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AMT MACHT STADT
E. Leischner und das Wiener Stadt-
bauamt

Ausstellung im Architektur Zentrum Wien
Museumsplatz 1, A-1070 Wien
■ 16. Juni -2. Aug.1999

Als einer der kreativsten und vielseitigsten
der beamteten Architekten hat Erich Franz
LEISCHNER mit ästhetisch anspruchsvol-
len Bauten das öffentliche Bauen der Ge-
meinde Wien an entscheidender Stelle mit-
bestimmt. Mit Schwerpunkt auf der
Zwischenkriegszeit dokumentiert die Aus-
stellung die Charakteristik der eigenständi-
gen Architekturhaltung dieser Institution ty-
pologisch und entwicklungsgeschichtlich.
Die Ausstellung wird von einem Katalog
begleitet. (öS 380,–)

Führungen: An den Samstagen
19. 6., 10. 7. und 24. 7. um 15.00 Uhr
Öffnungszeiten:
täglich 10.00 bis 19.00 Uhr
Info:
Tel.: (01) 522 31 15-23, Fax: (01) 522 31 17
E-mail: press@azw.at

INTERNATIONALE
SOMMERAKADEMIE
für Bildende Kunst und neue Medien

Schloß Topolcianky
■ 18. Juli -8. August 1999

Internationales Kunstprojekt, veranstaltet
vom Verein KulturAXE, Wien, in Koopera-
tion mit der Akademie der bildenden Kün-
ste, Bratisiava, Slowakei.

Titel: TIME WARP ’99

Bei der Sommerakademie realisierte künst-
lerische Projekte und entstandene Arbeiten
werden in Topolcianky, Bratislava und Wien
präsentiert. Die jährliche große Gesamt-
ausstellung RESULTATE wird in Wien im
Oktober 1999 veranstaltet. Für Samstag,
den 31. Juli 1999 ist die TIME WARP ’99
Festproduktion im und um das Schloß
Topolcianky geplant.

Info: Verein KulturAXE Esteplatz 7/1a
A-1030 Wien. Tel. u. Fax.: (01)713 38 08
E-mail:␣ kulturaxe@konsum-net
http://www.konsum-net/kulturaxe

SCHIELE,
BITTE SETZEN
von Herbert Link

Matinee im Künstlerhaus Kino

■ Sonntag, 17. Oktober 1999

Erstaufführung des Dokumentarfilmes
(45␣ Minuten) „Schiele, bitte setzen“ von
Herbert LINK.

Bei diesem Film werden die Erfahrungen
von rund zehn ehemaligen StudentInnen
des Institutes für Bildnerische Erziehung
und Kunstwissenschaft wiedergegeben.
Einer davon ist Christoph URWALEK, frei-
schaffender Künstler, Lehrer und mittler-
weile Gastprofessor an jenem Institut, an
dem er seine Ausbildung genossen hat.

Auch Professor Herwig ZENS, Maler, Gra-
fiker und Leiter des Institutes, sowie Man-
fred LANG, Werbefilmregisseur, Konzeptio-
nist und Galerist, nehmen  zum Thema
„Schule & Kunst Künstler & Lehrer“ Stel-
lung. Das geplante Rahmenprogramm wird
noch bekanntgegeben.
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BÖKWE-Landesgruppe Niederösterreich

RESOLUTION
gegen die Möglichkeit der Zusammenlegung von Technischem und Textilem Werken

Die Landesgruppe NÖ des BÖKWE spricht sich entschieden gegen jegliche – auch nur teilweise – Zu-
sammenlegung der alternativen Pflichtgegenstände Technisches und Textiles Werken aus. Viele fachli-
che Gründe sprechen absolut dagegen, und es ist auch festzustellen, dass die Wahlmöglichkeit der
SchülerInnen gemäß deren Neigungen wohl am ehesten den Intentionen der Schulautonomie entspricht.

Für die Landesgruppe NÖ des BÖKWE,
die Vorsitzende Erika Balzarek
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Editorial

Liebe Leser!

Ich hoffe, das nun ablaufende Schuljahr
wurde von allen gut genutzt, um sowohl die
Schülerinnen und Schüler als auch sich selbst
in künstlerischer und menschlicher Hinsicht
weiterzuentwickeln. Sicher ist es nicht leicht,
in dem Wust an echten oder nur scheinbaren,
notwendigen oder überflüssigen oder nur be-
hindernden Neuerungen den richtigen Weg zu
finden. Immer mehr ist dabei das eigene Ge-
wissen gefragt.

Zwei Neuigkeiten möchte ich an dieser
Stelle noch erwähnen:

Das viele Jahre lang vom BÖKWE veran-
staltete SYMPOSIUM IN TROPEA soll – in etwas
geänderter Form – eine Fortsetzung finden.
Das ist der Wunsch der Stadt- und Landesver-
treter von Tropea bzw. von Kalabrien. Gesucht
werden KünstlerInnen und Kunsterzieher-
Innen, die sich für die Dauer von zwei bis drei
Wochen in Tropea auf die dortige Landschaft
und Kultur einlassen und damit künstlerisch
arbeiten wollen. Gedacht ist an die Möglichkeit
eines Stipendiums sowie von Ankäufen durch
Stadt oder Land. Interessenten bitte ich, sich
wegen genauerer Details direkt bei Gerlinde
Sauermann, Tel. (0 55 22) 312 72 zu melden.

Der in Heft 4/98 angekündigte BE-Server
wurde nun im Auftrag des BMUK realisiert
(Sonvilla -Weiss, Mediende-
sign). Dank der Initiative von
Herrn Mag. Stemmer, Leiter
der Abt. III/20. Dieser Bil-
dungsserver ist als Service-
und Anlaufstelle für die BE-,
WE- und TG-Lehrer Öster-
reichs gedacht. Nutzen Sie
die Möglichkeit http://
www.schule.at als Chatfo-
rum. Auf der Homepage
http://www.kunstnetzwerk.at erfahren sie alles
Wissenswerte, um selbst an der Erweiterung
mitzuarbeiten, wenden Sie sich an den Be-
treuer, E-mail: sonvilla -weiss@teleweb.at oder
an E-mail: helmut.stemmer@bmuk.gv.at. Ab
dem nächsten Schuljahr werden hier auch
BÖKWE-Informationen zu finden sein.

Für die kommenden Wochen wünsche ich
Ihnen, nicht nur Kraft, Mut und Ideen für das
neue Schuljahr zu sammeln, sondern sich un-
belastet Ihren eigenen Kindern, Ihrer Familie,
Ihren Freunden und sich selbst widmen zu
können.
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Stephan Engelhardt

Vielfalt statt Einfalt
Schutz der Lebensräume ’94
Schülerwettbewerb des Bundesministeriums für Umwelt, Jugend und Familie.

Vorwort

Die von Stephan Engelhardt,
Margarethe Krajanek und Martin
Zeiller in dieser Unterlage zusam-
mengetragenen und aufbereiteten
Informationen sind keine leichte
Kost (ich habe mir ziemlich
schwer mit dem Lesen getan, und
bin mir nicht sicher, ob ich auch
alles verstanden habe).

Jedoch war auch die Aufgabe
nicht leicht. Von mir als „Heraus-
geber“ leichtfertig mit dem Auf-
trag bedacht, „halt eine Arbeits-
unterlage für den Kunstbereich
vom Wettbewerb zu machen“,
haben sie sich auf die Arbeit ge-
stürzt. Mir wurde angst und bang,
als ich die Menge und Komplexi-
tät der Ausarbeitung sah.

Das Produkt überschreitet den
Rahmen einer „Arbeitsunterlage
für den Kunstbereich vom Wett-
bewerb“ eigentlich bei weitem. Es
ist der Versuch, einen ersten
Überblick über die Auseinan-
dersetzung zeitgenössischer
Künstler mit der Ökologie (oder
dem Ökologismus, aber die
Begriffe in diesem Bereich sind
derzeit über das Stadium der
Schlagworte noch wenig hinaus
definiert) und mit der Natur zu ge-
ben. Darüber hätte eigentlich ein
Buch geschrieben werden müs-
sen, und es bedurfte einiges Ge-
zeters meinerseits um zu verhin-
dern, daß hier eines entsteht (es
wäre irgendwann 1996 fertig ge-
worden…).

Der Bogen wurde im Rahmen der
bescheidenen Möglichkeiten weit
gespannt.

Künstler wie Joseph Beuys, der
mit seinen Performances zeitwei-
se Aufsehen erregte (wir kennen
das bei uns von Nitsch, einem
„Liebling“ des Boulevards), ste-
hen der einfach stillen, meditati-
ven Tätigkeit eines Wolfgang Laib
gegenüber. Der fast schon titani-
sche Ansatz von Hans Jörg Voth,
der Archetypisches in Übergröße
inszeniert, ist ebenso enthalten
wie die Arbeit Lili Fischers, die
„einfach nur“ alten Damen Kräu-
tertees serviert, damit sie sich mit
deren emotionalen Inhalten aus-
einandersetzen.

In der Einleitung versucht Ste-
phan Engelhardt, die heutigen
Erscheinungen historisch abzulei-
ten, und transparent zu machen,
wie und warum künstlerische
Richtungen wie Land Art und
Spurensuche entstanden sind. Ich
habe ihn davon abgehalten, damit
in der Altsteinzeit anzufangen.

Dan Kolmer,
Wien, im Sommer 1994

Stephan Engelhardt

Kunst und Leben

Über die Beziehung der
Kunst zur Realität

„Wie ich das erste Mal Chubby
Ceckers ‚Let’s Twist again‘ ge-
hört habe, bin ich aufgestanden
und habe Twist getanzt und
habe es genauso getanzt, wie
ich es später gesehen habe, also
ich habe intuitiv richtig verstan-
den, wie der Mann das gemeint
hatte.“1)

Die Gesellschaft der 60er und frü-
hen 70er Jahre war von einer
Aufbruchsstimmung gekennzeich-
net. Auch im Bereich der Kunst
wurden neue Formen und andere
Inhalte gesucht.

Damals waren die jungen Künst-
ler bemüht, die Kluft zwischen
Kunst und Leben zu überbrücken.
Dinge des Alltags, technische
Geräte und der menschliche Kör-
per wurden zum künstlerischen
Thema und Rohmaterial. Die
Künstler verweigerten sich dem
etablierten Kunstbetrieb der Mu-
seen und Galerien. Auf der Stra-
ße, in Hörsälen oder in alten La-
gerhallen wurde der direkte
Kontakt zum Publikum gesucht.
„Der Kreislauf des Blutes, der
Elektrizität, sexuelle und kosmi-
sche Interpretation, gedankliche
und physikalische, emotionale
und mythische Erkenntnisse flie-
ßen zusammen in einem neuen
humanen Wertsystem, einer auf
Liebe und gegenseitige Hilfe ge-
gründeten Ethik, die Zeichen ei-
ner neuen Epoche“2) schreibt
Udo Kultermann über diese Zeit.

Das Ziel war, neue Wege zu fin-
den, die aus der formalen Enge
der Kunsttheorien  führten. Die
Kunst sollte nicht länger etwas
„abbilden“, sei es eine „äußere“
oder „innere“ Wirklichkeit. We-
der „vor der Natur“ noch „paral-
lel zu ihr“ sollte gearbeitet wer-
den. Natur stand bis dato für eine
dreidimensionale, konkrete Wirk-
lichkeit. Jetzt sollte diese integra-
le Realität selbst zum Gegenstand

1) „Bommi“ Baumann, Wie alles anfing; München 1980, S.15
2) Udo Kultermann, Leben und Kunst, Tübingen 1970, S.209

Kunst u. Natur
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3) Weiße Kreide auf grüner Tafel, Postkarte 66, 1985, Josef Beuys Werksver-
zeichnis 1965-1986, München 1992

4) Die Fluxus-Ideologie basiert auf neodadaistischem Gedankengut. Das Ziel
war, Das Kunstwerk zum anregenden Vehikel zur Veränderung der geistigen
Haltung zu machen. Aus: Jürgen Schilling, Aktionskunst, Frankfurt 1978, S.79

5) Das nackte Modell bringt seine Persönlichkeit mit ins Spiel „…und eines Ta-
ges begriff ich, daß meine Hände als Werkzeug zur Arbeit, Farbe aufzutragen,
nicht mehr genügten. Man muß also mit dem Modell selber die Leinwand
bemalen… Wir, die Modelle und ich, betrieben eine wissenschaftliche exak-
te und einwandfreie Telekinese“. Aus: Yves Klein, Ausstellungskatalog, Han-
nover 1971 und „zero“3, Köln 1973, S.86

6) Der Zuschauer… wird einem intensiven ästhetischen mystischen Begreifen
der Umwelt unterworfen… Geschmacksempfindungen, Geruchsempfindun-
gen, akustischen Registrationen und visuellen Registrationen soll unsere Sin-
ne bis zur Orgiastik begeistern. Hermann Nitsch in NITSCH, Das bildnerische
Werk, Salzburg, Wien 1988, S.185

7) Udo Kultermann, Leben und Kunst, Tübingen 1970, S.7

H.A. Schulte und
deutsche Polizei in

München, 1969
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Hermann Nitsch
Aktion, Prinzendorf

1984

und Ausgangsmaterial des kreati-
ven Prozesses werden.

„MANIFEST/der Fehler fängt/
schon an/wenn/einer/sich an-
schickt/Keilrahmen/und/Lein-
wand/zu kaufen/Joseph Beuys“3)

formulierte Joseph Beuys 1982
seine Position zum Problem des
Abbildens von Wirklichkeit. Er
sprach hier nicht nur für sich son-
dern auch für seine Künstler-
kollegen, mit denen er zu Beginn
der Sechzigerjahre in der Fluxus-
Bewegung zusammengearbeitet
hatte.

Das Ziel dieser sich aus dem Neo-
dadaismus entwickelten Künstler-
gruppe war es gewesen, „das
Kunstwerk als Vehikel zu Verän-
derung der geistigen Haltung“4) zu
benutzen. Sie wandten sich gegen
die „retinale Kunst“. Die Über-
windung der illusionistischen Wie-
dergabe von Wirklichkeit war das
gemeinsame Anliegen der sonst
sehr unterschiedlichen Künstler-
gruppen dieser Zeit. Aktionismus,
Performance, Arte Povera, und
in der Folge Spurensuche und
Land Art waren das Ergebnis ih-
res Protestes. Diese neuen Posi-
tionen entwickelten sich allmäh-
lich und hatten ihre Vorläufer in
der informellen Kunst und dem
Action-Painting.

So „malte“ z.B. Yves Klein schon
Ende der Fünfzigerjahre keinen
„Akt“ im herkömmlichen Sinn.
Bei seinen „Anthropométrien“5)

ersetzten ihm junge, nackte Frau-
en mit ihren Körpern den Pinsel.

Er bestrich Brust, Bauch und Bei-
ne mit Farbe und gab ihnen
gleich einem Ballettmeister die
Anweisungen, wie sie auf einer
Leinwand einen Abdruck ihres
Körpers hinterlassen sollten.

Der Wiener Aktionismus ging
noch einen Schritt weiter, der
Körper selber, seine Grundbedin-
gungen Fleisch und Blut und die
damit verbundenen Gefühle
Schmerz und Lust wurden zum
künstlerischen Ausdrucksträger.6)

Hermann Nitsch spannte ein
Lamm an den Hinterbeinen auf,
wie es beim Schlachten üblich ist,
und weidete es aus. Die Innereien
breitete er auf einem nackten
Mann aus und begoß ihn mit dem
Blut des Tieres. Das „gekreuzig-
te“ Tier, das „zerfleischte“ Ge-
därm und der „aufgebahrte“, blut-
besudelte „Menschenkörper“
setzte die Aktion ikonographisch
in einen Zusammenhang mit
spätantiken Mysterien, die von
Liebe, heiliger Raserei, Tod und
Erlösung künden.

Formal folgerichtig wurde Schritt
um Schritt das künstlerische Me-
dium, das Realität abbildet, durch
einen Teil der konkreten Wirklich-
keit ersetzt. Udo Kultermann sag-
te 1970 über die andere Funktion
der Kunst in dieser „neuen Epo-
che“: „Die überall zu beobachten-
de Verlagerung der Akzente vom
Abstrakten zum Konkreten, vom
Isolierten zum Umfassenden ist
auch hier auffallend, und zwar in
dem Sinne, daß das Umfassende
die Realität selbst ist.“7)

Diese Auseinandersetzung mit
konkreter Wirklichkeit führte in
der Folge zu einer Neuentdek-

kung der Natur für die Kunst.
Pflanzen und Tiere wurden zum
Ausgangsmaterial, die Landschaft
zum Ort des künstlerischen Ar-
beitsprozesses. Mit den neuen
Materialien und dem anderen Ar-
beitsumfeld wurden auch neue

Inhalte formuliert. Durch die Be-
schäftigung mit biologischen Zu-
sammenhängen wurde das Pro-
blem der Umweltzerstörung zu
einem neuen Thema der Kunst.
Die Natur als philosophische Grö-
ße erhielt eine sinnstiftende Funk-
tion, sie wurde zu einem sowohl
konkreten wie ideellen Ort, wo
elementare und existenzielle Er-
fahrungen möglich waren. Ihre
mikro- und makrokosmische Ord-
nung konnte dort als ein harmo-
nisches Ganzes erlebt werden.

