
Lupe der entsprechenden Kategorie zu-
geordnet. (Abb. 3)

Mittels Papierstreifen konnten die 
verschiedenen Bindungen hergestellt 
werden. (Abb. 4)

Der spezielle Rhythmus einer Köper-
bindung, in der jede Jeans gewebt ist, 
konnte zur Veranschaulichung an einem 
Rahmen selbst ausprobiert werden. 
(Abb. 5)

Zusätzlich konnte man anhand von 
Bildern die textile Kette – von der Faser 
bis zur fertigen Jeans – sehr gut nach-
vollziehen. Vor allem die lange Reise, die 
eine Jeans schon hinter sich hat bis sie 

fang noch viel Unterstützung und 
Schritt-für-Schritt-Anleitungen. In 
kleinem Rahmen konnte bereits 
mit der Zeit oder den Farbwerten 
experimentiert werden. Bei der Ent-
wicklung des Morse-Codes konnten 
sie gegen Ende des beschriebenen 
Kurses diese Kompetenzen dann be-
reits von Beginn an anwenden.

u	 Um ihre Platine zu programmie-
ren, wurden die Kursteilnehmerin-
nen und -teilnehmer dazu angehal-
ten, ihren Code zu kommentieren, 
da dieser in der Fülle der Befehle 
sonst unübersichtlich werden wür-
de. Das war von großem Vorteil, 
wenn es um kompliziertere Aufga-
ben, wie etwa dem Thermischen 
Regelkreis, ging: Dazu sollte über die 
programmierte Platine ein Motor mit 
Ventilator gesteuert werden. Wenn 
der Wärmesensor auf der Platine auf 
zu große Hitze stieß, sollte er den 
Motor des Ventilators aktivieren und 
anschließend über die Lautsprecher 
einen Ausruf wie „Das ist aber heiß!“ 
abspielen.

u	 Die Möglichkeit von Zusammenfas-
sung und Feedback am Anfang wie 
auch am Ende einer Einheit stell-
te sich als bereichernd dar. Dazu 
wurden unterschiedliche Methoden 
genutzt, wie etwa das Informatio-
nen-Blitzlicht, ein Quiz, die Merkhil-
fe Grafiz, ein grafischer Fragebogen, 
Erstellung eines Erklärungsvideos für 
Anfänger und Anfängerinnen oder 
gegenseitige Interviews. 

Conclusio

Zusammenfassend kann festgestellt 
werden, dass die Kursteilnehmerinnen 
und -teilnehmer das Gefühl hatten, viel 
über den Aufbau und die Programmie-
rung von Platinen gelernt zu haben. Sie 
verwendeten den Fachjargon und gin-
gen selbst auf Problemlösungssuche. 
Zudem wurde viel gelacht und trotz-
dem mit hoher Konzentration gearbei-
tet. Wenn zu Anfang nur jede zweite 
Platine auch wirklich funktionierte (es 
gibt jeweils zehn Ersatzplatinen), konn-
te am Ende des Kurses schon fast jede 
Leiterplatte eingesetzt werden. Die Kin-
der setzten auch beim Programmieren 
Gehörtes und Gezeigtes sehr schnell um 
und konnten schnell kleinere Aufgaben 
selbstständig lösen. 
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https://wiki.zum.de/wiki/Grafiz

Verwendete Programmiersprache, Scratch for 

Arduino:

https://scratch-dach.info/wiki/S4A

Zum Projekt, Homepage des Akademischen 

Gymnasiums Graz:

https://www.akademisches-graz.at/robo-

tik-messen-steuern-regeln/	

Homepage Dr. Bernadette Spieler 

https://bernadette-spieler.com/

Über die Begabungsförderung fbi am Akademi-

schen Gymnasium Graz:

https://www.akademisches-graz.at/schule/fbi/
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Herzlicher Dank gilt an dieser Stelle Mag. Leo 

Körberl für die Bereitstellung seiner selbst 

entworfenen Platinen und dem Elternverein des 

Akademischen Gymnasiums Graz, der einmalig 

die Kosten für die Microcontroller und das 

elektronische Zubehör übernommen hatte. Dr. 

Bernadette Spieler stellte mir viel Forschungs-

material und ihre Dissertation zur Verfügung. 

Danke dafür! Mag. Ursula Trapp und Mag. Mi-

chael Karner waren mit ihrem großen Program-

mierwissen eine Bereicherung für den Kurs. Die 

Lehrgangsleiterinnen Mag. Elisabeth Glavic und 

Mag. Christa Bauer, sowie meine Betreuerin Dr. 

Maria Winter haben mich sehr gut beraten – 

danke auch dafür. Vielen Dank auch an Mag. 

Michael Karner, der den Kurs, der auch dieses 

Schuljahr wieder angeboten wird, auf Grund 

meiner Karenzierung allein weiterführt.

Christine Guttmann, Kerstin Öttl

MIN(K)T-Bildung durch 
innovativen Werkunterricht
Ein konkretes Beispiel aus der Praxisvolksschule der 
Kirchlichen Pädagogischen Hochschule (KPH) Graz

Abb. 1 Brennprobe bei 

verschiedenen Fäden

Abb. 2 Fäden unter mikro-

skopischer Beobachtung

Abb. 3 Kategorisieren 

textiler Flächen mit Hilfe 

der Lupe

Abb. 4 Verschiedene 

Bindungen von Geweben 

in Papiermodellen

Abb. 5 Ausprobieren der 

für Jeansgewebe typi-

schen Körperbindung

Dipl.Päd Christine Gutt-

mann BEd

Seit 2010 Textiles Werken 

an der Praxisvolksschule 

der KPH Graz sowie

Lehrbeauftragte der KPH 

Graz für Textiles Werken.

Kerstin Öttl

Lehrerin in einer Diversi-

tätsklasse und  

MIN(K)T-Koordinatorin 

der Praxisvolksschule der 

KPH Graz. 

Abb. 5

Diese Tipps möchten 

unsere Lötprofis anderen 

gerne weitergeben. 

Magdalena Mader 

Studien an der Universität 

für künstlerische und 

industrielle Gestaltung 

Linz (kurz auch Kunstuni-

versität Linz): Bildnerische 

Erziehung, Technische 

Werkerziehung, Medien-

gestaltung;

Akademisches Gymna-

sium Graz ( Bildnerische 

Erziehung, Werkerziehung, 

Informatik);

seit Dezember 2018 in 

Mutterschutz.
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FRIDRICH Christian, GERBER Andrea & 

PAULINGER Gerhard (2012): Ergebnisse 

des 1. Projektabschnitts: Fragebogenbe-

fragung von Wiener Volksschullehrer/innen. 

In: Christian Fridrich (Hg.): Zum Ist-Stand 

des naturwissenschaftlichen und mathe-

matischen Unterrichts an Volksschulen und 

den daraus resultierenden Konsequenzen 

für die Lehrer/innenaus und -fortbildung 

Wien: Österreichisches Gesellschafts- und 

Wirtschaftsmuseum, S.27-120.

LEDERMAN Norman (2008): Nature of Science: 

Past, Present, and Future. In: Sandra Abell 

& Norman Lederman (Hg.): Handbook of 

Research on Science Education. Routledge, 

Taylor & Francis Group, New York, London, 

S.831-880.

in unserem Kleiderschrank landet, und 
die Berichte über die menschenunwür-
digen Arbeitsbedingungen in den Nähfa-
briken, z.B. in Bangladesch, regten zu 
interessanten Gesprächen an. Mehr als 
55.000 km hat die Jeans zurückgelegt, 
bevor sie von uns gekauft wird. ( Abb. 6)

Fast im Dauereinsatz war eine be-
sondere Nähmaschine mit Fußantrieb, 
selbstverständlich ohne Elektrizität. Die 
Kinder konnten so den Nähprozess der 
ersten Jeanshosen (ca. 1850) besser 
nachvollziehen und sich selbst eine „Pa-
pier-Jeans“ anfertigen.

Die „besonders“ genähten Jeans be-
kamen ein Fairtrade Siegel, das Baum-
wollzeichen und ein Bild des Erfinders 
Levi Strauss. (Abb. 7 und 8)

Zum Abschluss stand ein großes An-
gebot an besonderen Kleidungsstücken 
zur Verfügung, mit denen sich Kinder 
originell verkleiden bzw. in Szene setzen 
konnten. Diese besonderen Momente 
wurden mit einer Polaroid Kamera fest-
gehalten. ( Abb. 9)

Abschließende Überlegungen

Textilien begegnen uns in allen Berei-
chen unseres Lebens. Das Erforschen 
von unterschiedlichen Fasern, Fäden 
und Flächen führt zu Kenntnissen der 
unterschiedlichen Rohstoffe und Textil-
techniken. Das Kennenlernen verschie-
dener Textilfasern und das Bewusstma-
chen der Produktionsschritte von der 
Faser bis zur fertigen Jeans führen zu 
einem bewussten Umgang mit Textili-
en im alltäglichen Gebrauch und geben 
Einblicke in diverse Gestaltungsmöglich-
keiten. 

Das bewusste visuelle und taktile 
Wahrnehmen, das Beobachten, Ord-
nen und Experimentieren mit Textilien 
aus der unmittelbaren Erfahrungswelt 
der Kinder spielen eine zentrale Rolle im 
„Begreifen“ der Dinge, die sie umgeben.

Experimentieren, Entdecken, Erfah-
ren und Vernetzen im Textilunterricht er-
weitern die Basistechniken wie Häkeln, 
Stricken, Nähen, Sticken, Filzen. Sozia-
ler und kultureller Wandel, gegenwärti-
ge gesellschaftspolitische Transforma-
tionen, globale industrielle Entwicklung 
und ein damit verbundenes verändertes 
Konsumverhalten stellen den Anspruch 
an ein verändertes textilpädagogisches 

Handeln. Veränderte Alltagswelt und 
herausfordernde Persönlichkeitsmerk-
male unserer SchülerInnen verlangen 
ein neues Verständnis von schulischem 
Werkunterricht. Vor diesem Hintergrund 
wird schon seit Jahren der Werkunter-
richt in der Praxisvolksschule gestaltet. 
Forschendes, entdeckendes und pro-
blemorientiertes Lernen bilden die Ba-
sis der Wissensgenerierung für die fix 
im Stundenplan verankerten Forsche-
rinnenblickstunden an der Praxisvolks-
schule der KPH Graz. Langfristig soll 
es gelingen, die große Bedeutung von 
Kreativität, technischen und handwerk-
lichen Kompetenzen (wieder) stärker 
im gesellschaftlichen Bewusstsein zu 
verankern. Dem Werkunterricht kommt 
hierbei eine entscheidende Schlüssel-
rolle zu: Es handelt sich um einen mo-
dernen, verschränkten Unterrichtsge-
genstand, der wunderbar mit MIN(K)
T in Verbindung gebracht werden kann.

Literatur: 
BERTSCH Christian, KAPELARI Suzanne, UN-

TERBRUNER Ulrike (2014). From cookbook 

experiments to inquiry based primary sci-

ence: influence of inquiry based lessons on 

interest und conceptual understanding. In-

quiry in primary science education 1/2014, 

S.20-32.

Wir alle kennen die Schwierigkeit, Schü-
lerinnen und Schüler, Eltern oder auch 
Kollegen und Kolleginnen manchmal 
von der Relevanz unserer Fächer zu 
überzeugen. Alleine das Wort „Kunst“ 

scheint oft die Zuhörbereitschaft zu be-
enden. Mit dem Weg der Kommunikati-
on über die „praktische“ Seite von Texti-
lem und Technischem Werken aber er-
halte ich mir die Gesprächsbereitschaft 

meiner Zuhörer und Zuhörinnen, kann 
Neugier wecken und so die Akzeptanz 
für die Bedeutung künstlerischer Tätig-
keiten und Fertigkeiten steigern. Unter 
den einleuchtenden Beispielen sind der 

Ute Obermüller

Zur Alltagsrelevanz und 
Vielseitigkeit von TEX/TEC

Mag. Ute Obermüller 

unterrichtet TEX/TEC am 

BG/BRG Rohrbach in OÖ. 

Studium an der Hoch-

schule Mozarteum, seit 

1990 im Schuldienst.

Abb. 1   J. Rowling zeich-

nete viele Szenen aus 

„ Harry Potter“, um sie 

dann anschaulich be-

schreiben zu können.

Abb. 2   Die Gesichter 

von verunstalteten Toten 

werden in Ton modelliert, 

damit sie identifiziert 

werden können.

Abb. 3   Vergrößerungen 

zeigen den Aufbau von 

Textilien.

Abb. 4   Umhäkelte Blatt-

kunst

Abb. 6 Reisewege von 

Jeans

Abb. 7 Fairtrade-Siegel 

und Baumwollzeichen für 

Jeans

Abb. 8 Fairtrade-Siegel 

und Baumwollzeichen für 

Jeans

Abb. 9 In fremde Kleider 

schlüpfen macht immer 

Spaß.
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Dieser Artikel ist die Fortsetzung 
des Artikels vom Fachblatt 2019/1 
mit dem Titel: Bildtheorie als 
Grundlagentheorie für die Bild-
nerische Erziehung, in dem drei 
Bildtheorien vorgestellt wurden. 
Im zweiten Teil werden diese Bild-
theorien anhand von Beispielen 
erläutert. Hierzu werden die drei 
Antworten auf die Frage „Welches 
Verhältnis besteht zwischen dem 
Bild und der Sprache?“ nochmals 
aufgegriffen. In den Antworten der 
drei Autoren wird dieses Verhält-
nis unterschiedlich eng gesehen. 

u	 Die Antwort von Klaus Sachs-Hom-
bach lautet: Ein Bild ist die Veran-
schaulichung eines Begriffs. Hier 
wird das Verhältnis zwischen Bild 
und Sprache sehr eng gesehen, wo-
bei das Bild der Sprache bzw. dem 
Begriff untergeordnet ist. 

u	 Lambert Wiesing antwortet folgen-
dermaßen: Ein Bild ist eine vorbe-
griffliche Ordnung der Welt. Hier 
ist das Verhältnis weniger eng be-
schrieben. Die vorbegriffliche Ord-
nung ist zwar selbst nicht begrifflich. 
Aber sie bereitet die begriffliche Ord-
nung vor, d. h. sie ist dieser immer 
noch untergeordnet. 

u	 Gottfried Boehm gibt folgende Ant-
wort: Ein Bild ist eine eigenständige, 
sprachunabhängige Art, die Welt zu 
ordnen. Hier stellen Sprache und Bild 
zwei völlig unabhängige Systeme 

dar. Sprache und Bild stehen gleich-
wertig nebeneinander.

Im Folgenden wird gezeigt, wie man 
diese unterschiedlichen Verhältnisse 
von Sprache und Bild konkret in Bildern 
wiederfinden kann. Als Beispiele wur-
den Bilder aus der Geschichte der euro-
päischen Malerei des 20. Jahrhunderts 
gewählt.

Erstes Bildbeispiel von 
Alexej von Jawlensky (1909)
Bei dem Bild des Malers Jawlensky 
(Abb. 1) handelt es sich um ein Porträt. 
Man sieht eine Person in rotem Gewand 
vor einer Wand in hellem Mintgrün. Die 
Person hat schwarzes, leicht gewelltes 
kurzes Haar und blickt den Betrachter 
direkt an. Ihr Mund zeigt ein leichtes 
Lächeln. Der Gesichtsausdruck wirkt et-
was rätselhaft: Er könnte als herausfor-
dernd, verführerisch oder lasziv interpre-
tiert werden. 

Wenn man die Meinungen der drei 
Bildtheoretiker zum Verhältnis von Bild 
und Sprache auf dieses Gemälde an-
wendet, kann man zu folgenden Über-
legungen kommen: Nach Sachs-Hom-
bach ist das Bild die Veranschaulichung 
eines Begriffs. Die Suche nach einem 
solchen Begriff erscheint bei diesem 
Bild nicht schwierig. Auf den ersten 
Blick kann man es z. B. als Veranschau-
lichung des Begriffs „Frau“ oder „verfüh-
rerische Frau“ verstehen. Wiesing sieht 
ein Bild als vorbegriffliche Ordnung der 

Welt. Was er damit meint, kann eben-
falls gut an diesem Bild erläutert wer-
den: Der Maler hat sich dafür entschie-
den, den kompletten Oberkörper der 
Person in einer einheitlichen Farbe zu 
malen. Die Abgrenzung der Arme vom 
Rumpf ist kaum erkennbar. Der Maler 
verzichtet ebenfalls auf die Darstellung 
von Falten oder von Licht und Schatten 
am Oberkörper. Dadurch hebt sich die 
Fläche des Oberkörpers stark von der 
Wand ab. Dies wird durch den Komple-
mentärkontrast zwischen dem Rot des 
Oberkörpers und dem Cyan der Wand 
noch weiter verstärkt. Auch die schwar-
ze Linie um den Oberkörper unterstützt 
diese Trennung. Der Maler betont die-
se Trennung durch verschiedene ma-
lerische Gestaltungsmittel. Genau dar-
in liegt seine Ordnungsleistung. Sie ist 
ohne Sprache möglich. Aber wir besit-

Arzt, der eine Platzwunde versorgt und 
nähen können muss, oder Spezialstoffe 
für Schutzhosen, deren Materialqualität 
sogar eine im Stoff verfangene Motor-

säge stoppen kann. Genau deshalb habe 
ich eine Schautafel mit verschiedenen 
Beispielen gestaltet, die neben unseren 
Werkräumen hängt und die ich auch bei 

der Vorstellung meiner Unterrichtsfächer 
im Rahmen des ersten Elternabends ver-
wende, um die Alltagsrelevanz unsere 
Fächer zu veranschaulichen.