Fortsetzung auf Seite 28

Kunst u. Natur
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Elisabeth Fidler

Soziales Lernen
im Fach Bildnerische Erziehung

Zwei Ziele verfolge ich mit den
hier vorgestellten Stunden. Ein-
mal versuche ich mit der darge-
stellten Methode das Klassenkli-
ma (weiter) zu verbessern und
zum Zweiten möchte ich dem ein-
fachen Zeichnen einen besonde-
ren Stellenwert unter den Gestal-
tungsmitteln beimessen.

Den theoretischen Hintergrund
bilden die neuen Erkenntnisse aus
der Gehirnforschung.

Zeichnen als Ausdrucks-
mittel

Zeichnen wird hier in seiner ur-
sprünglichsten Bedeutung des
„Zeichen-Setzens“ verwendet.
Ein gesetztes Zeichen birgt in sich
eine Botschaft, die an eine  oder
mehrere Personen oder an eine
Gruppe gerichtet ist. Zeichnen als
Kommunikationsmittel, als Mittel
der Selbstdarstellung, als Mittel
des Austausches, wirkt als Träger
von emotionalen Informationen.1)

Unsere rechte Gehirnhälfte
kann ziemlich viel…

Die Zeichen der Emotionen, der
eigenen inneren Bewegungen,
entziehen sich dem Verstand, der
Vernunft, der Überlegung. Sie
werden intuitiv gesetzt, entstam-
men der ganzheitlich empfinden-
den rechten Gehirnhälfte. Diese
rechte Gehirnhälfte liebt es, sich
komplex und unlogisch auszu-
drücken, wirre Linien zu setzen
und sich einem unbestimmten
Gefühl hinzugeben. Eigentüm-
licherweise wirken die Ergebnisse
solch zeichnerischer Aktivitäten
voll Energie, Feuer, voll  von

dunklen und lichten Kräftespie-
len. Eigentümlicherweise fügen
sich die intuitiv gesetzten Linien
am Ende zu einem harmonischen
Ganzen, zu einem Bild, dem man
durchaus einen „logischen“ Auf-
bau bescheinigt. Kennt die rechte
Gehirnhälfte das Gesamtbild be-
reits, während sie Einzelstriche
setzt? Hat sie nur eine Möglich-
keit, „sich“ auszudrücken, weil sie
eben immer „sich“ ausdrückt?
Wirken deshalb diese „unüber-
legt“ hingemalten,  hingezeichne-
ten Bilder einheitlich, „wie aus
einem Guss“?

…und ist trotzdem nicht so ge-
fragt wie die linke Gehirnhälfte.

Die Forschung weiß noch nicht
viel über das Funktionieren der
linken und der rechten Gehirn-
hälfte, aber die Wirkungen wer-
den differenzierter beobachtet
und beschrieben.2) Wenn ich mit
der linken, der rationalen Gehirn-
hälfte arbeite, dann denke ich lo-
gisch, besitze Zeitgefühl, benütze
meine Sprache allgemein ver-
ständlich und differenziert und
analysiere und bewerte meine
Umgebung, um noch besser rea-
gieren und agieren zu können.

Die rechte Gehirnhälfte arbeitet
synthetisch, sie erfaßt intuitiv Zu-
sammenhänge, sieht das Gesamt-
bild, sendet „gefühlte“ Botschaf-
ten, vermittelt Bilder, Vergleiche.

Wenn wir bei einer bestimmten
Sache meinen, wir hätten „ein
gutes Gefühl“ bzw. „ein ungutes
Gefühl“, dann sind dies Bewer-
tungen, die aus der rechten Ge-
hirnhälfte kommen. Die rechte
Gehirnhälfte hat keine Wortspra-
che (Sitz der Sprache ist die linke
Gehirnhälfte), die rechte Gehirn-
hälfte teilt sich in „Gefühlen“, in
plötzlich auftauchenden Bildern,
in unvermuteten Erinnerungen, in
scheinbar unlogischen Verknüp-
fungen mit (ich finde es sehr
schwer, dieses Rechte-Gehirn-
Gefühl in Worten auszudrücken,
aber ich denke, jeder kennt die-
sen Zustand vom Malen, Autofah-
ren, von anderen selbstvergesse-
nen Tätigkeiten). Die rechte
Gehirnhälfte kennt kein Zeitge-
fühl, sie ist anders strukturiert.
Die rechte Gehirnhälfte wird in
der Schule kaum trainiert – Mathe-
matik, Deutsch, Englisch, Realien-
fächer sind im wesentlichen Do-
mänen der linken Hemisphäre.

Die rechte Gehirnhälfte im
Fach BE

Selbst im Fach Bildnerische Erzie-
hung entpuppen sich manche
Tätigkeiten bei genauerem Hinse-
hen als Paradeaufgaben der lin-
ken Gehirnhälfte: das Erlernen
und Anwenden verschiedener
Techniken, der wohldurchdachte
Bildaufbau, die wohlüberlegten

1) Eine sensible, empfindsame Beschreibung von „Zeichnen“ gibt Thomas
Lüchinger, „Intuitiv zeichnen, Sehen mit allen Sinnen“, Bern 1995, S.17.

2) Edwards, Betty, Garantiert zeichnen lernen, Reinbek bei Hamburg 1982. Die-
ses Buch mit dem englischen Originaltitel „Drawing on the Right Side of the
Brain“ beschäftigt sich ausführlich mit den Auswirkungen der rechten Gehirn-
hälfte auf optimale Zeichenergebnisse und bietet eine Fülle von Anregungen,
in die Denkmuster der rechten Hemisphäre zu gelangen.

Soziales Lernen



BÖKWE 2/1999 7

3) Selbstwahrnehmung als Grundlage der emotionalen Intelligenz: Goleman,
Daniel, Emotionale Intelligenz, München-Wien 1996, S.65 und 239ff.

Farbabstimmungen, die Bildana-
lysen. All diese Aufgaben haben
ihre gute Berechtigung, aber wir
sollten uns davor hüten, die „Bild-
nerische Erziehung“ per definitio-
nem zum Fach der rechten Ge-
hirnhälfte zu erklären. Auch uns
kostet es ziemliche Mühe, die
Unterrichtsstruktur so zu verän-
dern, dass die rechte Gehirnhälf-
te gefordert ist.

Wie stelle ich die Aufgabe an die
SchülerInnen, wie vermittle ich
ein Zeichenthema, das den Zei-
chenvorgang selbst zum Thema
hat? Wie kann ich den SchülerIn-
nen helfen, den eigenen inneren
Bewertungsmechanismus (der lin-
ken Gehirnhälfte) auszuschalten?
Wie bringe ich sie dazu, sich dem
Zeichnen selbst zu überlassen, die
Hand zeichnen lassen, sie bewe-
gen lassen (wie die rechte, intui-
tive Gehirnhälfte will)? Wie
vermittle ich ihnen das gute Ge-
fühl, die angenehme Entspan-
nung, den Zeichenprozess selbst
(manchmal) höher zu bewerten
als ein „schönes“, „herzeigbares“
Endergebnis? Wie vermittle ich
den SchülerInnen, dass solche
„Kratzelbilder“ eine andere Art
von Schönheit, eine Art wilde
Schönheit ausstrahlen?

Wie lehre ich SchülerInnen, sol-
che Bilder als Ausdruck des Inne-
ren eines Menschen wahrzuneh-
men, ohne dabei der Versuchung
zu erliegen, Formen und Farben
rational, verbal zu interpretieren?
Wie beantworten die SchülerIn-
nen diese Bilder auf der intuitiven
Ebene? Ohne Worte, die festle-
gen, ohne Deutungen, die viel-
leicht verkehrt sind?

Der Stundenverlauf

1. Einstimmung
Da es in dieser Stunde um die
SchülerInnen selbst geht, weil es
wichtig ist, dass sie mit ihrer gan-
zen Person und Persönlichkeit

„dabei“ sind, checke ich am Be-
ginn der Stunde das Klassenkli-
ma. Wenn ich diese Methode in
einer Klasse das erste Mal anwen-
de, erkläre ich den SchülerInnen
zuerst die Wichtigkeit ihres per-
sönlichen Wohlbefindens. Um
das eigene Wohlbefinden über-
haupt wahrzunehmen, bitte ich
sie, kurz in sich hineinzuhorchen
und zu erfühlen, wie es ihnen im
Moment geht. Das „Erfühlen“
aktiviert die rechte Gehirnhälfte.
(Erst wenn ich meine Gefühle
analysiere, über meinen Zustand
nachdenke, arbeitet hauptsäch-
lich die linke Hemisphäre. Doch
das wollen wir hier bewußt nach
Möglichkeit umgehen).

Die augenblickliche Stim-
mung zählt

Die Ursache eines guten Gefühls
kann eine nette Begegnung vor
dem Pausenzeichen gewesen sein
oder die Vorfreude auf ein Fest
etc., auch die Auslöser für Trau-
rigkeit oder Frustrationen können
kleine Ärgernisse sein oder dauer-
hafte Belastungen in der eigenen
Familie. Wichtig ist vorerst nicht
so sehr die Erforschung der Ursa-
che einer Stimmung, sondern die
Wahrnehmung der Gefühle in
diesem Augenblick, in dieser Si-
tuation.3)

Das Klima in der Klasse –
ein wesentlicher Faktor

Um diesem momentanen Klas-
senklima, das sich aus der Sum-
me der Einzelbefindlichkeiten
zusammensetzt, Ausdruck zu ver-
leihen, klebe ich an die Tafel
einen Papierstreifen, ein Gefühle-
Barometer, ein Stimmungsbaro-
meter. Dann erhält jeder Schüler,
jede Schülerin einen Klebepunkt
(erhältlich in verschiedenen Far-
ben als Markierungspunkte im
Papierfachgeschäft) und die
SchülerInnen kleben ihren Punkt
auf das Gefühls-Barometer (Abb.
A, Seite 10). Wir sprechen ge-
meinsam über das Klassen-Baro-
meter. Befinden sich die Punkte

im mittleren bzw. im oberen Be-
reich, dann ist die Voraussetzung
zum Arbeiten gut. Ich betone im-
mer wieder die Wichtigkeit des
persönlichen Wohlbefindens, weil
es die Grundvoraussetzung für ein
optimales Arbeiten ist. Befinden
sich ein paar Punkte weiter im
unteren Bereich, frage ich allge-
mein, ob wir hier in der Klasse
Bedingungen verändern können,
um persönliche Befindlichkeiten
zu verbessern. Manchmal nennen
SchülerInnen erstaunlich einfache
Dinge, wie ein Fenster öffnen.
Manches lässt sich nicht verän-
dern, nur aushalten, wie etwa
Mittagsmüdigkeit am Beginn des
Nachmittagsunterrichts. Oft be-
wirkt das Aussprechen, das Be-
nennen eines unangenehmen
Gefühls schon eine Verbesserung.

Deutung des Stimmungs-
barometers

Befinden sich ein Großteil der
Punkte in der unteren Hälfte,
dann nennen Schüler als Ursache
Konflikte in der Klasse (die meist
abrupt vom Läuten unterbrochen
wurden) oder Schulprobleme, wie
etwa eine schwierige Schularbeit
in der vorangegangenen Schul-
stunde. In solchen Situationen er-
achte ich es für sinnvoller, Ge-
spräche zum dringenden Thema
zu führen und schiebe meine vor-
bereitete Stunde so lange hinaus,
bis eine erste Klärung der Krisen-
situation erreicht ist.

Diese Einstimmungsphase findet
bei SchülerInnen im allgemeinen
einen positiven Anklang. Jene
SchülerInnen, die das Gefühle-
Barometer zum ersten Mal erstel-
len, fühlen sich wichtig genom-
men, sie spüren, dass ihre Person
gefragt ist. Indem sich die Schüle-
rInnen auf sich selbst besinnen,
sich selbst bewußt spüren, holen
sie sich selbst in den Mittelpunkt
des Geschehens. SchülerInnen,
die schon öfter ein Gefühle-Baro-
meter erstellten, nehmen es als
Gelegenheit der Selbstdarstel-
lung. Sie teilen sich mit, ohne
einen Grund für ihre Gefühle
preisgeben zu müssen. Eine wohl-
tuende Übung für Pubertierende!

Soziales Lernen
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4) Ähnliche Gedankenreisen finden sich in: Oaklander, Violet, Gestalttherapie mit
Kindern und Jugendlichen, 10. Aufl., Stuttgart 1996, S.13ff und in Schotten-
loher, Gertraud, Kunst- und Gestaltungstherapie in der pädagogischen Praxis,
München 1983, S.26ff.

5) Es ist einer prinzipiellen Überlegung wert, den SchülerInnen das Reden wäh-
rend des bildnerischen Arbeitens zu untersagen. Denn diese oft als kreativi-
tätsfördernd bezeichnete Plauderatmosphäre verhindert eben den ursprüng-
lichen Zugang zur Kreativität. Sprache und Intuition liegen in anderen Gehirn-
bereichen und die gesteigerte Aktivität der einen Hälfte scheint nach
Erfahrungswerten die Aktivitäten der anderen Hemisphäre zu bremsen. Vgl.
Edwards, Betty, Garantiert zeichnen lernen, Reinbek b. Hamburg 1982, S.39ff.

2. Sich selbst zum Ausdruck
bringen durch „unkontrol-
liertes Zeichnen“

Die Aufgabe  besteht darin, „sich
selbst“ zu Papier zu bringen. Vor
jedem Schüler liegt weißes Pack-
papier (DIN A2) und eine Schach-
tel mit Ölkreiden. Ich bevorzuge
Packpapier, weil es ein bißchen
den Anspruch nimmt, „ein schö-
nes Bild“ zu malen, und Ölkrei-
den, weil sie zart über das Papier
geführt werden können, aber erst
unter Druck und Spannung ihre
volle Leuchtkraft entwickeln. Das
Material unterstützt meine Ab-
sicht, den SchülerInnen ihre eige-
ne innere Schönheit und Kraft
vor Augen zu führen.

Das erste Mal
Male ich mit einer Klasse zum er-
sten Mal auf diese „andere“ Art,
dann betone ich ausdrücklich,
dass nicht ein „schönes Blatt“ Ziel
dieser Übungen ist, sondern das
Malerlebnis selbst Zweck dieser
Stunde sein soll. Ich ermuntere
sie, die Hand zeichnen zu lassen,
wie es die Hand selber will. Das
lustvolle Kritzeln steht im Vorder-
grund. Wenn eine Klasse schon
öfters auf diese Weise Bilder ge-
malt hat, dann fordere ich sie auf,
sich selbst zu zeichnen, malen,
ihre Tagesverfassung zu Papier zu
bringen oder ihre Wünsche und
Ängste mit Hilfe der Ölkreiden zu
verknüpfen. Ich formuliere das
Thema so, dass es in irgendeiner
Weise mit ihnen selbst zu tun hat.

In einer Klasse, die ein solches
Malen zum ersten Mal probiert,
beginne ich mit einer kurzen Ent-
spannungsübung (auf den eige-
nen Atem achten, sich gerade
hinsetzen und von der Wirbelsäu-
le tragen lassen, Fußsohlen auf
den Boden stellen, auf den eige-
nen Atem achten) und lade die
SchülerInnen zu einer Phantasie-
reise ein:

Die Phantasiereise
„Stellt euch vor, ihr seid plötzlich
ganz leicht und ihr schwebt vom
Sessel ein Stück in die Höhe. Ihr
breitet die Arme aus und weil in
der Phantasie alles möglich ist,

verwandeln sich eure Arme in
Flügeln, die ihr ein paar Mal auf
und ab bewegt. Du merkst, dass
du fliegen kannst und du probierst
eine tolle Runde im Klassenzim-
mer aus. Dann fliegst du aus dem
offenen Fenster hinaus und
steigst immer höher auf. Die
Schule ist jetzt ein kleines Spiel-
zeughäuschen und du beschließt,
einen kleinen Flug in die Umge-
bung zu unternehmen. Du fliegst
über das Land und am Anfang
kommt dir die Umgebung noch
ziemlich vertraut vor… (kleine
Pause) …bis du über ein unbe-
kanntes Land fliegst. Du siehst es
dir gut an, das Wetter, die Jahres-
zeit, die Pflanzen und was es
sonst noch so gibt… (Pause) …In
der Ferne erblickst du plötzlich
einen Berg, auf dem du landest.
Du steigst ein bißchen auf dem
Gipfel herum, bis du unterhalb
des Gipfels eine geheimnisvolle
Höhle entdeckst. In verwitterten
Buchstaben steht dein Name über
dem Eingang. Du betrittst die
Höhle und weißt, dass du in dei-
ner Heimat bist. Schau dir alles
genau an… (Pause) …Wenn du
genug gesehen hast, verabschie-
de dich von der Höhle. Nimm dir
Erinnerungen mit und male sie
jetzt in Farben und Formen auf
das Packpapier.“4)

Reden während des BE-
Unterrichtes hemmt die
rechte Gehirnhälfte

Bevor ich mit der Gedankenreise
beginne, bitte ich die SchülerIn-
nen während der ganzen Übung
auf Schwätzen, Gespräche mit
dem Nachbarn, der Nachbarin zu
verzichten und fordere sie auf,
„bei sich“ zu bleiben. In dem Mo-
ment, indem sie sich sprachlich
ausdrücken, aktivieren sie näm-

lich verstärkt die linke Gehirnhälf-
te, die logische, die rationale He-
misphäre. Somit verlassen sie die
rechte Gehirnhälfte, die intuitive,
die ganzheitlich und alogisch (we-
der logisch noch unlogisch, ohne
Logik) arbeitende Hälfte. Somit
verlieren die Gedankenreise und
das freie, ungehemmte Zeichnen
ihren ursprünglichen Zweck, den
Menschen an seine „traumhafte“,
phantasievolle Kraftquelle zu
führen.5)

Weiters rege ich die SchülerInnen
an, sich nach Möglichkeit von
meiner Stimme führen zu lassen.
Drängt sich allerdings ein anderes
Bild, Ereignis in den Vorder-
grund, so sollten sie dieses ande-
re innere Bild betrachten. Die
Dringlichkeit, mit der sich eine
andere Phantasie „vordrängt“,
hat ihre Berechtigung. Spürt ein
Schüler, eine Schülerin bei den
Übungen ein sehr starkes Unbe-
hagen, so steht es ihm, ihr frei,
die Übung abzubrechen. Ich bitte
die SchülerInnen, dass sie sich in
einem solchen Fall so rücksichts-
voll verhalten, dass sie ihre Mit-
schülerInnen nicht stören.

Lachen befreit auch
Nachdem die meisten SchülerIn-
nen ihre Arbeit beendet haben,
lehnen sie sich zurück und be-
trachten ihr Werk. Ich beobachte
oft eine Art innere Zufriedenheit
auf den Gesichtern der Jugendli-
chen. Manche SchülerInnen hal-
ten diese Begegnung mit sich
nicht so leicht aus und sie kichern
und zeigen auf verschiedene Ar-
beiten. Mich interessiert, was sie
zum Kichern oder sogar zum La-
chen bringt und ich frage sie da-
nach. Ich halte Lachen für einen
natürlichen Ausdruck, ein Aus-
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6) zit. in Lüchinger, Thomas, Intuitiv Zeichnen, Sehen mit allen Sinnen, Bern
1995, S.11.

7) Da ein Lehrer normalerweise nicht als Therapeut ausgebildet ist und sich aus
berufsethischen Gründen auch nicht dafür halten darf, kann die Aufgabe des
Lehrers bei schweren psychischen Problemen eines Schülers, einer Schüle-
rin nur darin bestehen, über verschiedene Hilfen wie Schulpsychologe o.ä. zu
informieren.

„WIR HALTEN INNE, UM EINFACH DA ZU SEIN,
UM MIT DER WELT UND UNS SELBST ZU SEIN.

WENN WIR FÄHIG ZUM INNEHALTEN SIND,
BEGINNEN WIR ZU SEHEN.

UND WENN WIR SEHEN KÖNNEN,
VERSTEHEN WIR AUCH.“

druck, der befreit, Spannungen
abbaut und sich heilend auf See-
le und Gemüt auswirkt. Die Be-
fürchtung, Lachen könnte in
„Auslachen“, in Verspotten ausar-
ten, hat sich in all den Jahren
kein einziges Mal bestätigt.

Meistens beende ich diese erste
Phase mit einem kurzen Feed-
back der einzelnen Jugendlichen
an die Klasse. Jeder teilt in ein,
zwei Sätzen mit, wie es ihm, ihr
bei dieser Übung ergangen ist.
Dabei wird nach Möglichkeit
nicht auf den Inhalt eingegangen,
es geht wieder um ein Wahrneh-
men der momentanen persönli-
chen Befindlichkeiten und um die
Mitteilung an die Klasse. An die-
ser Stelle möchte ich ein Gedicht
von Thich Nhat Hanh6) zitieren:

3. Ein Bild als Antwort

SitznachbarInnen bzw. gute
FreundInnen tauschen ihre Blät-
ter aus und noch immer gilt die
Spielregel, nicht miteinander über
das Bild zu sprechen. Nun forde-
re ich die SchülerInnen auf, zu
dem vor ihnen liegenden Bild ein
„Antwortbild“ zu zeichnen bzw.
zu malen. Ich wähle dafür wieder
Packpapier, allerdings halbiere
ich das Format. Einerseits möch-
te ich dadurch Verwechslungen
mit dem ursprünglichen Bild ver-
meiden, andererseits tauchen
auch erste Ermüdungserscheinun-
gen auf und ein halb so großes

Format lässt sich leichter bewälti-
gen.

Ich bespreche kurz, was man sich
unter einem „Antwortbild“ vor-
stellen kann. In irgendeiner Wei-
se ist das Antwortbild eine Reak-
tion auf das ursprüngliche Bild.
Das Reagieren kann in der Form
geschehen, dass das Antwortbild
Formen, Strukturen, Farben wie-
derholt oder nur ein Detail her-
ausnimmt und nachzeichnet. Eine
bildliche Antwort kann auch in
der Form des Ergänzens erfolgen.
Ein sehr helles, zartes Bild wird
mit einem dunklen, kräftigen be-
antwortet, ein dicht durchstruktu-
riertes Bild mit einer einfachen
Komposition.

Diese Methode, ein Bild mit ei-
nem Bild zu beantworten, wirkt
wie eine Wertschätzung des ur-
sprünglichen Bildes. Visuell erle-
ben die Jugendlichen ein Echo,
eine Reaktion auf ihren Aus-
druck. Sie erleben, wie ihr Aus-
druck einen anderen, eine andere
be-ein-drucken und wie dieser
Ein-druck sich wieder bildhaft aus-
drückt. Dadurch entsteht ein visu-
eller Dialog, der mit der Sprach-
logik nicht erfasst werden kann
und nicht erfasst werden muss.
Bilder haben ihre eigene Sprache
und sie werden von einem ande-
ren, einem inneren Ohr gehört.

Der bildhafte Verstand ist
auf Erklärungen nicht
angewiesen

Es ist nicht unbedingt notwendig,
den Schülern diesen an sich irra-
tionalen Vorgang zu erklären. Am
Ende dieser Einheit mag es genü-
gen, dass sich die Schüler noch
einmal ihrer Emotionen bewusst
werden. Ein weiteres Gefühle-Ba-
rometer bietet ein brauchbares
Feedback für die Klasse und für
den Lehrer, die Lehrerin. Mei-

stens verschieben sich die Punkte
leicht nach oben. Falls ein Punkt
wesentlich tiefer liegt als irgend-
ein Punkt des Gefühle-Barome-
ters am Beginn der Stunde, dann
spreche ich den Schüler auf jeden
Fall in der Pause darauf an.

Es kann vorkommen, dass die
Aktivierung der Phantasie und
das „unkontrollierte“ Malen Ge-
fühle, Erinnerungen an die Ober-
fläche bringen, die im Alltag
(mühsam) verdrängt werden. Das
Erkennen, das Annehmen sol-
cher Emotionen bildet für den
Schüler, die Schülerin den ersten
Schritt auf dem Weg zur Heilung.7)

Mögliche Weiterführung
einer solchen Stunde

a) Diskussion über Kunst
Male ich mit einer Klasse zum er-
sten Mal auf diese Weise, dann
lasse ich diese Atmosphäre des
leichten Erstaunt-seins, der Ent-
spannung, möglicherweise einer
Zufriedenheit mit sich selbst im
Raum stehen.

In zielorientierten Klassen, mei-
stens in Klassen mit brillanten
Denkern, meldet sich am Ende
der Stunde doch auch wieder die
linke Gehirnhemisphäre zu Wort
und manche Schüler meinen,
dass in dieser Stunde „doch
nichts Gescheites herausgekom-
men“ sei oder sie fragen in ihrem
jugendlichen Jargon, „was diese
Zeichnungen sollen“.

Damit befindet man sich mitten
im Kernpunkt der Diskussion
rund um Kunst. „Was soll Kunst?“
Was ist Kunst? Erschöpft sich das
Menschenleben, das gesellschaft-
liche Leben überhaupt bereits auf
jener Ebene, die eine Frage nach
dem Sinn immer befriedigend be-
antworten kann?  Sind nicht gera-
de die irrationalen Dinge des Le-
bens jene, die uns beflügeln, wie
z.B. das sich Verlieben?

Ich antworte manchmal auf eine
SchülerInnen-Frage nach dem
Sinn solcher Zeichnungen mit der

Soziales Lernen
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8) Eine überlegte, konstruierte Antwort in Form eines selbsthergestellten Bildes
ist eine andere interessante Art, sich mit Kunstwerken auseinanderzusetzen.
Mir geht es hier aber um einen Zugang zu den intuitiven, ganzheitlichen Res-
sourcen der SchülerInnen.

9) Mitschka, Ruth, Die Klasse als Team, Ein Wegweiser zum  Sozialen Lernen
in der Sekundarstufe, Linz 1997, S. 33ff. Zahlreiche Übungen zum Thema
Kommunikation finden sich in diesem Buch, u.a. „sich selbst wahrnehmen
und angemessen darstellen, andere be-/achten und anerkennen, anderen
(aktiv) zuhören, Rückmeldungen geben und empfangen – Regeln dafür ver-
einbaren“ usw.

Abb. A: Stimmungs-
barometer

Abb. B

Abb. C

Frage nach dem Sinn des sich-
Verliebens. Und damit sind wir
mitten in der Diskussion um Le-
ben, Liebe, Kunst, Sinn und Un-
sinn.

b) Ein KUNSTwerk beant-
worten

In der gleichen Weise, in der die
Jugendlichen das Bild ihres Kolle-
gen, ihrer Kollegin beantworten,
lässt sich auch mit einem Kunst-
werk verfahren. Günstig ist es,
ein Dias über ein Kunstwerk an
die Wand zu projizieren. Es eig-
nen sich sowohl Werke alter Mei-
ster wie Giotto, Dürer, Rem-

brandt, als auch Werke der Klas-
sischen Modernen wie van Gogh,
Monet, Manet, Picasso, wie auch
abstrakte Werke, z.B. von Kan-
dinsky.

Dieses Antworten mit Bildern er-
öffnet einen anderen Zugang, ei-
nen sehr persönlichen Zugang zur
Kunst. Meistens bitte ich die
SchülerInnen, sich eher gefühls-
mäßig, intuitiv auf das Malen ei-
ner Antwort einzulassen und bit-
te sie, Überlegungen eher zu
vermeiden.8) Anschließend tau-
schen die SchülerInnen ihre Er-
fahrungen aus. Fühlten sie sich
den Formen, Farben eines Kunst-
werkes verwandt, oder spürten
sie eher einen Widerstand, eine
Fremdheit?

Auf solcher Art von persönlichen
Mitteilungen kann keine Diskussi-
on folgen, weil sich, ebensowenig
wie über Geschmack, auch über
persönliche Erfahrungen, Emp-
findungen nicht streiten lässt.
Den Wert eines solchen Gesprä-
ches in der Klasse sehe ich im
Wahrnehmen der eigenen Emp-
findung, in der Mitteilung an die
KlassenkameradInnen, im Hin-
hören können und Zu-hören kön-
nen.

Hier erfüllt für mich das Fach
„Bildnerische Erziehung“ einen
wertvollen Beitrag zum Sozialen
Lernen im Klassenraum.

c) Werkbetrachtung
Nicht ohne Grund stelle ich eine
gemeinsame Betrachtung der ent-
standenen Werke und ein Ge-
spräch darüber an den Schluss
meiner Überlegungen. Es ist eine
sehr sensible Angelegenheit, über
die entstandenen Bilder zu reden,

weil jedes Bild sehr viel Persönli-
ches beinhaltet und weil eine Kri-
tik sehr verletzen kann. In einer
Klasse, die mit Kommunikations-
formen vertraut ist, gelingt ein
Austausch über diese Werke
leichter, Klassen, die an einfache
Kommunikationsregeln nicht ge-
wöhnt sind, finden hier ein
Übungsfeld.9)

Das Ziel einer solchen Werk-Be-
trachtung ist einmal die Schulung
der Wahrnehmung. Ein weiteres
Ziel sehe ich darin, Jugendlichen
den Unterschied zwischen der ei-
genen Wahrnehmung und einer
persönlichen Interpretation be-
wusst zu machen, außerdem den
SchülerInnen das AHA-Erlebnis
zu vermitteln, dass meine eigene
Wahrnehmung und meine Inter-
pretation sich stark unterscheiden
können von den Wahrnehmun-
gen und Interpretationen der an-
deren und dass der Urheber des
Werkes vielleicht sogar mit sei-
nem Bild eine völlig andere Inten-
tion verfolgte.

Als Hilfestellung schreibe ich an
die Tafel den Anfang des Satzes:
„Ich nehme wahr…“ Die Jugend-
lichen ergänzen diesen Anfang
etwa mit „…dass sich in deinem
Bild lauter zarte Linien befinden“,
„…dass die schwarze Farbe das
Bild beherrscht“ usw. Damit wird
eine Fülle von verschiedenen
Wahrnehmungen genannt, die
alle „richtig“ sind. Die Teilnehmer-
Innen einer solchen Gesprächs-
runde erfahren außerdem, wie
unterschiedlich unser Gesichts-
sinn funktionieren kann. In dieser
Runde achte ich darauf, dass nur
Wahrgenommenes genannt wird
und lasse Schlussfolgerungen erst
im zweiten Teil zu.

Soziales Lernen
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10) Stanford, Gene, Gruppenentwicklung im Klassenraum und anderswo, 3. Aufl.,
Aachen 1993, S.13f und 23ff.  Stanford untersuchte die Auswirkungen von
gruppendynamischen Methoden im Klassenraum. Über einen längeren Zeit-
raum gab er jedem Lehrer eine Klasse, in der der Lehrer immer wieder grup-
pendynamische Methoden einsetzte. Jeder Lehrer betreute ebenfalls eine
zweite Klasse, eine Kontrollklasse, in der in der herkömmliche Weise unter-
richtet wurde. Man verzichtete weitgehend auf gruppendynamische Spiele
und Übungen. Nach einem gewissen Zeitraum beschreiben Lehrer die Ver-
suchsklasse im Vergleich zur Kontrollklasse und stellen die oben genannten
positiven Eigenschaften fest: größere Spontanität, engere Beziehungen
untereinander, höhere Selbstdisziplin, produktivere Arbeitsergebnisse.

Abb. 1 und 2

Abb. 3

Eigene Aussagen
subjektivieren

Persönliche Schlussfolgerungen
aus dem Bild eines anderen zu
ziehen, ist legitim, solange ich die
Schlussfolgerung als das präsen-
tiere, was sie ist: meine persönli-
che Meinung. Wenn ein Schüler
seine Eindrücke allgemein formu-
liert, fordere ich ihn auf, den Ein-
druck als seine Wahrnehmung zu
deklarieren. Ein Beispiel mag das
verdeutlichen. Zu einem Bild, in
dem die schwarze Farbe vor-
herrscht, bemerkt ein Schüler:
„Da ist viel Depression und Trau-
rigkeit in dem Bild.“ Ich bitte ihn,
die Antwort als seinen persönli-
chen, subjektiven Ausdruck zu
formulieren. Die Antwort könnte

dann lauten: „Auf mich wirkt das
Bild depressiv und traurig“, oder
„Ich empfinde Traurigkeit und
Depressionen beim Betrachten
dieses Bildes“. Somit bleibt offen,
ob der Urheber des Bildes trauri-
ge oder depressive Stimmungen
zu Papier brachte oder ob er sei-
ne Wut hinmalte oder ob er ein-
fach die Schwärze der Nacht
liebt. Der Urheber muss seine
Absichten dann nicht verteidigen,
und es steht ihm frei, sie der Klas-
se mitzuteilen oder sie für sich zu
behalten. Auch für diese zweite
Phase, in der SchülerInnen
Schlussfolgerungen aus der Dar-
stellung ziehen, in der nichts an-
deres passiert, als dass Wahrge-
nommenes mit persönlichen
Emotionen verknüpft wird, kann
ein Satzanfang hilfreich sein. Ich
schreibe ihn wieder an die Tafel:
„Auf mich wirkt das Bild so…“
Damit deklariert der Jugendliche
die Aussage als seine Empfin-
dung, die nicht notgedrungener-
weise etwas mit den Absichten
des Bildurhebers zu tun haben
muss.

Über Gefühle sprechen
lernen

Bei solchen Gesprächen üben die
SchülerInnen, zwischen den eige-
nen Emotionen und denen der
anderen zu unterscheiden und sie
erfahren, dass ein und dasselbe
Bild, ein und derselbe Ausdruck
unterschiedliche Gefühle, Asso-
ziationen hervorrufen kann.

Außerdem entwickelt sich eine
Atmosphäre der Achtung vorein-
ander, die SchülerInnen be-/ach-
ten gegenseitig ihre Werke. Sie
lernen, unterschiedliche Reaktio-
nen zuzulassen, zu respektieren.
Sie lernen über eigene Emotio-
nen zu sprechen, sie den Mitschü-
lerInnen mit-zu-teilen.