Goda Plaum

Bildtheorie in der Schule: 
Zeichen, Wahrnehmung, Denken
Teil 2: Erläuterung der Bildtheorien an Beispielen

Abb. 1: Alexej von Ja-

wlensky (1864-1941): 

„Der Tänzer Alexander 

Sacharoff“, Öl auf Pappe, 

69,5 x 66,5 cm, 1909, 

Städtische Galerie 

Lenbachhaus München. 

Abbildung aus: https://com-

mons.wikimedia.org/wiki/

File:Jawlensky_Sakharoff.jpg

Abb. 5   Produktion von 

Jeans in Indien

Abb. 6   Ein Schal, dessen 

Farben und Streifenbreite 

die Dauer der jeweiligen 

Zugverspätung der DB 

anzeigt.

Abb. 7   Schautafel mit 

Abbildungen und Texten 

(u.a.) der hier genannten 

Beispiele.

Abb. 8   Zaha Hadid 

verwendete als architek-

tonische Grundform einen 

gestrickten Loop-Schal 

für dieses geschwungene 

Bauwerk. 

Abb. 9   Kostümteile aus 

dem 3D-Drucker
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die das Bild gibt. Denn die Antwort des 
Bildes wird nicht mit Begriffen formu-
liert, sondern mit Farben und Formen 
gestaltet. Es ist eine Antwort, die völ-
lig unabhängig von Sprache funktioniert. 
Wir sehen das Bild und wir sehen eine 
bestimmte Persönlichkeit mit einem be-
stimmten Aussehen, einem bestimm-
ten Gesichtsausdruck, einem bestimm-
ten Blick und einer bestimmten Körper-
sprache. Die Antwort des Bildes kann 
nicht vollständig in Sprache übersetzt 
werden. Das Bild macht die einzigarti-
ge Gesamtpersönlichkeit des Tänzers 
sichtbar, und zwar mit rein bildnerischen 
Gestaltungsmitteln. Und das ist genau 
das, was Boehm als sprachunabhängi-
ge Art, die Welt zu ordnen, ansieht.

Zweites Bildbeispiel von 
Pablo Picasso (1910)
Auf dem Bild von Picasso (Abb. 3) ist 
ebenfalls eine Person zu erkennen, al-
lerdings wesentlich ungenauer als beim 
ersten Bild. Man kann einen Mann er-
kennen, dessen Kopf und Oberkörper 
fast die ganze Bildfläche füllen. Aller-
dings sind weder der Kopf noch der 
Körper klar vom Hintergrund trennbar. 
Stattdessen scheint die Person mit dem 
Hintergrund zu verschmelzen. Auffällig 
ist außerdem, dass das gesamte Bild 
mit geometrischen Formen übersät ist. 
Es sieht so aus, als würden diese For-
men wie eine Kristallschicht über dem 
eigentlichen Bild liegen. Denn alles, was 
man erkennen kann, ist zusammenge-
setzt aus diesen kristallartigen Recht-
ecken, Dreiecken, Halbkreisen, etc.

Die Meinungen der drei Bildtheore-
tiker zum Verhältnis von Bild und Spra-
che können auch auf dieses Gemälde 
angewendet werden: Wie Sachs-Hom-
bach kann man das Bild als Veranschau-
lichung eines Begriffs verstehen. Die 
Suche nach einem Begriff, der hier ins 
Bild gebracht wurde, fällt nicht schwer. 
So liegt es nahe, das Bild als Veran-
schaulichung des Begriffs „Mann“ auf-

zufassen. Eine genauere Beschreibung 
dieses Mannes fällt allerdings schon 
schwerer. Zwar kann man irgendwie ei-
nen Kopf und einen Oberkörper erken-
nen. Aber diese Körperteile haben keine 
klaren Konturen. Wenn man versucht, 
die Trennlinie zwischen Kopf und Hin-
tergrund oder zwischen Oberkörper und 
Hintergrund zu finden, wird man schei-
tern. Die Begriffe „Kopf“ und „Oberkör-
per“ sind also nur sehr ungenau auf das, 
was man im Bild sieht, anwendbar. Dies 
ist natürlich kein Versehen des Malers 
Picasso, sondern Absicht. Es scheint so, 
als würde sich das Bild gegen die Ver-
wendung der Begriffe „Kopf“ und „Ober-
körper“ wehren. Auch bei der Herstel-
lung einer solchen Bildordnung sind die-
se Begriffe wenig hilfreich. Die Ordnung 
der Gegenstände auf dem Bild, d. h. der 
Person mit ihren Körperteilen und dem 
Hintergrund, ist also sicher unabhängig 
von Sprache oder Begriffen entstanden. 
In diesem Sinne ist sie – entsprechend 
der Ansicht von Wiesing – vorbegrifflich. 
Ganz im Gegensatz zum vorherigen Bild 
gibt es hier keinen Kontrast zwischen 
Vorder- und Hintergrund. Es gibt noch 
nicht einmal eine klare Grenze zwischen 
beidem. Das führt dazu, dass auch der 
dargestellte Mann als Person oder Per-
sönlichkeit nicht deutlich sichtbar wird. 
Dieses Bild hat offensichtlich nicht das 
Ziel, die äußere Erscheinung eines Man-
nes wirklichkeitsgetreu darzustellen. Es 
scheint aber auch nicht darum zu ge-
hen, die einzigartige Gesamtpersönlich-
keit des Mannes sichtbar zu machen. 
Zwar kennt man den Mann sogar mit 
Namen. Wie der Bildtitel verrät, handelt 
es sich um den Kunsthändler Ambroise 
Vollard. Aber diese Person scheint für 
das Bild insgesamt nicht besonders be-
deutend zu sein. Wichtiger als das Mo-
tiv, also die dargestellte Person, scheint 
die kristallartige Schicht zu sein, die die 
klare Sicht auf das Motiv zerstört. Das 
Bild zeigt also weniger einen Ausschnitt 
der Welt, sondern vielmehr eine Sicht-

weise auf die Welt. Es ist eine Sicht-
weise, die klare Kategorien vermeidet. 
Stattdessen macht sie die Auflösung 
solcher Kategorien wie „Vordergrund“ 
und „Hintergrund“ sichtbar. Diese Sicht 
verdeutlicht, dass die Dinge in der Welt 
manchmal nicht eindeutig einzuordnen 
sind, sondern dass sie mehrdeutig sind. 
Sie zeigt gleichzeitig auf einem Bild sich 
widersprechende Ansichten der Welt. 
Eine solche Weltsicht ist mit Worten 
kaum auszudrücken. Denn die Sprache 
verlangt nach eindeutiger Benennung 
der Dinge. Daher passt diese Interpreta-
tion des Bildes sehr gut zu Boehms Mei-
nung zum Verhältnis von Bild und Spra-
che. Das Gemälde von Picasso zeigt 
tatsächlich eine eigenständige, spra-
chunabhängige Ordnung der Welt. Man 
könnte sogar sagen, dass diese bildneri-
sche Ordnung explizit einer sprachlichen 
Ordnung widerspricht.