Wie gruppendynamische
Übungen wirken

Werden solche Übungen in regel-
mäßigen Abständen durchge-
führt, kommen die affektiven Be-
dürfnisse der Schüler besser zum
Ausdruck und es verbessern sich
die sozialen Verhaltensweisen in
einer Klasse. Lehrer solcher Klas-

sen werden feststellen, dass Stö-
rungen stark abnehmen, dass die
SchülerInnen engere Beziehun-
gen zueinander haben, dass sie
selbstdisziplinierter werden und
dass bei den SchülerInnen die
Fähigkeit steigt, gute Diskussio-
nen zu führen. Aus einer lose zu-
sammengewürfelten Klasse wird
eine produktive Arbeitsgemein-
schaft.10)

Soziales Lernen
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11) Nach dem Dreiecksmodell „ICH – WIR – THEMA“ in: Cohn, Ruth C., Von der
Psychoanalyse zur Themenzentrierten Interaktion, Stuttgart, 1975.

Abb. 4

Abb. 5 (rechts)
Abb. 6

Ein Beispiel:

Selbst-Bild und und Antwortbild
in der 6. Schulstufe (2. Haupt-
schulklasse)

Die Klassensituation:
Alle hier abgebildeten Fotos stam-
men aus einer Doppelstunde in
einer 2. Hauptschulklasse. Das
Klima zwischen den SchülerInnen
beschrieb mir der Klassenlehrer
als ziemlich gut. Erste Verliebthei-
ten mit Liebeskummer beschäftig-
ten die Jugendlichen dieser Klas-
se im Moment sehr. Auf diese Art

gemalt hatten sie noch nie, sie
machten auf mich jedoch einen
neugierigen und aufgeschlosse-
nen Eindruck. Unsere Stunden
fanden am Nachmittag um 14
Uhr statt.

Stimmung orten
Ich begann die Stunde mit dem
Hinweis, wie wichtig das persön-
liche Wohlbefinden für eine effek-
tive Arbeit sei. In ein paar Worten
erklärte ich den Zusammenhang
zwischen der eigenen Stimmung
und dem Klassenklima, und die
Auswirkung auf ein erfolgreiches
Arbeiten.11)

Dann klebte ich ein Stimmungs-
barometer an die Tafel und teilte
selbstklebende Punkte aus mit der
Aufforderung, sie am Stimmungs-
barometer anzubringen. Wir spra-
chen über das Ergebnis und die
SchülerInnen stellten fest, dass es
den meisten mittelmäßig geht,
drei Punkte klebten weiter unten.
Ich fragte, ob wir im Rahmen des
Unterrichtes Bedingungen verän-
dern könnten, um die Stimmung
zu verbessern. Die drei Schüler
verneinten, keiner sprach über
den Grund, ich fragte nicht. Mei-
ner Einschätzung nach tat es ih-
nen wohl, die persönliche Befind-
lichkeit aufgezeigt zu haben.

Ich klebte noch ein zweites Stim-
mungsbarometer auf und bat die

SchülerInnen, in sich hineinzu-
horchen und zu spüren, wie sie
sich in der Kasse fühlten. Die
Punkte lagen bedeutend höher,
keiner lag auffallend tiefer, ein
paar sonderten sich in Richtung
des lachenden Gesichtes ab. Die-
ses Bild deckte sich mit der Aus-
sage des Klassenlehrers über die
gute Gemeinschaft.

Wir sprachen eine Weile darüber,
dass die Klasse manchmal eine
persönliche, schlechte Stimmung
auffangen kann und ich hatte den
Eindruck, dass die SchülerInnen
selbst die Tatsache einer ange-

nehmen Klassengemeinschaft
sehr zu schätzen wussten.

Nachdem feststand, dass es den
Jugendlichen zum Arbeiten aus-
reichend gut ging und offensicht-
lich keine größeren Konflikte in
der Klasse anstanden, kündigte
ich an, dass wir heute miteinan-
der kommunizieren, „sprechen“
würden, ohne die Sprache der
Wörter zu gebrauchen.

Ein bißchen
Wahrnehmungspsychologie

Ich ging kurz darauf ein, daß ein
Bild zwar ein Grundgefühl, eine
Grundbefindlichkeit vermittelt, dass
es aber gleichzeitig sehr viel ver-
hüllt. Nur der Urheber des Bildes
weiß letztlich um die Bildaussage.

Soziales Lernen
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12) In einer 4. Hauptschulklasse, in der ich eine solche Malart ebenfalls zum
ersten Mal vorstellte, waren fast alle Antwortbilder ident mit ihren ursprüng-
lichen Bildern. Ich kenne beide Klassen zu wenig, um Rückschlüsse zu ziehen,
aber allein die Tatsache, dass Klassen so unterschiedlich mit Bildern reagie-
ren, scheint mir  bemerkenswert.

Abb. 7
Abb. 9 (rechts)

Abb. 8

Dazu skizzierte ich zwei Bilder an
der Tafel (Abb. B) und fragte die
SchülerInnen, welches Bild sie ei-
nem genüßlichen Sonnenbad und
welches einem Wutausbruch zu-
ordnen würden. Da die Bildaussa-
ge in diesem Fall so eindeutig
war, staunten wir gemeinsam ein
bißchen darüber, dass nicht nur
Buchstaben „gelesen“ werden
können sondern auch Bilder.

Dann zeichnete ich eine weitere
Skizze an die Tafel, die die Ju-
gendlichen lesen sollten (Abb. C).
Die Antworten reichten von „Un-
terbrechung des Sonnenbadens
durch ein Telefonklingeln, danach
weiteres Sonnenbaden, bei dem
man sich nicht mehr so ruhig
fühlt“ bis zu „angenehmes, ruhi-
ges Gespräch, kurzer und heftiger
Streit, danach Versöhnung, die

Gesprächspartner vergessen den
Streit jedoch nicht ganz“. Damit
wollte ich den Schülern die Un-
eindeutigkeit eines Bildes zeigen.
Ich denke, dass besonders in der
Pubertät diese Spannung zwi-
schen Preisgeben und Verhüllen,
zwischen Offenbaren und Ge-
heimhalten für Jugendliche wich-
tig und reizvoll ist.

Der weitere Stundenverlauf
Wir teilten das Packpapier aus,
die Ölkreiden wurden vorbereitet.
Ich erklärte den Schülern, dass es
keinesfalls auf ein „schönes“ Bild
ankäme, sondern dass das gute
Gefühl beim Malen selbst, der
Malprozess wichtig wären.

Es folgte eine Phantasiereise, bei
der die SchülerInnen am Ende bei
der Tür mit ihrem Namen anlang-
ten. Sie schauten sich in der

Phantasie die Landschaft hinter
ihrer Tür an und begannen zu
malen (Abb. 1 und Abb. 2).

Wir hatten vorher vereinbart,
dass alle in Ruhe fertigmalen kön-
nen. Die Atmosphäre in der Klas-
se war entspannt.

Danach wurden die „Antwortbil-
der“, wie oben beschrieben, her-

gestellt (Abb. 3 und Abb. 4). Den
SchülerInnen machte auch dieser
Teil Spaß. Zum Schluss setzten
wir uns in einen Kreis, legten die
Bilder vor uns auf den Boden und
sprachen darüber, wie es den ein-
zelnen SchülerInnen bei ihrer Ar-
beit in den verschiedenen Phasen
ergangen war (Abb. 5). Über die
Bilder selbst sprachen wir in die-
ser Doppelstunde nicht mehr,
weil ich Ermüdung bei den Schü-
lern spürte.

Verschiedene Bildbeispiele
aus der 2. Klasse

In dieser Klasse gab es keinen
einzigen Schüler, keine einzige
Schülerin, die das Motiv des Part-
ners, der Partnerin einfach wie-
derholt hätte.12) Die Antworten
reichten von der Heraushebung

Soziales Lernen
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Dr.phil. Mag.phil Elisabeth FIDLER

Geb. 1963,
Lehramt für BE
an Hauptschu-
len. Studium
der Kunstge-
schichte an der
Universität Inns-
bruck; unter-
richtet Fachwis-
senschaft und
Fachdidaktik –

Bereich Bildnerische Erziehung – in
Innsbruck an der Pädagogischen
Akademie des Bundes in Tirol.

13) zit. in: Lüchinger, Thomas, Intuitiv zeichnen, Sehen mit allen Sinnen, Bern
1995, S.21.

„DIE INTUITION IST EIN GÖTTLICHES GESCHENK,
DER DENKENDE VERSTAND EIN TREUER DIENER.

ES IST PARADOX, DASS WIR HEUTZUTAGE

ANGEFANGEN HABEN, DEN DIENER ZU VEREHREN

UND DIE GÖTTLICHE GABE ZU ENTWEIHEN.“

Albert Einstein13)

Abb. 10

Abb. 11

eines roten Punktes, der sich zum
roten Fleck vergrößerte (Abb. 6)
bis zum Versuch, als Antwort ein
„Gegenteil“ zu malen (Abb. 7).
Gelbe, zarte Farben werden dun-

kel und kräftig beantwortet,
Strahlen werden zur zackigen Be-
grenzung, endloses Blau verwan-
delt sich in haltende, rote Klam-
mern. Interessant wäre, wie eine
solche Antwort ankommt. Emp-
findet sie der Urheber des großen
Bildes als Ergänzung, als Störung,
als Provokation?

Ein schwarzer, kräftiger Fleck, der
durchaus seine „Fühler“, seine
„Sender“, nach allen Seiten aus-
streckt, erhält viele bunte, leicht

gebogene Striche, die bewahrend
wirken, oder beschützend, in ih-
rer hellen Farbe voll Sympathie
für den schwarzen „Strahler“

Antwort in den gleichen, kräftigen
Strichen, die auch sein eigenes
Bild prägen. Aber er vereinfacht
die Gestaltung – das Antwortbild
könnte der vergrößerte Aus-
schnitt aus dem eigenen Bild sein.

Von der eigenen Malweise ent-
fernt sich hingegen die Zeichne-
rin des linken oberen Bildes,
wenn sie dem rechten großen
Bild eine Antwort gibt (Abb. 10).
So fein und sensibel sie die Lini-
en in ihrem eigenen Bild anlegt,
so flächig und kompakt fällt die
Antwort auf das Bild ihrer Bank-
nachbarin aus. Das ist um so be-
merkenswerter, als der Bildaufbau
ihrer Nachbarin ihrem eigenen
ganz ähnlich ist.

Abschließend stelle ich ein Bild-
paar samt Antwortbild vor, das
auf mich sehr harmonisch und
kreativ wirkt (Abb. 11). Jedes der
vier Blätter besitzt seinen eigenen
Charakter und doch ergeben alle
vier ein harmonisches Ensemble.
Wie wäre es, wenn beide MalerIn-
nen ein gemeinsames Bild malen,
bei dem sie ohne vorherige Ab-
sprache gleichzeitig malen mit
dem Ziel, ein Bild zu gestalten?
Aber das ist ein anderes Thema…

(Abb. 8). Eigentümlicherweise
gibt der Zeichner dieses Bildes
mit der vorherrschenden schwar-
zen Farbe seinem Partner eine
von der gelben Farbe dominierte
Antwort (Abb. 9). Es ist die Ant-
wort auf ein sehr buntes, beweg-
tes Bild, in dem sich verschieden
Farben zu Kraftfeldern bündeln.
Es ist jener Schüler, der auch die
Antwort auf das schwarze Bild
malte. Er entfernt sich nicht von
seiner Art zu malen, er gibt die

Soziales Lernen
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W. Heidenreich, M. Gmeiner

Kunst in der Schule
„Prof. Anton Lehmden – Begegnung mit der Kunst“.
Ein Projekt der Hauptschule Deutschkreutz, September 1998 -Jänner 1999

Mit Stolz präsentierte die Haupt-
schule Deutschkreutz am 31. 1.
1999 im Festsaal der Raika
Deutschkreutz ihr Projekt.

Der Name Anton Lehmden ist
weltweit ein Begriff, und da der
akademische Maler in Deutsch-
kreutz lebt, ist es wohl sehr nahe
liegend sich mit der Persönlich-
keit, dem Leben und dem Werk
dieses Künstlers zu befassen. Ein
weiterer Gesichtspunkt für dieses
Projekt war der 70. Geburtstag
(2.1.1999) des Professors.

Im September 1998 wurde mit
dem Projekt begonnen mit dem
Ziel den Schlossherrn von
Deutschkreutz und sein Werk nä-
her kennen zu lernen. Beteiligt
waren alle vier Klassen der
Hauptschule, also ca. 80 Schüler-
Innen. Es handelte sich um ein

fächerübergreifendes Projekt mit
dem Schwerpunkt auf dem Ge-
genstand „Bildnerische Erzie-
hung“.

Gleichzeitig erfuhren die Kinder
dabei auch Wissenswertes über
die anderen Künstler der Wiener
Schule des Phantastischen Rea-
lismus. Weiters tauchten sie ein
in die Geschichte des Schlosses
Deutschkreutz und in die Sagen,
die sich darum ranken.

In Geographie „reisten sie in alle
Städte“, in denen der Künstler
seine Werke ausgestellt hatte.

Sie setzten sich mit der sakralen
Kunst der Lehmden-Kirche
(Pfarrkirche Deutschkreutz) aus-
einander, erstellten in Informatik
eine Bildschirmpräsentation, wel-
che die Gratulation, die Biogra-
phie des Künstlers und das Pro-
jekt insgesamt beinhaltet.

Beim Ausstellungsbesuch im
Schloss interviewten die Schüler-
Innen den Künstler und danach
wurden im Englischunterricht

„Vogelflug“
Gruppenarbeit
2. Kl. 1998/99
Carina Gmeiner,
Tina Lechner,
Petra Pogatsch

„Winterliche Land-
schaft – Einblick“
Gruppenarbeit
2. Kl. 1998/99
Stephanie Gager,
Ricarda Schuster-
reiter, Stephanie
Madacs

Projekt
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Wilma HEIDENREICH

Geboren am
15. Sept.1953
in Deutsch-
kreutz, wohnt in
Deutschkreutz,
Bgld.

1972 Matura
am Musisch-
pädagogischen
Realgymnasium

in Oberpullendorf. 1975 Lehramt für
Hauptschulen (Deutsch, Bildneri-
sche Erziehung) an der Pädagogi-
schen Akademie in Eisenstadt.

1975-1977 Unterrichtstätigkeit an
der Hauptschule Horitschon, Bgld.,
seit 1977 an der Hauptschule
Deutschkreutz.

Projektleiterin des Projektes „Prof.
Anton Lehmden – Begegnung mit
der Kunst“.

„Schilf“, Gruppenarbeit 2. Kl. HS 1998/99
Dominik Gold, Koppany Kotsis, Tina Lechner,
Belma Nedzibovic, Markus Pinezits, Petra Pogatsch,
Christopher Posch, Gregor Wiedeschitz

„Schloss Deutschkreutz“
2. Kl. HS 1998/99
Tina Lechner

Ausstellungsbesuch:
Prof. Lehmden, Marlies Gmeiner,

Wilma Heidenreich, Schüler d. HS
Deutschkreutz

Stellungnahmen und Eindrücke
zusammengefasst.

Im Zuge des Werkunterrichts ent-
stand ein „Riesenmobile“ aus
Vögeln, welche ein typisches
Motiv des Künstlers darstellen.

„Congratulations“ erklang in ei-
ner  persönlich für den  Künstler
abgeänderten Version.

Dokumentiert wird das Projekt
durch Fotos und einen Videofilm.

Wie sehr es Prof. Lehmden Spaß
machte mit den Kindern „zu ar-
beiten“ bzw. wie sehr ihn die
Werke der Kinder begeisterten,
zeigt sein großzügiges Angebot,
einzelne Exponate (von den weit
über 100 Arbeiten) der SchülerIn-
nen – die er persönlich auswählen
wird – in seinem Schloss gemein-
sam mit eigenen Werken auszu-
stellen.

Projektleitung:
HOL Wilma Heidenreich,
HOL Marlies Gmeiner,
Hauptschule Deutschkreutz
Hauptstraße 66
A-7301 Deutschkreutz
Tel. u. Fax:  (02613) 802 82

Projekt
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Zur Titelseite

Ilse Konrad
Gerlinde Sauermann über die Vorarlberger Künstlerin

Die langen, schmalen Frottagen
im Hintergrund werden im Ge-
spräch bald zum Bühnenvorhang,
der den Blick langsam freimacht
für die hellen, luftig-leuchtenden
Chios-Farben an der gegenüber-
liegenden Wand.

Eines der Bilder hängt von oben
nach unten verkehrt, und Ilse
Konrad dreht es behutsam um:
„Der Pinselstrich geht doch auf-
wärts…“, sagt sie. Vielleicht
meint sie damit aber auch die the-
matische Veränderung in ihren
jüngeren Werken – eine „Auf-
wärts-Bewegung“, die dunklere,
schwerere Arbeitsphasen verges-
sen läßt. Die locker übermalten
Partitur-Blätter, eine anregende
Korrespondenz mit Schuberts
Winterreise, die Sammlung von
„Handtaschen-Aquarellen“, die
wie kleine Fenster zu einer helle-
ren Gegenwelt wirken, oder die
im Gespräch geäußerte Freude
am Fliegen, am Schweben über

den Dingen – Metaphern für eine
plötzliche Leichtigkeit des Seins
im Leben der Künstlerin?