Drittes Bildbeispiel von 
Maria Lassnig (1961)
Das Gemälde von Maria Lassnig (Abb. 
4) lässt deutlich erkennen, dass zu sei-
ner Entstehungszeit die Entwicklung der 
abstrakten Malerei bereits weit voran-
geschritten war. Es ist unmöglich, hier 

zen Begriffe, um diese Trennung in Wor-
te zu fassen: Es handelt sich um den 
Kontrast zwischen der Person im Vor-
dergrund und der Wand im Hintergrund. 
Auch die rote Fläche des Oberkörpers 
können wir begrifflich beschreiben: Wir 
können zwar nicht genau erkennen, ob 
es sich dabei um eine Bluse, einen Pul-
lover oder ein Kleid handelt. Aber man 
könnte es ganz allgemein als „Ober-
körperbekleidung“ bezeichnen. Dieser 
Begriff ist natürlich etwas kompliziert. 
Aber genau daran sieht man, dass die 
malerische Ordnungsleistung ohne Be-
griffe vor sich geht. Der Maler ordnet 
die Welt mit malerischen Mitteln: Far-
ben, Formen, Linien, Flächen etc. Wie-
sing meint, dass diese malerische Ord-
nung eine Vorbereitung für eine begriff-
liche Ordnung ist. Boehm geht einen 
Schritt weiter als Wiesing. Er meint: Ein 
Bild ist eine eigenständige, sprachunab-
hängige Art, die Welt zu ordnen. Und an 
diesem Bild zeigt sich, wie der Versuch, 
Bilder durch Begriffe zu klassifizieren, 
auch fehlschlagen kann. Denn tatsäch-
lich handelt es sich bei der dargestell-
ten Person nicht um eine Frau, sondern 
um einen Mann – wie der Titel des Bil-

des verrät. Dieser lautet: „Der Tänzer 
Alexander Sacharoff“. Alexej von Ja-
wlensky hat einen Tänzer porträtiert. 
Und wie man an den Fotos von Sacha-
roff (Abb. 2) erkennen kann, hat er nicht 
nur seine Gesichtszüge recht gut ins 
Bild gebracht. Auch sein weibliches 
Aussehen auf dem Gemälde passt zur 
Person des Tänzers. Zwei Fotos zeigen 
ihn mit seiner Tanzpartnerin. Allerdings 
kann man kaum erkennen, wer von bei-
den die Frau und wer der Mann ist. Als 
Tänzer hat er also keine eindeutig männ-
liche Rolle eingenommen, sondern eher 
mit der Gleichwertigkeit der männlichen 
und weiblichen Rolle gespielt. Jawlens-
ky hat es geschafft, genau diese Unent-

schiedenheit zwischen weiblicher und 
männlicher Rolle ins Bild zu bringen. 
Man könnte noch viele weitere Merk-
male des Gemäldes aufzählen, die das 
Bild zu einem sehr passenden Porträt 
dieser individuellen historischen Tänzer-
persönlichkeit machen.

Das Bild ist in diesem Sinne eine Ant-
wort auf die Frage „Wer war Alexander 
Sacharoff?“. Es gibt die Antwort „ein 
Tänzer, der aussieht wie eine Frau“. Im 
Sinne von Sachs-Hombach kann das 
Bild also als Veranschaulichung dieses 
Begriffs verstanden werden: „Ein Tän-
zer, der aussieht wie eine Frau“. Boehm 
ist jedoch der Meinung, dass damit nur 
ein Bruchteil der Antwort erfasst wird, 

Abb. 2: Fotos des Tänzers 

Alexander Sacharoff

Abbildungen aus: www.mer-

kur.de/kultur/schau-der-blaue-

reiter-kunstbau-876305.html

www.sk-kultur.de/tanz/sacha-

roff/seiten/alexander.html

http://ddmarchiv.sbg.ac.at/

blog/2016/05/25/reflexi-

on-auf-lecture-performan-

ce-am-22-05-2016/

https://es.paperblog.com/

el-expresionismo-tris-

te-de-una-danza-o-la-plastici-

dad-mas-corporal-de-la-musi-

ca-1604993/

Abb. 3: Pablo Picasso 

(1881–1973): „Ambroise 

Vollard“, Öl auf Leinwand, 

92 x 65 cm, 1910, Staatli-

ches Museum für Bilden-

de Künste A. S. Puschkin 

Moskau. 

Abbildung aus: https://

pushkinmuseum.art/data/

fonds/europe_and_ameri-

ca/j/1001_2000/zh_3401/

index.php?lang=en

Abb. 4: Maria Lassnig 

(1919–2014): „Harle-

kin-SelbstPorträt“, Öl auf 

Leinwand, 200 x 190 cm, 

1961, Sammlung unbe-

kannt.

Abbildung aus: https://www.

deichtorhallen.de/index.

php?id=342



26  |  B Ö K W E  2 _ 2 0 1 9 B Ö K W E  2 _ 2 0 1 9  |  27

B I L D T H E O R I EB I L D T H E O R I E

Verhältnis von Bild und Sprache lässt 
sich auf dieses Bild weniger gut anwen-
den. Es fällt schwer, das Bild als vorbe-
griffliche Ordnung der Welt anzusehen. 
Das liegt daran, dass dieses Gemäl-
de strenggenommen kein Bild von der 
Welt, sondern ein Bild von einem Bild 
ist. Es imitiert mit malerischen Mitteln 
ein Zeitungsbild. Die sichtbaren Ras-
terpunkte sind nicht gedruckt, sondern 
auf Leinwand gemalt. Das Zeitungsbild 
wird mit diesem Gemälde zitiert. Durch 
die malerische Umsetzung wird es re-
flektiert oder sogar kommentiert. Das 
Gemälde reflektiert also eher eine durch 
das Zeitungsbild vorgenommene vor-
begriffliche Ordnung der Welt. Dieses 
Zeitungsbild zeigt keine konkrete indivi-
duelle Frau, sondern beschreibt ein be-
stimmtes Rollenbild der Frau: Es handelt 
sich um eine attraktive junge Frau, die 
anscheinend verheiratet ist, denn sie 
trägt einen Ehering. Sie sieht aus, als 
würde sie die Rolle einer ordentlichen 
Hausfrau voll erfüllen. Und als solche 
sorgt sie für die gesunde Ernährung ih-
rer Familie, wie an dem Butterbrot zu 
erkennen ist. Ein solches Frauenbild ent-
spricht genau den traditionellen Erwar-
tungen, die man zur Entstehungszeit 
des Bildes 1964 an eine Frau herantrug. 
Die Frau der 60er Jahre sollte genau so 
sein. Der Maler Polke zitiert und reflek-
tiert dieses Frauenbild. Damit macht er 
den Betrachter darauf aufmerksam, wie 
eingeschränkt die Rollenerwartungen 
zur damaligen Zeit waren. Das Gemälde 
ist also eine Sichtbarmachung und Re-
flexion eines bestimmten Frauenbildes. 
Dieses Frauenbild ist allerdings recht 
klar mit Worten beschreibbar. Es gibt 
unzählige Literatur zu den verschiede-
nen Geschlechterrollen in bestimmten 
historischen Epochen. Insofern besteht 
hier eine enge Beziehung zur Sprache 
als Mittel der Weltbeschreibung. Das 
Gemälde Polkes ist also ein schlech-
tes Beispiel für Boehms Meinung zum 
Verhältnis von Bild und Sprache. Polke 

ging es weniger um eine eigenständige, 
sprachunabhängige Art, die Welt zu ord-
nen. Stattdessen zeigt er eine bestimm-
te Ordnung der Geschlechterrollen auf. 
Diese Ordnung war sowohl durch Bilder 
als auch durch Sprache in der damali-
gen Gesellschaft tief verankert, und ist 
es zum Teil heute noch.

Fünftes Bildbeispiel von 
Gerhard Richter (1988)
Bei dem letzten Bildbeispiel (Abb. 6) 
handelt es sich um ein Gemälde von 
Gerhard Richter, auf dem ebenfalls eine 
Frau zu sehen ist. Ihre Pose ist allerdings 
sehr ungewöhnlich für ein Porträt. Denn 
die Porträtierte wendet uns zwar ihren 
Oberkörper zu, aber ihr Kopf ist nach 
hinten gedreht. Wir können ihr Gesicht 
nicht sehen, sondern nur ihren Hinter-
kopf. Das Bild wirkt daher wie eine Mo-
mentaufnahme, so als hätte sich die 
Frau gerade erst von uns abgewendet.

Da das Bild sehr realistisch gemalt 
wurde, ist die Frau deutlich zu erkennen. 
Es fällt daher nicht schwer, das Bild ent-
sprechend der Theorie von Sachs-Hom-
bach als Veranschaulichung des Begriffs 
„Frau“ zu verstehen. Beachtet man den 
Titel des Bildes, eröffnet sich eine wei-
tere mögliche Interpretation. Der Titel 
lautet „Betty“. Hierzu muss man wis-
sen, dass Betty die Tochter des Malers 
Gerhard Richter ist. Insofern könnte man 
das Bild auch als Veranschaulichung des 
Begriffs „Tochter“ ansehen. Es lohnt sich 
bei diesem Bild, die Art der realistischen 
Malerei genauer zu betrachten. Es han-
delt sich um Fotorealismus. Das kann 
man daran erkennen, dass in dem Bild 
eine fotografische Unschärfe malerisch 
nachgeahmt wird. Zu sehen ist dies bei-
spielsweise am rechten Arm der Frau, 
der etwas weiter hinten ist, als ihr linker 
Arm. Ähnlich wie bei dem vorherigen 
Gemälde ist es auch hier nicht so leicht, 
Wiesings Ansicht zum Verhältnis von 
Sprache und Bild wiederzufinden. Auch 
dieses Bild stellt eigentlich keine vorbe-

griffliche Ordnung der Welt dar. Statt-
dessen ist es wieder ein Bild von einem 
Bild, hier genauer ein Bild von einem 
Foto. Man kann unterschiedlicher An-
sicht darüber sein, ob das Bild ein Por-
trät der äußeren Erscheinung der kon-
kreten Person Betty ist. Einerseits gibt 
das Gemälde anscheinend die äußere 
Erscheinung dieser Frau sehr genau – 
eben fotorealistisch – wieder. Dem Foto 
haftet ja der Ruf an, besonders wirklich-
keitsgetreu zu sein. Auf einem Foto, so 
eine häufige Meinung, sehen wir ge-
nau, wie die Dinge in der Welt tatsäch-
lich sind. Auf dem Gemälde Richters ist 
aber andererseits gerade der Körperteil 
nicht sichtbar, der für die Identifizierung 
einer Person entscheidend ist, nämlich 
das Gesicht. Bettys Körperhaltung zeigt 
zudem eindeutig, dass sie vom Betrach-
ter bewusst wegschaut. Ihr Gesicht ist 
nicht zufällig abgewendet. Sondern sie 
dreht sich absichtlich so, dass wir als 

Gegenstände eindeutig zu erkennen. 
Das Bild besteht aus einem hellen Hin-
tergrund, auf dem blaue, grüne und rote 
Pinselstriche gesetzt sind. Man kann 
eine Verdichtung dieser Pinselstriche 
oben rechts erkennen. Mehrere Kreis-
bögen deuten hier außerdem eine Art 
Zentrum an. Einige Pinselstriche laufen 
von diesem Zentrum aus nach außen 
zum Bildrand.

Möchte man mit Sachs-Hombach 
das Bild als Veranschaulichung eines 
Begriffs versteht, fällt die Suche nach 
einem Begriff nicht leicht. Jedem einzel-
nen Betrachter kommen hier vielleicht 
bestimmte Begriffe in den Sinn. Doch 
so ist es nicht gemeint. Denn die Ver-
anschaulichung eines Begriffs durch ein 
Bild muss genauso allgemein nachvoll-
ziehbar sein wie die verbale Beschrei-
bung des Begriffs. In dieser Weise passt 
kaum ein Begriff zum Bild von Maria 
Lassnig. Aber der Titel des Bildes gibt ei-
nen Hinweis. Er lautet: „Harlekin-Selbst-
porträt“. Das Bild soll also einerseits ein 
Selbstporträt der Malerin sein. Anderer-
seits verweist der Titel auf den Harlekin. 
Dies ist eine Figur der Commedia dell’ar-

te, also des italienischen Theaters in der 
Zeit von Renaissance und Barock. Der 
Harlekin steht für Verwandlung, für die 
Verbindung von Widersprüchlichem, für 
Maskierung und für Spaß. Es ist kaum 
möglich, den Harlekin als Figur im Bild 
wiederzufinden. Man kann höchstens 
erahnen, wo z. B. der Kopf oder der 
Rumpf sein könnten. So könnte man 
die kreisartige Verdichtung der Linien 
im oberen Bereich als Kopf deuten. Der 
breite rote Pinselstrich, der von diesem 
Bereich nach links unten verläuft, könnte 
an einen Rumpf und an Beine erinnern. 
Allerdings wäre die Figur des Harlekins 
dann eher wie ein Strichmännchen ins 
Bild gebracht. Und auch dann ist diese 
Interpretation der Pinselstriche als Kör-
perteile sehr vage. Begriffe, mit denen 
Gegenstände identifiziert werden, sind 
auf das Bild kaum anwendbar. Das Bild 
entzieht sich also noch viel mehr der 
begrifflichen Beschreibung als das vor-
herige Bild. Es kann kaum noch als vor-
begriffliche Ordnung der Welt im Sinne 
Wiesings verstanden werden.

Sehr viel passender ist stattdessen 
Boehms Ansicht. Das Bild von Maria 
Lassnig scheint wirklich auf eigenstän-
dige, sprachunabhängige Art die Welt 
zu ordnen. Der Titel kennzeichnet es 
zwar als Selbstporträt. Es ist jedoch 
völlig klar, dass damit nicht die Darstel-
lung der äußeren Erscheinung einer Per-
son gemeint sein kann. Das Gemälde ist 
vielmehr ein Selbstporträt des inneren 
Seelenzustandes. Dieser Seelenzustand 
scheint in irgendeiner Weise einem Har-
lekin ähnlich zu sein. Der Harlekin in der 
Commedia dell’arte versteckt sich hin-
ter Masken und treibt seinen Spaß. Und 
genauso versteckt sich auch das Selbst-
porträt hinter den sichtbaren Farben und 
Formen auf dem Bild. Doch auch das 
ist nur eine von vielen möglichen Inter-
pretationen. Es sind auch ganz andere 
denkbar und vielleicht auch genauso 
richtig. Das Bild fordert den Betrachter 
heraus, mehrere, vielleicht sogar wider-

sprüchliche Interpretationen zu finden. 
Und genau deshalb handelt es sich bei 
diesem Gemälde um eine eigenständi-
ge, sprachunabhängige Art, die Welt zu 
ordnen. Mit „Welt“ ist in diesem Fall die 
innere Welt der Malerin selbst gemeint. 
Sie ordnet ihr Seelenleben und verleiht 
ihm Ausdruck mit Hilfe der bildnerischen 
Gestaltungsmittel. Diese Ordnung lebt 
nicht von der klaren Zuordnung der Din-
ge in der Welt zu bestimmten Begrif-
fen, sondern sie lebt vom Wechselspiel 
verschiedenster Assoziationen zu dem 
Bild, die sich verbinden, ergänzen oder 
widersprechen können.

Viertes Bildbeispiel von 
Sigmar Polke (1964)
Das Bildbeispiel von Sigmar Polke (Abb. 
5) sieht auf den ersten Blick gar nicht 
aus wie ein Gemälde. Es ist aus deutlich 
sichtbaren Rasterpunkten zusammen-
gesetzt. Daher erinnert es stark an ein 
Zeitungsfoto. Zu sehen ist eine Frau, die 
gerade dabei ist, in ein Brot zu beißen. 
Offensichtlich gut gelaunt blickt sie da-
bei direkt den Betrachter an. 

Im Gegensatz zum vorherigen Bild 
ist hier der Titel des Bildes unmittelbar 
einleuchtend. Er lautet: „Frau mit But-
terbrot“. Im Sinne von Sachs-Hombach 
kann dieses Bild tatsächlich als direkte 
Veranschaulichung dieses Begriffes ver-
standen werden. Das Gemälde veran-
schaulicht oder verbildlicht eine „Frau 
mit Butterbrot“. Im Unterschied zu allen 
bisher gezeigten Bildern handelt es sich 
bei dieser Frau auch nicht unbedingt 
um eine konkrete, mit Namen bekannte 
Person. Falls das Bild wirklich nach ei-
nem Zeitungsfoto gemalt wurde, gibt es 
zwar eine konkrete Frau, die für das Foto 
Modell gestanden hatte. Doch es wirkt 
nicht so, als wäre das relevant für das 
Bild. Es handelt sich eher um die Dar-
stellung irgendeiner Frau oder der Frau 
schlechthin. Die konkreten individuellen 
Gesichtszüge der Frau sind austausch-
bar. Die Meinung Wiesings über das 

Abb. 5: Sigmar Polke 

(1941–2010): „Frau mit 

Butterbrot“, Kasein, 

Haushaltslack und Öl auf 

Leinwand, 160 x 140 cm, 

1964, Sammlung unbe-

kannt.

Abbildung aus: http://

artobserved.com/2017/05/

spiegel-family-collecti-

on-sparks-sibling-rival-

ry-at-christies-and-sothebys/

Abb. 6: Gerhard Richter 

(*1932): „Betty“, Öl auf 

Leinwand, 102 cm x 72 

cm, 1988; Saint Louis Art 

Museum, St. Louis, USA.

Abbildung aus: https://www.

gerhard-richter.com/de/art/

paintings/photo-paintings/

children-52/betty-7668
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Fare East: Hongkong/Bangkok 

(Abb. 1) 
Zwei weitere Konferenzen wurden be-
sucht. Neben meiner Vortragstätigkeit 
habe ich die Aufgabe wahrgenommen, 
den BÖKWE im Rahmen von informellen 
Gesprächen international zu vertreten.