Picasso grinst, halb verdeckt von
Skizzenblättern, aus einem
Bücherdeckel, und hinter der

Rechts: „Erde“
Leinwand, Eitempe-
ra, 170 x 70 cm

„Elemente“
Leinwand, Eitempe-
ra, 25 x 25 cm

Porträt
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„Steine“
Leinwand, Eitem-
pera, 170 x 70 cm

„Pitojs“
Leinwand, Eitem-
pera, collagiert mit
Original-Frottagen,
170 x 70 cm

Bechtold/Matt-Seife auf dem Bü-
cherregal versteckt sich Hermann
Hesses „Magie der Farben“.
Zwölf bunte Armbanduhren
hängen daneben an der Wand,
alle mit anderen Uhrzeiten… Wie
spät ist es wirklich im Lebenswerk
Ilse Konrads?

Sinai, Lanzerote, Namibia, Hon-
duras… Die Einweckgläser mit
dem mitgebrachten Sand, mit der
farbigen Erde aus diesen Ländern
sind Marksteine einer langen Rei-
se zum Selbst. Die letzten Kilome-
ter hat die Künstlerin wohl in Pa-
pierflugzeugen zurückgelegt…

Sie stamme aus einer musikalisch
begabten Familie – und die Musi-
kalität der neuen Klang-Bilder hat
mittlerweile das ganze Atelier er-
faßt, auch wenn die Spatzen vor
dem Fenster eintönig dagegen
protestieren.

Wir blättern im Skizzenblock von
der jüngsten Nordafrika-Reise:
knappe, aber präzise Impressio-
nen mit Zimmermannsbleistift –
Schwarzweiß-Protokolle einer
geübten Schnellzeichnerin. Man
hört den Lärm einer tunesischen
Straßenszene. Enge, verwinkelte
Straßenzüge öffnen sich wohltu-
end weiß zu weiten Plätzen. Viel
Platz für den impliziten Betrach-
ter, auffallend Platz auch zwi-
schen den Gläsern mit Chiosblau

auf dem Regal und dem Sandglas
von den Galapagos. Darunter,
schräg an die Wand gelehnt, zwei
tiefblaue Meere mit transparent-
verflüchtigten Einzellerwesen:
Mut zur Weglassung, Sehnsucht
nach Ursprünglichem und nach
dem Wesentlichen.

Die Thematik der letzten Jahre
bewegt sich um den Entstehungs-
mythos, die Erschaffung der Welt.
Besonders intensiv erlebt am Bei-

Porträt
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„Klang“
Original-Notenpapier,
Eitempera, 25 x 30 cm

„Elemente“
Leinwand, Eitempera,

collagiert, 45 x 45 cm

spiel Galapagos (1989), dann in
der heißen Höhlenlandschaft von
Lanzarote (1996-98), in „Erdbil-
dern“ mit Sand und Erdstaub fest-
gemacht.

Jetzt in Chios.

Vier rechteckige, querformatige
Ölbilder, dunkel, in Grün, Blau,
dunklem Rot, Schwarz und wenig
Weiß zeigen uns züngelnde wu-
chernde Linien. Schlangen schlin-
gen sich, Schlingpflanzen wu-
chern rechts oben. Ein Bild davon
entläßt aus der Erdhöhle, dunkel-
grün, in den Raum.

Freiheit: Licht Geist Seh-
nen, sakrales Blau.

Die 4 Elemente „Quattour Ele-
menta“ entsprechen Ilse Konrad
nicht, sind nicht genug. Wie in
China sehen wir auch bei ihr 5
Elemente (Serien: Wärme, Hitze,
„Klang“, vertikale Bilder). Holz,

Feuer, Erde, Metall, Wasser. An
ihnen wächst vollständiger die
Wahrnehmung unseres Selbst.
Ilse Konrad wird sich gewahr in
malerischen Schöpfungsakten,
wo mythisch Vergangenheit be-
herrscht wird. Die Quintessenz,
das Fünfte, ergibt sich aus den
4␣ Elementen als absolute Forde-
rung. In der Dimension der Bild-
welt wird es Realität.

Die Serie „Klang“ – 5 übermalte
Notenblätter aus dem Familienbe-
sitz, eines signiert Joh. Schram-
mel, spielt auf die Linearität und
die Beliebtheit des musikalischen
Ereignisses in der Zeit. Dagegen
steht eine zyklische Urzeitmelo-
die, die sich als Übermalung in
Blau, Schwarz, als unendlich aus
sich reproduzierbare Form zeigt.

Drei längsformatige Ölbilder
kommen vor, fauvistische Bewe-

gung auf der Erdkruste, Bewe-
gung als Farbe, hellennische Zei-
tungen collagiert und übermalt.
Als Triaden, Weiblichkeit der drei
Grazien oder Schicksalsgöttinen,
Gorgonen?

Offene, lineare Zeichen signali-
sieren den Weg des geistigen
dem Ilse Konrad auf Chios nach-
spürte. Unabhängig davon trifft
sie auf ihre eigene Angst vor
Schlangen, der sie in Chios im-
mer wieder ausgesetzt war.

Sich kreuzende Horizonte und
Vertikale sprechen von Leben,
zeigen bei den mitverwendeten
Xista-Motiven auf die Ordnung
der Schöpfung. Kreise und
Bogenformen, angeschnittene
Sphären, deuten auf himmlische
Kräfte und das Strahlen des
Chios-Blau, dem heiligen Lapis-
lazuli der, Ägypter ähnlich, klin-
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Ilse KONRAD

Geboren 1940, Akademie de la Grande
Chaumière in Paris, viele Studienreisen
nach Afrika, China, Südamerika etc.
…ist der Erde auf der Spur…

Leiterin von Erwachsenenbildung, Semi-
naren, Kindermaltagen und dgl., lebt und
arbeitet als freischaffende Künstlerin und
Kunsterzieherin im Sacre Coeur-Gymna-
sium in Bregenz.

Ausstellungen und Ausstellungsbeteiligungen im In- und Aus-
land. Arbeiten im Besitz öffentlicher und privater Sammlun-
gen.

„Klang“
Original-Notenpapier,
Eitempera, 25 x 30 cm

„Elemente“ (9)
Leinwand, Eitempera,

15 x 45 cm

gen wie eine Hymne ans Überir-
dische.

Bilder in der Vertikalen. Wir tref-
fen auf Neues. Die Vertikale steht
gegen das konkrete Maß der Ho-
rizontale, das wir kontrollieren
und abschätzen können.

Geschehen wird wirklich, wie bei
einem zur Erde fallenden Gegen-
stand, der die Tätigkeit des Men-
schen nicht voraussetzt. Blitz, Re-
gen und Sonnenstahlen ereignen
sich unabhängig von uns, von
oben nach unten. In der Lotrech-
ten ist die Botschaft Gottes. Wir
lieben es, uns mit dem Vertikalen
zu vergleichen, erkennen uns in
ihm. Aktive Elemente auf einer
gegebenen Ebene sind die verti-
kalen Bilder. Symbole des leben-
den Wesens, das nach oben
wächst und in dem wir uns nach
oben strebend wiedererkennen.

Alle Farben mischt Ilse Konrad
selbst, mit Mastix aus Chios, dem
Chios-Blau, Erde, Marmormehl
in verschiedenen Tönen, Ocker
aus Chios, aufgebracht auf mit
Perlleim präparierten Leinwän-
den.

Ein Schritt nach vorne.

Möge es Ilse Konrad gelingen,
das noch nicht Erspürte ins Bild
zu setzen.

Dr. Gerlinde Sauermann

Porträt
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Dr. Gerlinde Sauermann

Marlene Wieser
Ein Gespräch mit der Textilkünstlerin

Welche sind Ihrer Meinung nach
die wichtigsten Beweggründe in
der Gestaltung des Werkunter-
richts?

Wir arbeiten mit festen Materia-
lien und Werkzeugen. Das bietet
uns die Möglichkeit zur WAHR-
NEHMUNG. Wir BEGREIFEN sie,
VERÄNDERN UND GESTALTEN. Da-
durch bedingt müssen wir Wege
suchen, wie wir diesem gesteck-
ten Ziel nahekommen.

Der Lehrplan kommt mir sehr
entgegen. Er ist handlungs- und
prozeßorientiert, es soll auf den
außerschulischen Alltag vorberei-
tend gearbeitet werden, Design
und Konsumkritik werden stärker
berücksichtigt.

Meine Ausbildung war stark fach-
bezogen, hatte nichts mit Sinnes-
schulung zu tun. Sie bestand aus
dem Nachahmen konventioneller
Techniken. Es gab keine Anima-
tion, diesen Rahmen zu verlas-
sen.

Nach der Ausbildung machte ich
die ersten zwei Dienstjahre, die
nicht so beglückend waren. Die
Schule war ein anderes Medium.
Dann war ich 17 Jahre Mutter,
ohne Chance in den Beruf zu-
rückzukehren. Vom Beruf hatte
ich die Überzeugung: das ist es
nicht, das darf es nicht sein.

Der Abteilungsvorstand sprach
mich eines Tages an und versuch-
te mich zu überzeugen, mich um
eine freiwerdende Stelle zu be-
werben. Nach 2 Wochen unter-
schrieb ich den Vertrag. In den
weiteren 2 Wochen, die noch bis
zum Dienstantritt blieben, ver-
brannte ich alles Material aus der
Bildungsanstalt und wußte: JETZT

KANN ICH NEU BEGINNEN.

Was fordert Sie am Textilen her-
aus?

Die Textilien sind unsere zweite
und dritte Haut, z.B. in der Woh-
nung. Sie laden ein zur Auseinan-
dersetzung mit allen Sinnen. Das
dient der Sinnesschulung, direkt.

Wie bringen Sie die Raumerfah-
rung in den Unterricht ein?

Die Schule läßt mich Räume ge-
stalten. So kann das Kind lernen
seinen, eigenen Raum zu gestal-
ten, es kann ihn entdecken. Im
Freien können wir mit Hilfe texti-
ler Techniken Räume schaffen.

Das heißt: Materialien entdecken,
erfassen und ZU DEM STEHEN,
WAS MAN GEMACHT HAT. Heraus-
finden, welches Material man wo
verwenden kann. Z.B. beim Fin-
gerstricken, Weben und Flechten:
wir verwenden Wolle, Jersey,

Abb. 1, 2:
(oben u. rechts)
Gestrickt, gespannt,
mit Fallmasche

Abb. 3: (unten)
Gestrickt über Finger (Taue);

verschiedene Knoten.

Textiles
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Abb 4: (oben)
Material entdeckt: Trieseln

Abb 5, 6:
Eine Funktion des Fadens

Sisalschnüre, Spagat, Naturmate-
rialien. Wir entdecken, welches
Material Festigkeit gibt und wel-
ches nicht.

Es geht darum, die Kinder zu för-
dern und anzuregen, ihnen Bei-
spiele zu geben, die sie auch mit
anderen Materialien fertigen kön-
nen. Sie sollen EIGENE ERFAH-
RUNG WIEDERGEBEN.

Sollen sie sie mit Worten wie-
dergeben?

Auch. „Wie soll ich das ma-
chen?“, „Da ist ein Loch!“, „Das
lasse ich so“ – je nachdem, ob es
beabsichtigt ist oder nicht. STRIK-
KEN IST HANDSCHRIFT UND AUS-
DRUCK, ist persönliche Erfahrung,
die sich im Textilen widerspiegelt.
Das ist wie beim Schreiben: erst
muß man die Technik lernen,
dann kann man den persönlichen
Ausdruck anstreben.

Textiles Werken heißt nicht nur
Stricken, nicht wahr?

Es heißt auch Filzen, Häkeln,
Stoffdruck, Design u.a. Beim Fil-

zen machen wir die Erfahrung,
daß Wolle fettig ist und deshalb
warm hält, sie gibt Sommer- und
Wintergewebe. Das wird alles ge-
testet.

Wie weit können die Kinder
Textiles Werken in der Lebens-

praxis einsetzen? Das Finger-
stricken z.B. ist doch fast eine
Überlebenstechnik. Wir brau-
chen ja nur die Hände und Na-
turfasern dazu.

Natürlich. Dazu gehört auch das
Verflechten von Zweigen, wo-
durch wir Behausungen herstellen
können.

Sind immer die Fasern Grund-
lage der Arbeiten?

Ja. Die Fasern werden einge-
weicht, dann zum Faden gedreht,
und dann probieren wir, ob die
Fasern so miteinander verzahnt
werden können, daß Flächen ent-
stehen. Wir flechten und weben,
zopfen, stellen Schnüre und Bän-
der her. Wir erstellen Kleider, un-
sere zweite Haut, oder Behausun-
gen, unsere dritte Haut.

Sie unterrichten das Fach den
Studierenden der PÄDAK. Wie
schaut es mit der Didaktik aus?

Auch hier gehe ich von der Pra-
xis in die Theorie. Es muß etwas
erfahrbar gemacht werden. Von

den Erfahrungen ausgehend kann
ich meinen Horizont erweitern.
BEGREIFEN, TASTEN, ERFÜH-
LEN… das alles ist nur im prakti-
schen Vollzug zugänglich.

Wie kann man an erwachsene Stu-
denten das alles heranbringen?

Textiles
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Abb. 7, 8, 9;
Fadengebundenes Sticken

„Spurensuche“

Dazu braucht es Schulung. Es ist
problematisch, aber im Grunde
wie bei Kindern. Es geht darum,
daß die Studenten lernen, ihre
Erfahrungen mitzuteilen. Wie im
Leben. TEXTILE VERKNÜPFUN-
GEN, VERWICKLUNGEN, WIE IM

LEBEN.

Ist es so, daß man vom Texti-
len auf Lebensphilosophisches
schließen kann?

Ja! Stricken mit Studenten:
manchmal läßt man etwas aus,
man läßt etwas fallen. Etwas wird
durchlässig, ein Lochmuster z.B.
Alles wird zu einem gestrickten
Bild. Manchmal sagen die Stu-
denten, daß sie diese oder jene
Technik noch nie aus solch einem
Blickwinkel gesehen haben.

Da wird die Sinneserfahrung zu
einer intelligiblen Erfahrung.

Ja. Ein Satz fällt mir ein: „Ich
kenne IHR STRICKMUSTER  nicht“
sagte einmal ein Referent in ei-
nem Selbsterfahrungsseminar.

Es gibt also einen dichten Bezug
zur Lebenserfahrung?

Ja, wenn wir von der verfremde-
ten Art des Strickens sprechen.
Das Stricken wird aus der kon-
ventionellen Einbindung heraus-
genommen. Die „Fallmasche“ ist
ein Unglück. Sie kann aber auch

ein Schmuck sein oder eine Her-
ausforderung, mit dem Mißge-
schick umzugehen.

Es gibt doch eine Beziehung
zum „Faden des Schicksals“?

Ja, oder zum „roten Faden“. Und
wie beim persönlichen Strickmu-
ster ist es auch hier so: jeder
Mensch hat seinen eigenen
Schicksalsfaden. Das reine Nach-
ahmen ist nicht dasselbe, der
kreative Prozeß vollzieht sich
nicht. Auch wenn manchmal
Nachvollziehen notwendig ist.

Wieweit ist das textile Gewerbe
dasjenige, das am meisten Ar-
beitskräfte beschäftigt? Unsere
Konsumgesellschaft bietet eine
sektorielle Anwendung. Wie
können Sie die ganzheitliche Er-
fahrung vom Textilen da glaub-
haft machen?

Die Zeit ist knapp, weil ja die Stu-
denten darauf vorbereitet werden
sollen, im Alltag zu bestehen.
Deshalb konzentriere ich mich
auf Projekte, z.B. „Freies Strik-
ken“.

Sind die Projekte dazu da, im
gegebenen Zusammenhang eine
ästhetische Funktion zu erfül-
len?

Auch. Aber gerade dadurch wird
ein Lernprozeß mit textilem Ma-
terial ermöglicht. AUS EIGENEM

SCHÖPFEN.

Textiles
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Abb. 10, 11, 12:
Gewebe – transpa-
rent, dicht.

Wie kann man mit den jungen
Erwachsenen diesen Prozeß
vollziehen?

Das ist viel schwieriger als das re-
ziprive Niveau. Es verlangt auch
den Mut zum HERZEIGEN DER

PERSÖNLICHKEIT. Die Studenten
müssen sich dadurch deklarieren,
so wie im Leben, wo wir uns auch
nicht verstecken können.

Verstecken hinter traditionellen
Anpassungsmechanismen?

Ja. Man hat versucht, alle anein-
ander anzugleichen. Es geht je-
doch darum: Jeder muß selbst
Verantwortung übernehmen.

Ist es didaktisch sinnvoll, den
Rückgriff auf die textile Ge-
schichte vorzunehmen?

In dem Sinn, daß man lernt, mit
den einfachsten Mitteln zurecht-
zukommen. Es ergeben sich da
zwei Fragen:

1. Waren die Menschen früher
kreativ?

2. Was brauche ich heute?

Also: Wie ist die Entwicklung vor
sich gegangen? Nur wenn wir die
textile Geschichte bis zu ihren
Anfängen zurückverfolgen, kön-
nen wir die heutige Situation an-
nehmen und gelassen in die Zu-
kunft blicken. Textile Techniken
wie Weben, Stricken, Häkeln,
Knüpfen, Färben sind Kulturtech-
niken genauso wie Feuermachen.
Der Mensch war und ist bestrebt,
ihm Bekanntes weiterzuentwik-
keln, zu verändern, zu verbes-
sern.

Nach dem Blick in die Vergan-
genheit nun ein Blick in die Zu-
kunft. Wieweit wird die ur-
sprüngliche Technik überhaupt
wahrgenommen bei so viel indu-

Textiles
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Marlene WIESER

Geb. 1953.
1972 Lehr-
amtsprüfung an
der Bundes-
bildungsanstalt
in Feldkirch.

Ab 1992 Kurse
bei der Textil-
k ü n s t l e r i n
S u n h i l d

WOLLWAGE. Seit 1992 Lehrerin
für Textiles Werken an der Übungs-,
Volks- und Hauptschule und an
der Pädagogischen Akademie
Feldkirch.

Mitwirkung bei Ausstellungen
(Feldkircher Umwelttage, Kreativ-
kurse in St. Arbogast (Erwachse-
nenbildung), Workshop Textil).

Abb. 13, 14:
Gewebe –
transparent, dicht.

strialisierter Kreativität? Oder:
Ist nicht überhaupt die Kreativi-
tät in der Vorarlberger Textilin-
dustrie besser eingesetzt?

Beides ist möglich. Indem ich die
Entwicklung dieser Kulturtechni-

ken intellektuell nachvollziehe,
kann ich auch die zukünftige Ent-
wicklung annehmen. Es geht um
stetige Entwicklung und Verbesse-
rung.

Ist eine Verbesserung der
Lebensqualität mit Textilem
möglich?

Meiner Erfahrung nach kann ich
diese Frage mit einem eindeuti-
gen „Ja“ beantworten. Mein Er-
folgserlebnis, mit der Stola etwas
Eigenständiges hergestellt zu ha-
ben, gedankenversunken, medita-
tiv arbeitend, vor mich hinden-
kend, eine Situation auf die Reihe
kriegend, stärkt den Rücken und
meine Seele.

D.h., man kann durch den
Unterricht von Textilem Wer-
ken lebenstüchtiger werden.

Ja, es ist PERSÖNLICHKEITSSTÄR-
KEND. Z.B. Kleidung und Mode:
Ich kann mir die Frage stellen:
was brauche ich, was brauche ich
nicht? Oder: das bin ich, das bin
ich nicht! DAS IST NUR EINE VER-
KLEIDUNG. Das manuelle Tun

macht rechtschaffen müde, es
macht selbstbewußt, läßt keine
Freiheitsprobleme aufkommen.
Es macht konsumkritisch.

Spüren Sie manchmal, daß die
Studenten das alles als über-
flüssig ansehen?

Ja, sicherlich. Sie meinen, das sei
überholt (Stricken, Weben…).
Das alles trägt aber zur SCHU-
LUNG DER SINNE bei. Ich sage:
Koordination im kognitiven Be-
reich – Rechts-links-Verknüpfung!
Wobei kognitiv nicht Kopfarbeit
bedeutet, sondern auch mit Hän-
dischem, dem Gefühl der Psycho-
motorik verbunden sein kann.

Letzthin las ich einen Artikel
„Stricken ist Training für zukünfti-
ge Informatiker“. Ja, weil die hap-
tische Erfahrung so wichtig ist.
Ein Kind, das im Tastsinn gestört
ist, kann nie zu einem Baum mit
voller Krone werden. Diese Erfah-
rung teile ich den Studenten mit.

Dabei nehmen Sie auf die heu-
tigen Lebensnotwendigkeiten
Bezug?

Ja, z.B: Was muß ich können?
Heute! Nachdem heute der ge-

fragteste Charakterzug „Ja-Sa-
gen“ ist: Heute muß man sich
eingliedern und man muß konsu-
mieren. Durch die Haptik kann
ich zumindest meine eigene Krea-
tion reflektieren. ICH ENTDECKE

MICH UND MEINE WÜNSCHE.

Die Studenten erfahren dies im
Unterricht, wenn sie sich ins
Werkstück einbringen.

Frau Wieser, wir danken für die-
ses Gespräch.

Zu den Bildern:
Alle Bilder beziehen sich auf den
„Faden“. Die Techniken sind:
Knoten (Knüpfen); Sticken frei
(fadenungebunden); Weben;
Stricken, Fingerstricken (Taue!);
Trieseln (Schnüre aufdrehen und
in einzelne Fäden zerlegen); Auf-
fädeln.
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Grete Posch

Bodypainting
Kreativität mit Pinsel und Schminkfarben – am Schulskikurs der Hauptschule in Kaprun,
Feber 1998

Schon seit langer Zeit war Body-
painting eine interessante Sache
für mich, die lediglich an den re-
lativ teuren Schminkfarben schei-
terte.

Anläßlich des Schulfestes (Fa-
schingsfest) wurden jedoch viele
Kinder geschminkt und Farben
dafür angekauft. Es blieb genug
davon übrig – die Idee für eine
Abendgestaltung mit Body-
painting am Schikurs konnte ver-
wirklicht werden.

Ich bin so vorgegangen:

3 -4 Kinder meldeten sich für das
Malen an einem Klassenkamera-
den, ich habe 2 Themen vorgege-
ben:

a) Gestaltung in geraden Linien
b) Die Gestaltung in krummen

Linien

So entstand zum einen die „Spin-
nenfrau“ und zum anderen der
kühn gestaltete „Krieger“.

Der erste Schritt ist die Grundie-
rung mit dem Schwamm in Weiß
und danach das gestalterische
Werken: Viele Pinsel „streichel-

ten“ den Körper und vollendeten
das Werk in etwa 11⁄2 Stunden.
Langsam machte sich das An-
trocknen auch spürbar, weil die
Haut doch zu spannen begann.
Aber für eine Präsentation am
Abschlußabend und für eine Foto-
serie wurde alles hingenommen.

Ja, und dann war noch sehr span-
nend, wie wohl die ganze Farbe
wieder herunterzubringen sei. Da
die Kinder den Körper zu Beginn
mit einer Körperlotion geschützt
hatten, war mit einmaligem Du-
schen das gesamte „Kunstwerk“
wieder relativ rasch abgewa-
schen.

Kurz und gut – eine empfehlens-
werte Bereicherung für die Frei-
zeitgestaltung auf Skikursen,
Sport- und Projektwochen…

Projekt
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HOL Grete POSCH

Geb. 1949, Fächer: Leibesübun-
gen, Mathematik, Geographie.

Interesse am kreativen Gestalten im
turnerischen Bereich. (Tanz, Rhyth-
mik, Choreographie…)

Zur Zeit an der Sporthauptschule
Oberwart beschäftigt.

Der öks club ist ein Netzwerk von über 100 kulturellen Einrichtungen und Veranstaltern, mit einem speziellen 
Serviceangebot für LehrerInnen.

Kunst und Kultur - interessiert?

Die öks club news informieren Sie monatlich über aktuelle Veranstaltungen und Angebote des Clubs und seiner Kooperations-
partner. Mit Ihrer persönlichen Clubkarte können Sie alle öks club Angebote in Anspruch nehmen.

❑ Senden Sie mir unverbindlich das öks club Informationspaket
❑ Ja, ich möchte das BÖKWE Schnupperabo um öS 150,- (statt öS 350,-) bis Ende 1999 nutzen. 

Darin enthalten: öks club Karte, öks club news mit allen Angeboten und Vergünstigungen.

Name   Adresse (privat)

Datum / Unterschrift

Infos öks club - Nicoletta Blacher, Stiftg. 6, 1070 Wien - Tel.: 01/523 57 81/DW 23, Fax: 01/523 89 33, e-mail: nicoletta.blacher@oks.ac.at.
Alle aktuellen Angebote auch auf der öks Homepage: www.oks.at

■ Vergünstigungen bei Kultur-, Bildungs- und Freizeitveranstal-
tungen

■ exklusive Kulturevents (Sonderveranstaltungen bei Festspie-
len, KünstlerInnengespräche, Workshops)

■ spezielle Serviceschiene für den schulischen Bereich 
(Lehrerinformationsgespräche, Schülerführungen, innovative
Kunstvermittlungsangebote, Kontakte)

■ spezielle Angebote: Musik-CD’s, CD-Rom, Videos und Bücher

Schnupperabo für BÖKWE-FachblattleserInnen
Kunst, Kultur und Bildung bis zu 50 % ermäßigt. Interessiert?...dann clubben Sie mit...

✃

Mitgliedsnummer: 00000

gültig bis: 12/99

card
FÜR KULTUR . BILDUNG . FREIZEIT

bonus

Projekt
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Fortsetzung von Seite 5

Vor diesem Hintergrund bildete
sich die Vision einer ökologischen
Gesellschaft, in der sich die

menschliche Kultur und die au-
ßermenschliche Natur in einem
harmonischen Gleichklang befin-
den sollten. Diese Entwicklung er-
möglichte unter anderem drei
Faktoren:

1. Die Rolle, die die Kunst in den
letzten 30 Jahren durch die
neuen Medien erhalten hatte,

2. der sogenannte Verlust der
Werte als Symptom einer völ-
ligen Umgestaltung des öko-
nomischen, sozialen und kul-
turellen Gefüges,

3. die Natur als normenstiftende
Dimension in Folge der Säku-
larisierung der Gesellschaft.

Diese drei Komponenten bereiten
sich historisch vor und werden
spätestens mit den bürgerlichen
Revolutionen des 18. und
19.␣ Jahrhunderts sichtbar.

Die Französische Revolu-
tion und die existenzielle
Frage

„Mögen wir die griechischen
Götterbilder noch so vortrefflich
finden und Gott Vater, Christus,
Maria noch so würdig und voll-
endet dargestellt sehen: es hilft
nichts, unser Knie beugten wir
doch nicht mehr.“

G.W.F. Hegel
„Vorlesungen über die Ästhetik“ 1835

Die politischen Folgen der Fran-
zösischen Revolution änderten
grundlegend die Arbeits- und Le-
bensbedingungen der Künstler
und spiegelten sich in ihrer Kunst
wider. Mit dem Einfluß des Adels
war auch seine Rolle als Mäzen
und Auftraggeber geschwunden.
Säkularisierung8) und durch die
lndustrialisierung9) hervorgerufe-
ne soziale Neustrukturierung der
Gesellschaft lösten ein bis dahin
allgemein verbindliches Weltbild
auf. Das kulturelle Gefüge zer-
brach in einzelne, scheinbar zu-
sammenhangslose Teile. Der Ein-
zelne fand sich den Fragen seiner
Existenz ohne einen stützenden
Halt von außen gegenüber. Die
neu entstehenden weltanschauli-
chen Systeme konnten nie über
längere Zeit eine historisch rele-

vante Mehrheit an sich binden.
Der Verlust des kollektiven Kon-
sens der christlichen Religion und
Ethik, der jahrhundertelang den
europäischen Kulturraum einte,
war zerbrochen. „Die verpflich-
tende Kraft der alten Mythologien
und Symbole war erloschen“.10)

Der Künstler nahm die Rolle ei-
nes „Seismographen“ ein, der
verborgene soziale, psychologi-
sche, ethische Irritationen anzeig-
te. Das Bemühen der Künstler
um ein neues künstlerisches Vo-
kabular war gleichzeitig auch ihr
Versuch, Rahmen zu sprengen
und Gegenentwürfe zur bestehen-
den normativen Ordnung zu for-
mulieren. Die Kunst bemühte sich
wieder und wieder um positive
Utopien, um neue Konzepte in
einer Zeit der Krise. Die Gemein-
samkeit der einzelnen Künstler-
persönlichkeiten lag eher in einer
vagen Verwandtschaft der Gesin-
nung als in einem gemeinsamen
Stilempfinden. Jeder Künstler
mußte für sich den Mangel an
sinnstiftenden Symbolen kom-
pensieren. Einen Orientierungs-
punkt, der jenseits der eigenen
Befindlichkeit lag und eine über-
zeitliche Dimension repräsen-
tierte, bildete der Wissenschafts-
begriff, der sich im Zuge der
Aufklärung im 19. Jahrhundert
neu formulierte. Hier sollten die
Wirklichkeit mit Hilfe der rationa-
len Analyse erkannt und die „Ge-
setze der Natur“11) erfahren wer-
den. Auf diese „bewiesenen“ und
„unwiderlegbaren“ Wahrheiten
konnte sich die Kunst beziehen“.

8) Gemeinsam ist Europa die Säkularisierung, d.h. der Zug zur Verweltlichung
und Verdiesseitigung des Lebens, gemeinsam auch das Vordringen der Na-
turwissenschaft, von denen die übrigen Wissenschaftszweige zeitweilig gei-
stig und methodisch abhängig werden. Aus: Allgemeine Tendenzen d. 19.Jh.
in PLOETZ, Auszug aus der Geschichte, Würzburg 1974, S. 376

9) Zwischen der Entstehung einer ungewöhnlichen Spannung von Angebot und
Nachfrage und ihrer Lösung liegen zwei Entwicklungsstufen, die streng ge-
nommen die Industrielle Revolution konstituieren: die der technischen Erfin-
dungen und ihrer Verbreitung und das Schicksal der Arbeiterklasse… scheint
es nahezu sicher, daß sich die Anpassung an die neue Ökonomie für die Ar-
beiter unter den schlimmsten Umständen vollzog. Aus: Fischers Weltgeschich-
te, Die Zeit der europäischen Revolution 1780-1848, Frankfurt 1969, 21u.27

10) ebenda, S.9
11) Die gesetzmäßige Ordnung der Erscheinungen nennen wir Natur, ihre Gesetze

„Naturgesetze“. Die gesetzmäßige Ordnung der Natur rührt aber daher daß
unser Verstand die Erscheinungen nach den in ihm liegenden Normen ver-
knüpft. Der Mensch ist der Gesetzgeber der Natur.  Hans Joachim Störig über
Immanuel Kant in: Kleine Weltgeschichte der Philosophie, Stuttgart 1985, S.402

Yves Klein dirigiert
die Realisierung der
Anthropométrien in
der Galerie d’art
contemporain.

Joseph Anton Koch
„Heroische Land-
schaft mit Regen-
bogen“, 1805.
Staatliche Kunst-
halle Karlsruhe
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12) Nicht nur staatliche, rechtliche und gesellschaftliche Entwicklung, sondern
auch – darin übrigens über Hegel hinausgehend – die Entwicklung der Kunst,
der Religion, der Wissenschaft und Philosophie bezieht Comtes in seine Ge-
schichtsphilosophie ein. Jedem Stadium des Denkens entspricht eine be-
stimmte Form der Gesellschaft. Dem Theologischen entspricht im Sozialen
der Glaube an ein göttliches Recht, der Feudalismus ist die Herrschaft die-
ser Epoche. Die metaphysische Epoche ist das Zeitalter des Zerfalls der re-
ligiösen Überzeugung, im gesellschaftlichen Bereich entsprechend ein Zeit-
alter der Umwälzung, eingeleitet durch die französische Revolution, die den
Sieg des methaphysischen über das theologische Prinzip bezeichnet. Das
positive Stadium ist berufen, an die Stelle revolutionären Zerfalls eine neue
Ordnung zu setzen. – Hans Joachim Störig über Comtes in: Kleine Geschichte
der Philosophie, Stuttgart 1985, S.473

13) In den „Ideen“ entwirft Herder, ausgehend von dem Universum, …ein groß-
artiges Bild der Geschichte als Naturprozeß. Das Neue an Herders Anschau-
ung ist der Gedanke, daß jedes Zeitalter und jedes Volk in der Geschichte
seinen Zweck in sich selbst trägt. Hans Joachim Störig über Herder in: Klei-
ne Geschichte der Philosophie, Stuttgart 1985, S.440

14) Kristian Sotriffer, Im Schnittpunkt der Welten. Tausend Jahre österreichische
Kunst, Wien 1985, S.223

15) Novalis, Werke Bd.2, München 1978. S.393 und 398
16) Ludwig Tieck, Frühe Erzählungen und Romane, München 1963, S.894

Caspar David
Friedrich
„Das Kreuz am Ge-
birge“ (Tetschener
Altar) 1807/08
Dresden, Staatli-
sche Kunstsamm-
lung

Natur als Thema in der
Kunst des 19. Jahrhunderts

Der Klassizismus und die
Ordnung der Natur

Auf der Suche nach dem Gesetz
der Historie12) entdeckte der Klas-
sizismus die antike Kultur des
fünften bis sechsten vorchristli-
chen Jahrhunderts für sich. Die
„neuen Hellenen“ glaubten, die
verlorengegangene harmonisch
intakte Gesellschaft in dieser Epo-
che wiederzufinden. Die Existenz
des Ideals in der Vergangenheit
gab Hoffnung auf eine Wieder-
kehr des entschwundenen arkadi-
schen Paradieses.13) Das Ziel war,
das „Land der Griechen mit der
Seele zu suchen“.