Aufgrund der gemeinsamen Initiati-
ve der drei Organisationen – „Educati-
on University of Hong Kong“ (EdUHK), 
„The Hong Kong Society for Education 
in Art“ (HKSEA) und „World Chinese 
Art Education Association“ (WCAEA) – 
wurde vom 08. bis 12. Dez. 2018 der 
InSEA Regional Congress 2018 und das 

7. WCAEA Symposium in Hong Kong 
veranstaltet. Die Thematik der Kunst-
vermittlung fungierte hierbei als verei-
nende Zielorientierung dieser drei Insti-
tutionen. Der Kongress zielte darauf ab, 
den Austausch von Wissenschaft und 
Bildung zu fördern, aktuelle Trends der 
Kunsterziehung in verschiedenen Regio-
nen zu erfassen, die Förderung der Pä-
dagogik durch konkrete Beispiele und 
Praktiken zu gewährleisten sowie die 
Kreativität, Ausdruckskraft und Kultur 
von Kindern in allen Regionen der Welt 
verstehen zu lernen.

Grundlage dafür war die besonders 
hervorzuhebende wie nachahmenswer-
te Zusammenarbeit der drei beteiligten 
Organisationen. Die EdUHK gewährleis-
tete die Bereitstellung von Kongressort 

enund -ausrüstung, die akademische 
Unterstützung (CfP, Peer-Reviewing, 
Überprüfung von Beiträgen, Lektorat, 
WebDesign usw.), Transport und Lo-
gistik, Planung für Kulturreisen. Die HK-
SEA zeichnete für Ausstellungsort und 
Kosten, Patenschaft für die Teilnahme 
lokaler Lehrender, die Planung für kul-
turelle Führungen und Hospitationen 
in Schulstunden verantwortlich. Durch 
die WCAEA wurden die Einladung von 
ausländischen Sprecher/innen (Betreu-
ung und Hosting der Keynote-Speaker), 
Fundraising, Gesellschaftsabende, die 
gesamte Promotion sowie akademi-
scher Support und fachbezogene Bera-
tung geleistet.

Das dichte Programm beinhaltete 
u.a. Paper-Präsentationen, Workshops, 

Betrachter es nicht sehen können. Betty 
nimmt zum Porträtiertwerden also eine 
bestimmte Haltung ein. Das Wort Hal-
tung kann man hier nicht nur wörtlich 
als Körperhaltung, sondern auch meta-
phorisch als geistige Haltung verstehen. 
Durch ihre abweisende Körperhaltung 
kommt ihre geistige Abneigung gegen 
das Porträtiertwerden zum Ausdruck. 
Dass der Maler Gerhard Richter nun ge-
nau diese Abwendung porträtiert, lässt 
auf seine eigene Haltung dem Porträt 
gegenüber schließen. Es ist, als würde 
er uns vor Augen führen wollen, dass 
jedes Bild, egal wie realistisch es ge-
malt ist, niemals die Wirklichkeit wie-
dergeben kann. Und ebenso verhält es 
sich mit Fotos. Auch Fotos geben die 
Wirklichkeit nicht realitätsgetreu wie-
der, sondern höchstens einen einzigen 
Blickwinkel auf die Welt. Insofern könn-
te man das Bild Richters als Kommen-
tar zu Boehms Ansicht über Bild und 
Sprache verstehen. Boehm ist der Mei-
nung, dass ein Bild eine eigenständige, 
sprachunabhängige Art ist, die Welt zu 

ordnen. Richters Bild kann man als Ant-
wort auf diese Aussage verstehen. Sie 
könnte in etwa so lauten: Das stimmt, 
aber diese bildnerische Art, die Welt zu 
ordnen, ist auch nicht weniger subjektiv 
und ausschnitthaft, als die Ordnung der 
Welt mit Hilfe der Sprache.

Fazit
Wie gezeigt wurde, ist das Verhältnis 
Bild zu Sprache nicht bei jedem Bildbei-
spiel gleichartig. Manche Bilder lassen 
sich leichter durch Begriffe und Spra-
che erschließen. Andere Bilder verwei-
gern sich geradezu einer begrifflichen 
Erfassung. Daher ist es nicht sinnvoll, 
begriffliche und bildnerische Ordnungs-
weisen der Welt gegeneinander aus-
zuspielen. Sich die Welt begrifflich zu 
erschließen, besitzt gewisse Vor- und 
Nachteile. Und ebenso verhält es sich 
mit einer bildnerischen Art, die Welt 
zu erfassen. Das Bild und die Sprache 
sind Ausdruck von zwei verschiedenen 
Denkarten. Das Bild ist Ausdruck des 
bildnerischen Denkens.1 Die Sprache 

ist Ausdruck des abstrahierenden 
Denkens.2 Nur als poetische Sprache 
nähert sie sich dem bildnerischen Den-
ken.3 Keine der beiden Denkarten ist in 
einem absoluten Sinn besser als die 
andere. Sie leisten Unterschiedliches, 
daher kann auch keine der beiden die 
andere ersetzen. Und darum ist das 
Unterrichtsfach Bildnerische Erziehung, 
das das Bildnerische der Bilder zum Un-
terrichtsgegenstand hat, unentbehrlich 
im Fächerkanon der Schule. 

1	 Vgl. Plaum, Goda: Bildnerisches Denken. 

Eine Theorie der Bilderfahrung, Bielefeld, 

2016.

2	 Vgl. Plaum, Goda: Bildnerisches Denken. 

Eine Theorie der Bilderfahrung, Bielefeld, 

2016, besonders Kapitel 3.4.

3	 Vgl. Plaum, Goda: Bildnerisches Denken. 

Eine Theorie der Bilderfahrung, Bielefeld, 

2016, S. 167–170.
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Rolf Laven

„Art teaching around the world“ 
Bericht über internationale Konferenzteilnahmen (Teil 2)

Abb. 1 Plakat InSEA Asia 

Regional Congress, Hong 

Kong, 2018.

Ein Kunstpädagogikkongress ist als eine Ta-
gung von Personen zu verstehen, die im Bereich 
der Kunst, ihrer Didaktik, Pädagogik sowie der 
Kunstvermittlung im weitesten Sinne handeln. 
Die Begriffe Kongress und Tagung werden viel-
fach gleichbedeutend verwendet. Bei einem 
Kongress handelt es sich um eine mehrtägige 
Veranstaltung mit zahlreichen Teilnehmenden; 
die Tagung findet (dem Namen entsprechend) 
meist eintägig und mit einer kleineren Anzahl an 
Teilnehmenden statt. Wissenschaftliche Konfe-
renz oder Symposium sind ebenfalls tradierte 
Begriffe; sie beinhalten oftmals Aktionen wie 
Meetings, Arbeits- und Gesprächskreise, Fo-
rumsdiskussionen, Round Tables, Poster Sessi-
ons. Fachwissenschaftliche Kongresse dauern 
zumeist mehrere Tage. Zur Eröffnung wird in der 
Regel ein Themenüberblick in Form von Keyno-
tes gegeben. Programmpunkte sind Vorträ-
ge zu aktuellen Forschungen und Weiter- bzw. 

Neuentwicklungen. Bei Großveranstaltungen 
wird dies in parallel laufenden Themensessionen 
umgesetzt. Weitere mögliche Präsentationsfor-
men sind Tablet-Präsentationen, Workshops und 
Tutorien, Resolutionen von Beschlüssen zu den 
behandelten Themen. Ferner können Versamm-
lungen der fachdidaktisch-wissenschaftlichen 
Organisationen (Dachfachverbände, internati-
onale Vereinigungen) mit Bekanntmachungen, 
Debatten und Wahlentschlüssen zur Umsetzung 
kommen, ebenso Jahresversammlungen von 
Gremien zum Konferenzthema. Ergänzt wird ein 
solches Programm zumeist durch fachbezogene 
Ausflüge zu naheliegenden Kunstinstitutionen, 
Kultur- und Naturdenkmälern und durch Gesell-
schaftsabende, um den Austausch zu fördern. 
Insgesamt werden aktuelle Forschungen und 
„best practice“-Übermittlung zentral gestellt, 
zudem geht es um die Ermöglichung des Net-
working: Man lernt Kolleg/innen aus entfern-

ten Regionen kennen, bahnt wertvolle zukünf-
tige Zusammenarbeiten an, lernt voneinander.  
Im universitären Arbeitsumfeld gehören regel-
mäßige Konferenzteilnahmen zum Arbeitspaket. 
Die zum Vortrag eingereichten Referate (CfP: Call 
for Papers) werden meist fachlich begutachtet 
und „double blind peer review“-Vorgängen un-
terzogen. Die eingereichten „Oral Presentations“, 
bei großen Konferenzen mit einem Zeitlimit von 
etwa 15 Minuten, werden häufig in Form von 
Poster-Präsentationen verwirklicht. Diese bieten 
– den gesamten Tagungszeitrahmen hindurch 
– visuelle Botschaften. Nach Ende der Konfe-
renz sind von den verantwortlichen Personen 
u. a. Aufgaben wie Aktualisierung des Teilneh-
merverzeichnisses, finanzielle Endabrechnung, 
Dankschreiben an Sponsor/innen, politische  
Unterstützungspersonen und die Erstellung und 
der Druck des Konferenztagungsbandes zu leis-
ten.

Professionalisierung als 
Streitfall
Loffredo, Anna M. (Hrsg.): 

Causa didactica: Professiona-

lisierung in der Kunst/Päda-

gogik als Streitfall. München 

(kopead Verlag) 2018: Paper-

back, 350 Seiten, 25,00 Euro, 

ISBN 978-3-86736-494-2

Der Tagungsband zum gleichnami-
gen Symposium im Wintersemester 

2017/18 an der Kunstuniversität Linz 
versammelt 18 Positionen zum Umgang 
mit Professionalisierungsmaßnahmen 
im Schul- und Studienfach Kunst. Als 
gemeinsame Klammer ist an den meis-
ten Beiträgen die Forderung nach einer 
Schwerpunktlegung auf das forschende 
Lernen bei der Ausbildung von Kunstleh-
renden zu erkennen. Was darunter kon-
kret zu verstehen ist, dazu weichen die 
Meinungen jedoch (zum Teil gravierend) 
voneinander ab: Das Spektrum reicht 
von Apellen zur verstärkten Orientierung 
an den Methoden der quantitativen For-
schung, über Vorschläge zur intensiver-
en Berücksichtigung qualitativer Verfah-
ren, bis hin zur Forderung nach Rückgrif-
fen auf die Aktionsforschung sowie An-
schlüssen an Artistic Research.
Als ein Ansatz zur Schärfung des Pro-

fils der Kunstpädagogik wird in mehre-
ren Artikeln die Abgrenzung von der Fo-
kussierung der Kunstpädagogik auf den 
Kunstbegriff sowie auf das (Selbst-) 
Verständnis von KunstlehrerInnen als 
KünstlerInnen vorgeschlagen. Statt-
dessen sollte es zu einer verstärkten 
Didaktikorientierung sowie einer inten-
siveren Einbindung des Faches in den 
Kanon der anderen schulischen Diszi-
plinen kommen. Auch in diesem Punkt 
gehen die Ansichten jedoch ebenso oft 
massiv auseinander. Gerade deswegen 
stellt das Buch einen wichtigen Beitrag 
zum akademischen Diskurs darüber dar, 
was gute LehrerInnenbildung auszeich-
net und wie sich Studierende als pro-
fessionell Handelnde im kunstpädago-
gischen Feld verorten könnten.

Iwan Pasuchin, Salzburg

Goda Plaum
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cillor, Lyceum University of the Philippi-
nes sowie meine Person, im Rahmen 
meiner BÖKWE- und PH Wien-Tätigkeit. 
Diese eintägige Veranstaltung bot die 
üblichen Formate für Diskussionsrun-
den mit u.a. individuellen Präsentatio-
nen und Workshops. Die Teilnehmenden 
referierten in Form von Kurzpräsentatio-
nen über den Stand der Kunsterziehung 
im eigenen Land, um InSEA beim for-
schenden Networking-Engagement zu 
unterstützen. (Abb. 4 bis 6)

Die Versammlungsaktivität war vom 
Gedanken getragen, die Entwicklung der 
Kunst und Pädagogik könnte wesentlich 
dazu beitragen, die personale Einzigar-
tigkeit der Lernenden abbildbar zu ma-
chen, deren lebendige Identitätsbildung 
zu unterstützen. Dies sei, so das Ver-
ständnis, angesichts einer sich schnell 
verändernden Welt dringend erforder-
lich. Des Weiteren wurde für das Jahr 
2021 ein InSEA Weltkongress in Thai-
land geplant, der mit den Stakeholdern 
vorbesprochen werden konnte. Es ergab 
sich die besondere Gelegenheit, in die-
sem Gremium zu engeren Bindungen für 
die zukünftige Zusammenarbeit zu ge-
langen. (Abb. 7 bis 9)

Conclusio und Ausblick

Die Konferenzen, über die hier Eckda-
ten und persönliche Eindrücke berich-
tet wurden, haben meiner Beobach-
tung nach als Gemeinsamkeit, dass sie 
aktuelle Verständnisse zu Kunst und 
Kunsterziehung intensiv befragen und 
dabei Werthaltungen und Zielerneue-
rungen anvisieren wollen. Ich nahm die-
se Veranstaltungen zudem in ihrem Po-
tenzial wahr, eine differenziert betrach-
tete oder auch kritisch hinterfragende 
Kunsterziehung sichtbar zu machen 
und außerdem jenen, die international 
in diesen Handlungsfeldern mit Lernen-
den aktiv sind, Wertschätzung für ihren 
gesellschaftlichen Beitrag zu erbringen. 
Dies darf ich nun als das eigentliche 
Mitbringsel übergeben: Das (alltägliche) 

kunstpädagogische Handeln wird in den 
vielfältigen Formaten der Konferenzbei-
träge als überaus bedeutungsvoll für die 
Entwicklung des Menschen und seiner 
Kultur signifiziert und gezielt propagiert.

Zugleich möchte ich zu bedenken ge-
ben, dass Hochschulwissenschaftler/
innen des tertiären Bildungsbereichs 
und Vertretungen kultureller Einrichtun-
gen zahlenmäßig verstärkt anwesend 
waren – im Vergleich zu den weniger 
häufig anzutreffenden Schullehrenden 
und Kunstschaffenden. Dies ist beson-
ders bedauerlich angesichts der Tatsa-
che, dass Lehrer/innen und Kunstschaf-
fende die eigentlichen Protagonist/in-
nen der Bildungsprozesse vor Ort sind. 
Insbesondere an sie möchte ich die 
bei den Konferenzen vermittelte Wert-
schätzung gerne weitergeben. Im Rah-
men der kommenden „di(gi)alog-Ta-
gung“ in Graz wird es deshalb wichtig 
sein, eine Vielfalt an Einreichungen und 
Konferenz-Teilnahmen zur Realisierung 

zu bringen. Dies meint eine verstärkte 
Einbindung auch jener Personen, die im 
schulischen Alltag die konkreten Erfah-
rungen sammeln. Ziel ist es, eine mul-
tiplexe Begegnung und Beteiligung zu 
verwirklichen.

Sitzungen, Podiumsdiskussionen, Pos-
ter-Ausstellungen; Kulturtouren, Schul-
besichtigungen in primären und sekun-
dären Bildungseinrichtungen. Der Kon-
gressort Hong Kong vermittelte darüber 
hinaus eine einzigartig multikulturelle, 
dynamische und freundliche Atmosphä-
re. (Abb. 2)

Als Acting President des chinesi-
schen Verbandes war Professorin Yichi-
en Cooper, Ph.D. die Hauptpromoterin 
der Hongkonger Konferenz. Dank ihrer 
Initiative erfolgte meine Einladung nach 
Hongkong; sie ermöglichte es mir, vor 
Ort einen Vortrag über Leben und Wir-
ken von Franz Cizek im fernöstlichen 
Kontext zu halten (siehe BÖKWE-Fach-
blatt Nr. 3, 2018.)