Neben antikisierenden Bauten
entstanden im Klassizismus Land-
schaftsbilder. In einer idealisierten
mediterranen Landschaft ereigne-
ten sich mythologische Szenen.
„Die Hinwendung zur Natur in all
ihren Facetten, durch die sich der
Klassizismus vom nachahmenden
Prinzip der Renaissance unter-
scheiden sollte, bedeutete aber
auch einen Bruch.“14) Analog
dazu ersetzte in der Philosophie
der Begriff des „Natürlichen“ den
des „Gottgewollten“. An die Stel-
le der alten Ordnung wurde die
„Natur“ als normenspendende
Kraft gesetzt. Ihre Ordnung, die
hinter den Dingen als „universa-
les Naturgesetz“ erkannt werden

konnte, gab dem „Kleinen“ und
dem „Großen“ im Leben der
Menschen wieder einen Platz in
einem umfassenden Ganzen.

Die konkrete Natur wie Pflanzen
und Tiere erweckte nur Interesse
auf Grund des Höheren Prinzips,
das durch sie sichtbar wurde.

Die Romantik und die Natur
als mystische Erfahrung

In der Romantik wurde die Natur
zu einem zentralen Thema der
Kunst. Die klassisch gelassene
Betrachtung wich einer rausch-
haften Naturmystik. „Menschen,
Tiere, Pflanzen, Steine und Ge-
stirne, Flammen, Töne, Farben
müssen… zusammen, wie eine
Familie oder Gesellschaft, wie ein
Geschlecht handeln und spre-
chen“, dichtete Novalis.15)

Durch die besondere Sicht des
Künstlers wurde aus einer geogra-
phisch definierbaren Topographie
eine „Seelenlandschaft“. „Ich will
nicht Bäume und Berge abschrei-
ben, sondern mein Gemüt, meine
Stimmung, die mich in der Stun-
de regiert“ erklärte Ludwig
Tiek.16)

Am Beispiel von Caspar
David Friedrich:

Caspar David Friedrich schlug
diesen Weg radikal und kompro-

mißlos ein, bei ihm wurde die
Landschaft übermächtig. In sei-
nen Gemälden steht der Mensch
als winziger Punkt einer endlosen
Weite gegenüber. Er sieht nicht

aus dem Bild auf den Betrachter,
sondern hinein; er fordert den
Betrachter auf, es ihm gleich zu
tun. Mit der äußeren wird auch
die innere Natur entdeckt. Er läßt
in seinen Bildern das Dunkel, den
Traum, die andere Seite der Exi-
stenz mit bedrückender Intensität
sichtbar werden.

1808 malte er „Das Kreuz im
Gebirge“ für das Schloß Tetschen
in Böhmen. Dramatisch von un-
ten gegen den Abendhimmel ge-
sehen, ist auf einer schroffen
Felsnadel ein Holzkreuz zu erken-
nen. Von schwarzen Tannen flan-
kiert hebt es sich als dunkle
Silhouette vor dem roten Licht
der untergehenden Sonne ab. Bei
der öffentlichen Präsentation lö-
ste dieses Werk einen Skandal
aus. Der damals einflußreiche
Kunstkritiker Randohr wetterte:
„In der Tat, es ist eine wahre An-
maßung, wenn die Landschafts-
malerei sich in die Kirchen
schleicht und auf die Altare krie-
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17) Sigrid Hinz, Caspar David Friedrich in Briefen und Bekenntnissen, München
1974, S.149

18) Eckerhardt Kleßmann, Die deutsche Romantik, Köln 1987, S.96
19) Die Allegorie (griech.): Gleichnis, Verbildlichung eines Begriffs
20) Sigrid Hinz, Caspar David Friedrich in Briefen und Bekenntnissen, München

1974, S.150
21) Friedrich der Landschaftsmaler, Zu seinem Gedächtnis, Hrg. C.G. Carus,

Dresden 1841, S.7ff.

chen will.“17) „Die Entrüstung er-
hob sich daran“, beschreibt Ecker-
hardt Kleßmann, „daß eine
Abendlandschaft zum Altarbild
einer Kapelle erhoben wurde.“18)

In diesem Streit ging es um mehr
als um den Bruch mit der klassizi-
stischen Bildauffassung. C.D.
Friedrich verzichtete auf tradierte
christliche Symbole, bis auf das
Kreuz, das hier die Funktion der
Repusarfigur übernahm. Die
Landschaft und ihre konkreten

Elemente, Felsen, Bäume, Wol-
kenbildung und Licht wurden zum
neuen Bedeutungsträger. Die
konkrete Realität war bis dahin
nur als allegorischer19) Verweis
auf die ikonographisch klar defi-
nierte Sphäre des Sakralen er-
laubt gewesen. Genau das ver-
mied C.D. Friedrich, er
sakralisierte die Natur als ein
Stück dreidimensionaler Wirklich-
keit. Die Verletzung dieser über
Jahrhunderte gültigen Trennungs-
linie mußte für die Vertreter der
Kirchen und des Staates wie eine
Gotteslästerung wirken. Was dar-
über hinaus C.D. Friedrich ange-
lastet wurde, war sein „Hinarbei-
ten auf pathologische Rührung,
das heißt, auf die Erregung eines
affektvollen Zustandes im Be-
schauer“.20) Dieses Andachtsbild
erhob und beruhigte nicht, son-
dern wühlte auf und machte be-
troffen, es löste widersprüchliche
Emotionen aus. Verzweiflung lag
neben Hoffnung, Melancholie
neben Euphorie. Es waren C.D.
Friedrichs ureigenste Gefühle, die

er malerisch festhielt, die Land-
schaft war der Anlaß und wurde
zum Spiegel. Individuelle, ja per-
sönliche Befindlichkeiten hatten
bis dahin keinen Platz in einem
Devotionalienbild, dessen Aufgabe
es war, das Überpersönliche zum
Ausdruck zu bringen.

Dieser Transformationsprozeß von
einer profanen Realität zu einer
sakralen lag C.D. Friedrichs Wer-
ken zugrunde. Carl Gustav Carus,
Freund und Schüler Friedrichs,
beschrieb diesen Vorgang: „Daß
in der Landschaftsmalerei Fried-
rich es war, welcher mit durchaus
tiefsinnigem und energischem
Geist und absolut originaler Wei-
se in den Wust des Alltäglichen,
Prosaischen, Abgestandenen hin-
eingriff, und, indem er ihn mit ei-
ner herben Melancholie nieder-
schlug, aus dessen Mitte eine
eigentümliche, neue, leuchtende,
poetische Richtung erhob.“21)

Conclusio:

Die französische Revolution zer-
schlug die alte Ordnung und da-
mit auch die überkommene Sicht
auf die Wirklichkeit. Im 19. Jahr-
hundert stellten sich bisher nie da-
gewesene Fragen nach dem Sinn
der Existenz, nach anderen, mög-
lichen gesellschaftlichen Syste-
men. Alles, was danach kam,
bezog sich auf diese großen The-
men, die damit vorgegeben wor-
den waren. Das Verhältnis Kunst
und Natur wurde in der Klassik
und Romantik unterschiedlich de-
finiert. Die Ordnung hinter den
Dingen der Natur erschloß sich
entweder durch Reflexion oder
einfühlsames Nachempfinden.
Die Bilder offenbarten sich nicht
auf den ersten Blick, sie bedeute-

ten nicht das, was sie zu sein
schienen. Die Analyse des Pro-
blems der Wahrnehmung von
Wirklichkeit bestimmte folgerich-
tig die Kunst des 20. Jahrhun-
derts. Die Abstraktion war die lo-
gische Konsequenz dieser
Entwicklung. Die konkrete Natur
blieb dabei Objekt der Analyse
oder des affektvollen Erlebens.
Und auch in Zukunft sollten
Kunst und Natur die Funktion ei-
nes Religionsersatzes erfüllen.

Natur als Thema in der
Kunst des 20. Jahrhunderts

Vom Impressionismus
zum Surrealismus

Die impressionistische Malerei
verführt auf Grund ihrer atmo-
sphärisch dichten Landschafts-
schilderungen zu einer emotio-
nalen Interpretation des Abge-
bildeten. Das Vorgehen dieser
den Anfang der Modernen mar-
kierenden Stilrichtung ist in ei-
nem hohen Maße analytisch. Was
gemalt wurde, war zweitrangig,
der Wirkung des Lichtes auf der
Oberfläche galt das ganze Interes-
se der Maler. Licht und Schatten
wurden nach physikalischen Er-
kenntnissen in die Spektralfarben
des Regenbogens zerlegt und als
einzelne Farbpunkte oder Flecken
auf die Leinwand aufgetragen.
Erst durch das Mischen dieser
einzelnen Punkte in der Distanz
des Betrachters entstand die Illu-
sion einer räumlichen Wirkung.
Der Schritt: raus aus dem Atelier
in die Natur, war von dem
Wunsch geleitet, eine ganz be-
stimmte Lichtsituation, die durch
die Wandlung des Wetters an ei-
nem konkreten Ort und eine be-
grenzte Zeit gebunden war, fest-
zuhalten.

Walter De Maria
„Lightning Field“
Bei Quemado, New
Mexico, 1977.
(400 Stahlstäbe
im Geviert von
1␣ Meile x 1 km)
Sammlung Dia Cen-
ter for the Arts,
New York.
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Claude Monet
„Die Seerosen“,
Detail. Um 1910

Sammlung E. Buhrle

22) Vincent van Gogh zitiert nach W. Hess, Dokumente zum Verständnis der mo-
dernen Malerei, Hamburg 1956, S. 23-24

23) Max Ernst, in: Beyond the Painting, New York 1984

Hier war, wie im Klassizismus,
das Interesse an der Natur be-
stimmt durch die Suche nach Wir-
kungsprinzipien hinter der Er-
scheinung. „Wer künstlerisch
schaffen will, muß Bacon folgen,
er hat den Künstler definiert als
homo aditus naturae. Aber…
man muß die Natur nicht repro-
duzieren, sondern repräsentie-
ren“ schrieb Cézanne. Die Verän-
derung der Beleuchtungssituation
machte eine schnelle, flüchtig wir-
kende Malweise notwendig. Mo-
nets Bilder von der „Kathedrale
von Rouen“ können auf die Uhr-
zeit genau bestimmt werden. Die-
se Exaktheit der Darstellung
machte einerseits die Imitation
der Realität nahezu perfekt, doch
tritt der Betrachter etwas zu nah
an das Bild heran, löst sich diese
Täuschung wieder auf.

Diese dreidimensionale Illusion
wird durch die an einen fotogra-
fischen Schnappschuß erinnern-
den Bildausschnitte unterstrichen.
Der Einfluß der sich damals all-
mählich durchsetzenden Fotogra-
fie wird in der Darstellung von
Bewegung spürbar. Menschen
und Tiere werden in Positionen
festgehalten, wie sie mit einer
Kamera festgehalten werden
könnten.

Auch die Wahl der Motive doku-
mentiert die Absicht der Künstler,
Realität darzustellen. So werden
Vorstadtkneipen und Bordelle,
Wäschermädchen, Huren oder
Tänzerinnen zum Gegenstand der
Abbildung.

Am Beispiel Claude Monet:
In seinem Spätwerk malte Monet
großformatige Bilder seines „See-
rosenteiches“. Diese Werke wer-
den von der gleichförmigen
Struktur der Blüten und Blätter
und dem Schillern und Glitzern
des fließenden Wassers bestimmt.
Die Bewegungen zwischen dem
klar zu erkennenden konkreten

Motiv und den bedeutungsfreien
Farbflecken liegt hier dicht neben-
einander. So dicht, daß erst das
Wissen um den Titel es dem Be-
trachter ermöglicht, die Bildge-
genstände zu identifizieren. Die
Deutlichkeit, mit der dieses Phä-
nomen auftritt, legt die Vermu-
tung nahe, daß dies genau die
Intention des Künstlers ist. Farb-
funken, Lichtströme fließen über
die Leinwand, aus einer äußerst
exakten Naturbetrachtung ent-
steht ein abstraktes Kunstwerk,
das nicht mehr abbildet, sondern
in einen offenen Dialog zum na-
türlichen Vorbild tritt. Hier finden
wir, wie in der Romantik, dieses
Versinken in der Naturbetrach-
tung wieder. Doch nicht eine rea-
listisch gemalte Landschaft, son-
dern breite Pinselhiebe und
-striche lassen eine Stimmung
entstehen. Realität wird nicht ab-
gebildet, sondern emphatisch
nachempfunden.

Conclusio:

Im Impressionismus sind alle
Aspekte der weiteren Analyse
von Wahrnehmung der Realität
durch die folgenden Kunstrichtun-
gen schon grundsätzlich angelegt.
Der Kubismus untersuchte die
dynamische Raumwahrnehmung,
setzte aus einer Unzahl von ein-
zelnen, perspektivischen Ansich-
ten ein reliefhaftes neues Bild
zusammen. Kaleidoskopartig ver-
zerrt erscheinen die Dinge und
Personen, fremd und zugleich
vertraut.

Die Bewegung als Thema führte
zum italienischen Futurismus. Die
Auseinandersetzung mit der kon-
kreten Natur war hier nicht zu fin-
den, dominierte doch die Faszina-
tion der neuen Technik.

Das Spätwerk Monets hingegen
kündigte den Expressionismus an.
Wie in der Romantik wird die

Natur zum Spiegel der Seele. Vin-
cent von Gogh sagte: „Kunst, das
ist der Mensch, hinzugefügt zur
Natur… Ich sehe in der ganzen
Natur, zum Beispiel in den Bäu-
men, Ausdruck, sogar Seele.“22)

Impressionismus, Futurismus, Ex-
pressionismus blieben in dem
Rahmen, den die Leinwand vor-
gab. Die ästhetischen Formen be-
dienten sich derselben Medien
wie die akademische Kunst. Die

Revolte gegen die etablierte Kul-
tur wurde in Öl gemalt oder in
Bronze gegossen und landete fol-
gerichtig zuerst im bürgerlichen
Salon und dann in den Museen.

Erst im Surrealismus veränderten
sich die künstlerischen Strategien.
Dem Ansatz der noch flachen
Collage folgend wurden auch
dreidimensionale Fundstücke als
„Realitätsfragmente“ zu „Assem-
blagen“ zusammengebaut.

„Die zufällige Begegnung von
Nähmaschine und Regenschirm
auf einem Seziertisch“ (Lautréa-
mont) ist heute ein allbekanntes,
fast klassisches Phänomen, das
die Annäherung von zwei oder
mehr scheinbar wesensfremden
Elementen auf einem ihnen we-
sensfremden Plan die stärkste
poetische Zündung provoziert.“23)

Die Umwelt wurde für die Person
des Künstlers zu einem kaleido-
skopartigen Spiegel, in dem er
sich und seine Emotionen wieder-
fand. Die äußere Wirklichkeit
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wurde zur Topographie der inne-
ren Befindlichkeit; die „Zonen des
Unbewußten“ wurden systema-
tisch erforscht. Thematisiert wur-
de nur noch die „Natur der Psy-
che“.

Über die Funktion der
Kunst nach 1945

Durch die Zerstörung des Krieges
herrschte wirtschaftliche Not. Der
Wiederaufbau band die ökonomi-
schen Kräfte. Traumatisiert durch
die Jahre des Totalitarismus zog
sich jeder in eine biedermeierliche
Häuslichkeit zurück. Diese be-
drückende Atmosphäre der Re-
stauration und des kalten Krieges
ließ der Kunst wenig Raum. In
der Nachkriegsgesellschaft war es
die vorrangige Funktion der
Kunst, zu unterhalten. Sie sollte
Trost spenden und den Feier-
abend verschönern.  Auf keinen
Fall durften tatsächliche gesell-
schaftliche Zusammenhänge
sichtbar gemacht werden. Kunst
lullte ein und verdeckte die vor-
handenen Widersprüche.

Daß in dieser Situation die jungen
Künstler ausgetretene Wege ver-
ließen, erscheint uns heute unum-
gänglich. Die Erweiterung des
restriktiv verwendeten Kunstbe-

griffes ist mehr als nur eine ästhe-
tische Revolte. Die kreative Unru-
he, die diese Zeit im besonderen
Maße prägte, war ein Ausdruck
für die allgemeine soziologische
wie psychologische Situation der
Gesellschaft. Diese Kunst der
Sechzigerjahre provozierte in ei-
nem bisher noch nicht dagewese-
nem Maße. Erwartungen des kon-
servativen Publikums wurden
enttäuscht und der „gute Ge-
schmack“ verletzt. Die „moderne
Kunst“ war ein Skandal.

Die modernen audiovisuellen Me-
dien wurden zu billigen Massen-
gütern; dadurch erschwinglich
geworden, standen sie einem gro-
ßen Personenkreis zur Verfügung.
Das „Kunstwerk“ war schon seit
langem „reproduzierbar“ gewor-
den und war damit seiner „Aura“
der „einzigartigen künstlerischen
Leistung“ beraubt. Neu war, daß
die Geräte zur Reproduktion je-
dem zu Verfügung standen.