Fare East 

„Bangkok Roundtable“

Der „Roundtable Bangkok“ wurde un-
ter dem Titel „ARTCEPTIVITY“ am 4. 
Dezember 2018 erstmals veranstaltet. 
Dieser bot international tätigen Kunst-
lehrenden die Möglichkeit, mit der lo-
kalen Kunstpädagogikgemeinschaft zu 
interagieren, sodass es zu einem inten-
siven Denk- und Erfahrungsaustausch 
kommen konnte. (Abb. 3)

Der runde Tisch wurde von der Chu
lalongkorn University (Bangkok, Thai-
land) und der South Society of Asia and 

Pacific International Society für Bildung 
durch Kunst (InSEA) organisiert. Ziel 
dieser Initiative war es, einen produkti-
ven Dialog über aktuelle kollektive Anlie-

gen in der bildungsbezogenen Kunst in 
Südostasien und im Pazifikraum in Be-
reichen wie Bildende Kunst, Gesundheit 
und Wohlbefinden, Inklusion, Kunstthe-
rapie und kulturelle Vielfalt zu fördern. 
25 Akteure, die durch, mit und in der 
bildenden Kunst Situationen und Rah-
menbedingungen des lebenslangen Ler-
nens gestalteten, sollten ihre Projekte 
und Überlegungen vorstellen. Als inter-
nationale Gastsprecher waren geladen: 
Teresa Torres de Eça, InSEA President, 
Viseu Portugal; Steve Willis, InSEA 
Vice-President, Missouri State Universi-
ty; Soamshine Boonyananta, Chulalong-
korn University Bangkok; Lertsiri Bovorn
kitti, Srinakharinwirot University, Bang-
kok; Robert Hayden, SEAP InSEA Coun-

Die Veranstaltungsorganisationen
Die Education University of Hong Kong ist eine öf-
fentlich finanzierte, tertiäre Einrichtung, die sich 
der Förderung des Lehrens und Lernens wid-
met, indem sie ein breites Angebot an akade-
mischen und Forschungsprogrammen zur Leh-
rerbildung und zu ergänzenden Disziplinen der 
Sozial- und Geisteswissenschaften anbietet.  
Die „Hongkonger Gesellschaft für Kunstunter-
richt“ (HKSEA) hat es sich zur Aufgabe gemacht, 

Kunsterziehung und kulturelle Entwicklung durch 
die Organisation verschiedener künstlerischer 
Aktivitäten aktiv zu fördern. HKSEA möchte die 
Öffentlichkeit für die Bedeutung der Kunstbil-
dung sensibilisieren und Kreativität und künstle-
rische Sensibilität der jüngeren Generation för-
dern. Es werden Pilotprogramme im Bereich 
Kunstvermittlung gefördert; dies ist vergleichbar 
mit den Aktivitäten von Kulturkontakt Austria. 
Diese Einrichtung wurde vom Hong Kong Arts De-

velopment Council seit seiner Gründung im Jahr 
1992 bereits dreimal mit dem Preis für Kunstver-
mittlung (Non-School-Division) ausgezeichnet.  
Analog zu den Zielen und Methoden des BÖKWE 
kann die Arbeit der „WORLD CHINESE ART EDUCA-
TION ASSOCIATION“ gesehen werden. Diese ist 
eine politisch unabhängige, gemeinnützige Orga-
nisation, die Bildungsforschung und Kooperationen 
chinesischer Kunsterzieher/innen weltweit fördern 
will, um internationale Perspektiven zu eröffnen.

Abb. 6 Roundtable Chula-

longkorn University Bang-

kok, 2018, Gruppenbild.

darunter:

Abb. 7 bis 9 Roundtable 

Workshops Bangkok, 

2018.

MMag. Dr. Rolf Laven

Bildender Künstler; 

Hochschulprofessor 

an der Pädagogischen  

Hochschule Wien, Institut 

für Allgemeinbildung 

in der Sekundarstufe – 

Fachbereich Bildnerische 

Erziehung; Lehrt im 

Verbund Nord Ost an 

der Universität Wien, 

Institut für Bildungs-

wissenschaften (Unter-

richtsforschung) sowie 

den Kunstuniuversitäten 

Bildende (Fachdidaktik 

BE, Schulpraxis und 

Unterrichtskonzepte) und 

Angewandte  (Kunstpä-

dagogik, Design, Archi-

tektur und Environment); 

Volkshochschule Meidling 

Berufsreifeprüfungs

lehrgang Kunst und 

Design; 1. Bundes

vorsitzender des BÖKWE.

Abb. 2 Präsentation durch 

die Veranstaltungsinitior/

innen beim Kongress.

Abb. 3 Roundtable 

Chulalongkorn University 

Bangkok, 2018.

Abb. 5 Roundtable Vortrag 

Laven, Bangkok, 2018.

Abb. 4 Roundtable Inter-

national Guest Speakers 

Bangkok, 2018.
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Malerei, Grafik, Bildhauerei und Neue 
Medien ausgestattet. Dadurch bekam 
die Werkstätte eine arbeits- und inspira-
tionsfördernde Atmosphäre, den 35 Stu
dierenden stehen damit alle Möglichkei-
ten offen. 

Am 21. März 2019 feierten rund 80 
Gäste, darunter der gesamte Univer-
sitätsrat, Mitwirkende am Mozarteum 
und Studierende gemeinsam die Eröff-
nung. Als musikalischer Einstieg spiel-
ten Studierende des Landeskonserva-
toriums und der Universität Mozarteum 
ein Stück von Violeta Dinescu. Der Ini-
tiator für die Studiumsmöglichkeit Bild-
nerische Erziehung in Innsbruck, Univ. 
Prof. Franz Billmayer, fasste in wenigen 
Sätzen Entstehung und Geschichte des 
Studienangebots zusammen. Univ. Prof. 
Beate Terfloth, Leiterin des Departments 
für Bildende Künste und Gestaltung des 
Mozarteums Salzburg, und Vizerektor 
Mario Kostal hatten Gelegenheit für ihre 
Danksagungen. Auch die Studienrich-
tungsvertreterinnen Claudia Eichbichler 
und Eva Javornik kamen zu Wort und 
boten einen studentischen Blick in die 
Zukunft über Erwartungen und Vorstel-
lungen an das Studium und die neuen 
Räumlichkeiten. Der Höhepunkt der Er-
öffnungsfeier war ein Künstlergespräch 
zwischen Univ. Prof. Bernhard Gwiggner 
und dem österreichischen Autor Wolf 
Haas. Dieser arbeitet viel mit konkreter, 
visueller Poesie – er experimentiert mit 
dem Erscheinungsbild des Textes und 
verstärkt durch dessen Form die gewoll-
te Aussage. Die Studierenden starten 
mit dem Semesterthema TEXT:BILD in 
ihr neues Atelier. Durch das Spiel mit 
Formatierung und Verbildlichung von 
Sprache können die Werke von Haas 
durchaus Input und Inspiration für die 
Studierenden sein.

Bei Fingerfood und einem Gläschen 
Wein fand der Abend noch einen ent-
spannenden Ausklang, mit interessan-
ten Gesprächen über Vergangenheit und 
Zukunft der Bildnerischen Erziehung.  

Nach drei Jahren Wanderschaft 
feierte die [Bildnerische Erzie-
hung] Innsbruck am 21. März 2019 
die offizielle Eröffnung ihrer neuen 
Räumlichkeiten im PEMA 2-Turm.  

Seit 2016 bietet das Mozarteum Salz-
burg gemeinsam mit den Pädagogi-
schen Hochschulen Tirols und Vorarl-
berg das Studium der Bildnerischen Er-
ziehung am Standort Innsbruck an. An-
fangs verbrachten die Studierenden viel 
Zeit mit Caféhausmalerei und Straßen-
bahnkunst, da keine fixen Räumlichkei-
ten zur Verfügung standen. Im zweiten 
Jahr wurde ein provisorisches Atelier in 
den ehemaligen Büroräumen der Tiroler 
Tageszeitung eingerichtet. Nach dieser 

temporären Mobilität wurde der bildne-
rische Zweig des Mozarteums Anfang 
des Jahres endlich im PEMA 2 sess-
haft. Die großzügigen Räume über der 

neuen Stadtbibliothek wurden mit einer 
Siebdruckanlage, einer Tiefdruckpres-
se, einer Schweißkammer und anderen 
neuen Gerätschaften für die Bereiche 

Eva Javornik

Die Bildnerische Erziehung 
hat eine Heimat gefunden

Abb. 2 Prof. Elisabeth 

Gutjahr – Rektorin der 

Universität Mozarteum

Abb. 3 Bernhard Gwig-

gner und Wolf Haas im 

Austausch

Abb. 4 Studienrichtungs-

vertretung Claudia Eich-

bichler und Eva Javornik

Abb. 5 Musizierende und 

Gäste

Abb. 1 Studierende mit 

Wolf Haas
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die Werkstätte eine arbeits- und inspira-
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Mozarteums Salzburg, und Vizerektor 
Mario Kostal hatten Gelegenheit für ihre 
Danksagungen. Auch die Studienrich-
tungsvertreterinnen Claudia Eichbichler 
und Eva Javornik kamen zu Wort und 
boten einen studentischen Blick in die 
Zukunft über Erwartungen und Vorstel-
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Räumlichkeiten. Der Höhepunkt der Er-
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Haas. Dieser arbeitet viel mit konkreter, 
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dem Erscheinungsbild des Textes und 
verstärkt durch dessen Form die gewoll-
te Aussage. Die Studierenden starten 
mit dem Semesterthema TEXT:BILD in 
ihr neues Atelier. Durch das Spiel mit 
Formatierung und Verbildlichung von 
Sprache können die Werke von Haas 
durchaus Input und Inspiration für die 
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