Aktionen wie die anfangs be-
schriebenen von Yves Klein und
Hermann Nitsch entstanden in
kurzer Zeit, sie waren an konkre-
te Rahmenbedingungen gebun-
den, was übrig blieb waren Fotos,
Filme oder Tonbandaufzeich-
nungen.

Die technischen Möglichkeiten
der „Neuen Medien“ veränderten
die Ästhetik und die Konzeption
der modernen Kunst, der künstle-
rischen Produktion. Diese neue
avantgardistische Kunst formte
eine völlig neue Medienästhetik.
Die Strategien der In-
formationsvermittlung wurden
radikal verändert. So hat die Fo-
tografie des Aktionismus die Äs-
thetik der „Videoclips“ vorberei-
tet, die Strategien der Konzept
Art wurden direkt von der Wer-
bung übernommen.

Damals in den Sechzigern er-
reichte die Gegenwartskunst eine
mediale Breitenwirksamkeit wie
niemals zuvor. Egal ob man für
oder gegen sie war, in jedem Fall
ließ sie kaum einen unberührt.
Die Diskussion über „moderne
Kunst“ polarisierte die Gesell-
schaft, der Bruch zwischen Pro-
duzenten und Rezipienten war
offensichtlich. Jedoch konnte sie
wie in der Vergangenheit ihre in-
novativen Leistungen in die Ge-
sellschaft tragen.

Konzeption, Organisation u. Durch-
führung des Schülerwettbewerbes:
SYNERGY, Wien.

(Wird im Heft 3/99 fortgesetzt)

SCHULE & KUNST
KÜNSTLER & LEHRER
Ehemalige Kunststudenten berichten über
ihre Erfahrungen als Künstler, Lehrer bzw.
Kunstvermittler.

■ Donnerstag, 14. Oktober und
■ Freitag, 15. Oktober 1999

Parallelprogramm: Retrospektive aller
Studentenarbeiten, die zwischen 1989 und
1999 im Rahmen des Film- und Videoprak-
tikums von Studenten des Institutes für
Bildnerische Erziehung realisiert wurden.

Dauer:  zweimal 8 Stunden
Ort: Institut für Bildnerische Erziehung
Karl-Schweighofer-Gasse 3,
A-1070 Wien

ZOOM BAUPLATZ
■ 14.  April bis 16.  Juli 1999

im ZOOM Kindermuseum

Betreten ausdrücklich erlaubt!
Im ZOOM Kindermuseum schlüpfen Kinder
ab 6 Jahren vom 14. April bis 16. Juli in die
Rolle von Bauarbeitern und lernen das In-
nenleben einer richtigen Baustelle kennen.

Ausgerüstet mit Arbeitshandschuhen und
Schutzhelmen, die das Kindermuseum zur
Verfügung stellt, können Kinder an den
verschiedenen Stationen nach Herzenslust
Mauern hochziehen und abtragen, bag-
gern und schaufeln, Dächer decken, Sand
transportieren, Wege vermessen, pflastern,
Brücken bauen und vieles mehr.

Alle Stationen sind betreut!

Die Schichten dauern:
Mo bis Fr: 8.30 -10.30 Uhr, 11.00 -13.00
Uhr, 13.30 -15.30 Uhr, 16.00 -18.00 Uhr
Sa, So, Feiertag u. Ferien: 11.00 -13.00
Uhr, 13.30 -15.30 Uhr, 16.00 -18.00 Uhr

Eintrittspreise: Kinder öS 50,– Erwach-
sene öS 40,– Familienkarte öS 120,–

Bitte in Arbeitskleidung und festem
Schuhwerk kommen!

Information:
ZOOM Kindermuseum,
Museumsquartier, Museumsplatz 1,
A-1070 Wien
Tel.: (01) 524 67 86
Halle A3-A5, sowie im Außenbereich.

Anmeldung: Tel.: (01) 524 79 08 (für
Gruppen erforderlich)

Termine

Stephan
ENGELHARDT

Geb. 1960 in Göttin-
gen, Deutschland.

Lehramtsstudium für
Bildnerische Erzie-
hung an der HS für
Angewandte Kunst
in Wien, Meisterklas-
se Prof. Tasquill.

Unterrichtstätigkeit
am ORG 1, 1010
Wien, Hegelgasse
14. Organisation von
Schulwettbewerben.
Ausstellungsgestal-
tung („Ökologische
Stadt“, „Wohnen für
Fortgeschrittene“…)
Psychoterapeuth in
Ausbildung.
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Marie Schreiner-Maierhofer

KINDER KENNEN/
KÖNNEN KUNST

Mut zur Kreativität und Mut durch
Kreativität

Es ist kaum jemandem verborgen geblie-
ben, daß in den letzten Jahren die Be-
schäftigung mit Kunst von Kindern (neben
dem berufsbedingten Interesse der
Kunsterzieher) neue Aufmerksamkeit bei
Kunstproduzenten und im Bereich der
Begabtenförderung gefunden hat. Kunst
unter anderem als wesentlicher Bestand-
teil der Erziehung nicht zur Kreativität,
sondern zur Förderung der Intelligenz all-
gemein besonders begabter Jugendlicher
eingesetzt. Kinderkunst  wird dabei zwar
als ursprünglich und originell, im engsten
Sinn als kreativ angesehen, jedoch haftet
ihr immer etwas Amateurhaftes, Unvoll-
ständiges, Nicht-Ernstzunehmendes an,
ein Dilemma, dessen sich Kunsterzieher
wohl bewußt sind.

MARIE SCHREINER-MAIERHOFER, eine Kärnt-
ner Kunsterzieherin, sucht an ihrer Schule
in Wien einen Ausweg aus dieser Situati-
on, ein Projekt, das zusammen mit der
darauf basierenden Ausstellung in dieser
Zeitschrift bereits vorgestellt wurde. (Vgl.
BÖKWE Nr. 3/97) MARIE SCHREINER-MAIER-
HOFER sieht in den künstlerischen Arbeiten
der Jugendlichen zwischen 10 und 14
Jahren nicht das Bruchstückhafte, son-
dern echte, originäre Kunstwerke, die

durchaus zurecht neben denen arrivierter
Künstler bestehen können und die damit
auch entsprechend präsentiert und doku-
mentiert werden müssen. Über mehr als
15 Jahre wurden daher Zeichnungen,
Plastiken, Modelle etc. konsequent ge-
sammelt und in einer umfangreichen
Schau im Herbst 1997 im Wiener Rathaus
unter dem Titel „Kinder kennen/können
Kunst“ und später in der Oberösterreichi-
schen Landesgalerie in Linz und im Euro-
päischen Parlament in Brüssel gezeigt.

Daneben steht jedoch auch der Versuch,
über den Kunstunterricht an einer Wiener
Schule den Jugendlichen auch Zugänge
zu ihrem eigenen Leben zu eröffnen.

„Mir ist es wichtig, daß Jugendliche für
kulturelle Werte sensibilisiert werden. Daß
sie in der Lage sind, Kunst und Kultur für
sich in Besitz zu nehmen – nicht aus ei-
nem kommerziellen Zweck heraus, son-
dern als Gefühlsbereicherung.“

(M. Schreiner-Maierhofer)

Diesem Prinzip folgend, versuchen die
Jugendlichen in ihren Bildern selbstbe-
wußt aus sich herauszutreten, sie über-
schreiten die engen Grenzen des ver-
meintlich fehlenden Talents. Grundlage
dieser Arbeit sind ausgefeilte Arbeitsan-
leitungen und Ideen, die sich einerseits an
etablierten Künstlern und ihren Arbeiten
orientieren, die andererseits aber auch
durch originelle Themenstellungen und
Impulse die Jugendlichen erst zu gestal-
terischen Leistungen anregen. Vielfach

erleben sie in ihrer künstlerischen Ausein-
andersetzung Alltagssituationen nach, die
durch die Umsetzung neu verstanden
und interpretiert werden, in manchen Fäl-
len auch zum besseren Verständnis ihrer
Lebenssituation führen.

Der lange geplante und jetzt erschienene
Dokumentationsband „Kinder kennen/
können Kunst“, in dem die Mehrzahl der
ausgestellten Arbeiten der Jugendlichen
präsentiert wird, belegt  die Berechtigung
und die Wirkung dieses Zugangs. (Vgl.
BÖKWE Nr. 4/97)

Zusätzlich zu dem umfangreichen Bildteil,
den durchaus nachahmenswerten Anlei-
tungen und technischen Hinweisen schil-
dert ULRIKE M. WINKLER in einer Reportage
die konkrete Arbeitssituationen und vor
allem den Eindruck, den diese Arbeits-
weise bei den Jugendlichen hinterläßt.

ADELHEID SIEVERT-STAUDTE (Goethe-Univer-
sität Frankfurt/Main) hingegen  erläutert in
einem wissenschaftlichen Text unter dem
Titel „Kind und Kunst“ die Entwicklung
der vergangenen hundert Jahre in diesem
Bereich, besonders den Einfluß von Kin-
dern und ihren künstlerischen Werken auf
wichtige Künstler der Moderne (Picasso,
Kandinsky, Paul Klee etc.).

Es ist das Ziel dieses Projektes und seiner
Dokumentation sowohl dem Wert künst-
lerischer Tätigkeit Jugendlicher gerecht
zu werden als auch Kunstschaffenden
und Kunsterziehern Mut zu machen, im-
mer wieder neue Zugänge zu dem The-
menbereich „Kind und Kunst“ zu suchen.

Georg Hellmayr,
Marie Schreiner-Maierhofer (Hrsg.)

KINDER KENNEN/
KÖNNEN KUNST
(engl.: Child Art – From Competence to
Creativity).

Mit Texten von Ulrike M. Winkler und Adel-
heid Sievert-Staudte. Deutsch/Englisch.
104 S., broschiert, Verlag Johannes Heyn
(Klagenfurt), Wien 1998.

ISBN 3 85366 911 5  Preis: öS 298,–

Bestellungen an:
Buchhandlung und Verlag
Johannes Heyn GesmbH & Co KG
Kramergasse 2-4
A-9020 Klagenfurt
Tel.: (0463) 542 49, oder 336 31

Information
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SCA
1998 wurde es geplant, jetzt ist es so weit:

SCA fördert Kunst

Zweimal im Jahr werden wir Bilder, Skulp-
turen, Objekte oder Installationen von jun-
gen Künstlerinnen und Künstlern zeigen,
die auf oder mit Papier arbeiten.  Die Aus-
stellungen werden von jungen Kuratorin-
nen und Kuratoren betreut.

Einmal jährlich schreiben wir einen Kunst-
wettbewerb aus.

Teilnahmeberechtigt für den Kunstpreis (mit
öS␣ 100.000 dotiert) sind alle Künstlerinnen
und Künstler, die davon erfahren. Einzige
Bedingung: Der Gewinner stellt in unseren
Wiener Büroräumen für vier bis sechs Wo-
chen seine Kunst-Exponate aus.

Am 18. Juni 1999 ist Premiere

Andreas LEIKAUF und Clemens STECHER
zeigen in einer von Stefania Pitscheider ku-
ratierten Schau Bilder, Comics und Objekte.

Die Schau in den Räumen von SCA Hygie-
ne Products GmbH, A-1150 Wien, Storch-
engasse 1, ist bis zum 30. Juli 1999, Mon-
tag bis Donnerstag von 9.00-16.00 Uhr zu
besichtigen. Gruppen gegen Voranmel-
dung unter (01) 895 89 21/739.

Zusätzlich präsentieren wir ausgewählte
Werke von Mimmo ROTELLA.

ERSTER SCA
KUNST-
WETTBEWERB 1999
Teilnehmer:
Der SCA Kunstwettbewerb ist eine offener
Wettbewerb. Teilnahmeberechtigt sind alle
Künstlerinnen und Künstler, die folgende
Bedingungen erfüllen:

Zulassung:
Arbeiten auf Papier in Formaten bis maxi-
mal 100 x 100 cm.  Jeder Teilnehmer kann
bis zu vier Arbeiten einreichen.  Die einge-
reichten Arbeiten sollen im Jahr 1999 ent-
standen sein.

Thema: „Papier“

Kennzeichnung der eingereichten Ar-
beiten:
Name des Einreichers, Adresse, Telefon-
und Fax-Nummer, E-mail Adresse, Titel
des Werkes, Technik sowie Verkaufspreis
(inkl. Mwst).

Einreichung:
Die Arbeiten können vom 12. Juli bis
6.␣ August 1999, Montag bis Donnerstag,
9.00 -16.00 Uhr und Freitag von 9.00 -
12.00 Uhr persönlich bei SCA HYGIENE
PRODUCTS GmbH, Storchengasse 1,
1.␣ Stock, A-1150 Wien, abgegeben werden.

Bei anderen Formen der Zustellung ist zu
beachten, daß die Arbeiten innerhalb des
angegebenen Zeitraumes im Büro der SCA
HYGIENE PRODUCTS eintreffen. Später
eingereichte Arbeiten können nicht mehr
berücksichtigt werden.

Versicherung:
Die Arbeiten sind am Einreichungsort ver-
sichert.

Preis:
SCA vergibt einen mit  öS 100.000 dotier-
ten Preis. Der Preisträger verpflichtet sich,
vom 14. Oktober bis 26. November 1999,
seine Werke in den Räumen von SCA HY-
GIENE PRODUCTS auszustellen.

Jury:
Die Jury setzt sich aus einer Kuratorin, ei-
nem Künstier, einem Kunsthändler sowie je
einem Vertreter von SCA HYGIENE PRO-
DUCTS und DMG-Die Marketing Gesell-
schaft zusammen. Sollte ein Jury-Mitglied
verhindert sein, so hat dieses das Recht,
einen Vertreter in die Jury zu berufen.

Rücksendung:
Alle eingereichten und nicht prämierten
Arbeiten können im Büro der SCA HYGIE-
NE PRODUCTS GmbH, Storchengassel,
A-1150 Wien; persönlich abgeholt werden.
Auf Wunsch werden sie auch per Post zu-
gestellt.  Die Kosten dafür trägt der Teilneh-
mer.  Alle Arbeiten, die nicht bis spätestens
29. Oktober 1999 abgeholt wurden, wer-
den den Teilnehmern auf dem Postweg per
Nachnahme zugestellt.

Wettbewerbsbedingungen:
Durch die Teilnahme am ersten SCA
Kunstwettbewerb erklären sich die Teilneh-
mer mit den Bedingungen einverstanden.

Information:
SCA HYGIENE PRODUCTS GMBH,
A-1150 Wien, Storchengasse 1
Tel.: (01) 895 89 21, Fax: DW 551

EXPERIMENTELLE
VIDEOARBEIT
Workshop

Thema: „Metamorphosen“
■ 18. bis 24. Juli 1999 im Stift Geras.

Zielgruppe: Alle, die sich mit den Aus-
drucksmitteln der bildenden Kunst ein-
schließlich Fotografie, Film und Video
ernsthaft und auch intuitiv auseinanderset-
zen wollen. Keine Computerkenntnisse
nötig – eigene Videokamera wünschens-
wert, aber nicht Bedingung.

Teilnehmerzahl: maximal 10 Personen

Ablauf: Konfrontation mit verschiedenen
Techniken des Animationsfilms und der
Möglichkeit der digitalen Nachbearbeitung.
Zeigen von Filmbeispielen.

Inhaltliche und organisatorische Schwer-
punktsetzung: Entsprechend der Devise
„Metamorphosen“ sollte jeder Teilnehmer
ein eigenständiges Videoprojekt in einer
Länge zwischen 15 und 45 Sekunden kon-
zipieren und realisieren.

Zeichnerisches, malerisches oder videofo-
tografisches Arbeiten zu den Themen: De-
tails und Lebenszeichen einer Landschaft,
das Licht der Tag- und Jahreszeit, Struktu-
ren der Oberflächen, Spuren des Men-
schen usw.  Diese Studien können privat,
aber auch im Rahmen anderer Veranstal-
tungen in Geras (z.B. einer Veranstaltung
von Prof. C. URWALEK) entstanden sein.

Umsetzung der unbewegten Bilder in filmi-
sche Abläufe: Mit Hilfe von Bewegung,
Schnitt und Ton sollten gegenständliche
oder abstrakte Bildanimationen entstehen.
Bei Bedarf Kopierung der fertigen Arbeiten
auf VHS (bitte VHS-Leerband mitbringen).

Leitung: Herbert LINK, Autor, Regisseur,
audiovisuelle Konzepte und Projekte.

Kursanmeldung: Kunst- und Bildungs-
zentrum Stift Geras, Hauptstraße 1,
A-2093 Geras, Tel.: (02912) 332-39,
Fax: (02912) 332-33

lnfo: Herbert Link,
Anton Krieger-Gasse 109/16/2,
A-1230 Wien, Tel. u. Fax: (01) 888 10 39

Stift Geras, Tel: (02912) 34 52 89,
Fax: (02912) 34 52 99

Termine


