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Erster Blick
Einzelteile, die zurechtgeschnitten und zusammen-
geklebt ein Ganzes ergeben. Zunächst ist man rat-
los, denn das Bild begegnet dem Betrachter mit 
einem Überangebot an verblüffenden Motiven, rät-
selhaften Dingen, absurden Kombinationen. Eine 
Frau im Badeanzug, auf deren Schultern eine Glüh-
birne sitzt, aber wo ist ihr Gesicht? Dahinter ragt 
ein üppiger weiblicher Haarschopf auf, doch die 
Stelle des Gesichts nimmt eine Reklame ein. Und 
was hat es mit den Autoteilen und -reifen auf sich? 
Das Signum von BMW ist allgegenwärtig auf dem 
Bild. Und dann tickt da offensichtlich die Zeit, denn 
wie sonst soll man die Taschenuhr verstehen, die 
von einer großen Hand mahnend ins Bild hängt?

Informationen zu Werk und Künstlerin
Die Collage als assoziatives und rätselhaftes Such-
bild. Eine frühe Arbeit der Berliner Künstlerin Han-
nah Höch aus dem Jahr 1920. Sie trägt den Titel 
„Das schöne Mädchen“. Das ist also der Ausgangs-
punkt: Wer ist das schöne Mädchen? Die keck 
die Beine überschlagende junge Dame auf dem 
Bootssteg vorn im Bild? Oder die üppig toupierte 
Haarfrisur der Dame im Hintergrund links? Oder 
die eben noch ins Bild gerückte Dame mit dem 
unscharfen Blick rechts? Kein schönes Mädchen 
weit und breit, oder? Denn die Schönheit gibt es 
wohl nicht mehr in einem Land, in dem der Krieg 
getobt und alles zerstört hat. Auch in diesem Bild 
hat sich Zerstörung breitgemacht. Leere Gesich-
ter, fragmentierte Maschinenteile und Autoreifen. 
BMW-Reklame, wohin man sieht. Die Autos werden 
schneller, die Zeit rennt, der Mensch leidet? Wor-
an? Er ist ein kleines Rad in der großen Maschine-
rie? Das lässt jedenfalls die ebenfalls gesichtslose 
männliche Figur vermuten, die im „Hamsterrad“ 
feststeckt, vergeblich die Arme nach der Frau zu 
strecken scheint. Er kann sie und ihre Schönheit 
nicht beschützen, das hat der Krieg gezeigt. Schutz 
und Schirm sind nicht mehr notwendig, denn 
die Frau hat sich im Krieg ihre Selbstständigkeit 
erobert. Der Schirm fällt auf die Seite, stattdessen 
leuchtet die Glühbirne der Erkenntnis! Das schö-
ne Mädchen hat verstanden. Und dennoch ist 
auch sie offenbar wehrlos gegen den technischen 
Wandel einer sich rasant verändernden Umwelt, 

eingezwängt in die Maschinenindustrie, die hier 
von BMW vertreten wird. Dabei sollte sie eigent-
lich alles im Blick behalten, so wie das Auge im 
Hintergrund. Tatsächlich ist dieses Auge getrübt. 
Ist das der Einfluss, den die Industrialisierung auf 
den Menschen hat? So oder so ähnlich könnte man 
Hannah Höchs zersplitterte Welt verstehen. Das 
ist aber nur eine von vielen möglichen Lesarten. 
Höchs Fotomontagen sind offen und verschlossen 
zugleich, voller Momentaufnahmen und fantasti-
scher Assoziationen. Voller Andeutungen, Bedeu-
tungen, Verfremdungen – sie hüten ihre Geheimnis-
se. Zusammen mit dem Künstler Raoul Hausmann 
entdeckte Hannah Höch die Fotomontage als ihr 
Gestaltungsmittel. Tatsächlich hatte die Künstlerin 
schon vor dem ersten Zusammentreffen mit der 
Berliner Dada-Bewegung im Jahr 1917 ihre erste 
abstrakte Collage geklebt: 1916 war der Holzstich 
„Die weiße Wolke“ entstanden. Neben den politi-
schen Collagen schuf  Hannah Höch ein vielfäl-
tiges umfangreiches Werk, das in seiner Poesie 
und Abstraktion an die bizarren Welten von Max 
Ernst anknüpfte. Hannah Höch nur als eine weibli-
che Vertreterin der Dada-Bewegung zu verstehen, 
wäre bei Weitem zu wenig!
Hannah Höch, geboren 1889 in Gotha, studier-
te ab 1912 in Berlin, wo sie sich 1915 mit Raoul 
Hausmann befreundete. Sie nahm an den Aktionen 
der Dada-Bewegung teil und wurde berühmt für 
ihre Collage: „Der Schnitt mit dem Kü chenmesser 
DADA durch die letzte Weimarer Bierbauchkultur-
epoche Deutschland“. Darin ließ sie das Küchen-
messer als Instrument der im wahrsten Sinne des 
Wortes scharfen Analyse auftreten: Höch zerschnitt 
die spießbürgerliche Gesellschaft der Kaiserzeit 
und erfand Neues. In ihrem Collagebuch „Meine 
Haussprüche“ brachte sie ihre Ideen von Dada auf 
den Punkt. 1932 stellte Hannah Höch erstmals in 
den USA aus. Während des Nationalsozialismus 
galt ihre Kunst als entartet. 1965 wurde sie an die 
Akademie der Künste in Westberlin gerufen, 1977 
verlieh ihr die Stadt Berlin eine Ehrenprofessur. 
Hannah Höch starb 1978 in Berlin. 

Weiterführende Literatur
Ausstellungskatalog: Hannah Höch. 
Aller Anfang ist DADA! Hrsg. von Ralf 
Burmeister. Ostfi ldern 2007

Hanna Höch (1889 –1978) 
Das schöne Mädchen, 1920
Fotomontage und Collage, 35×29 cm, Privatbesitz
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Isa Genzken (geb. 1948) 
I love New York, Crazy City, 1995/96
Reproduktion 2006 (Cover des ersten Bandes der dreibändigen Collage, Isa Genzken u. Beatrix Ruf, Hrgs.), 45×30 cm, Zürich

8
Erster Blick
Der Deckel eines Buches gibt einen ersten Hinweis 
auf seinen Inhalt. So auch hier: Werbung, Schnapp-
schüsse, Visitenkarten – beschnittene Fragmente 
mit einem Paketband verklebt. Was das soll? Der 
Buchttitel verrät tatsächlich noch mehr. Denn quer 
über dem Deckel steht in hellgelber Schreibschrift: 
„I love New York, Crazy City“ (zu Deutsch: Ich liebe 
New York, verrückte Stadt). Es handelt sich offen-
bar um ein Bekenntnis der Autorin zu der ameri-
kanischen Metropole. Ein Reiseführer der anderen 
Art? Nein. Das Übereinander der Erinnerungsfetzen 
legt es nahe: Es handelt sich um ein persönliches 
Collagebuch. 

Informationen zu Werk und Künstlerin
Genau genommen umfasst die vorliegende Repro-
duktion mit dem Titel „I love New York, Crazy City“ 
drei Collagebücher. Sie stammen allesamt von der 
deutschen Künstlerin Isa Genzken. Sie hat die-
se Bücher in den Jahren 1995 / 96 direkt vor Ort 
collagiert. Die Seiten sind wie ein Bildtagebuch 
geführt und enthalten zahlreiche autobiografische 
Anspielungen. Ab und zu gerät die Künstlerin sogar 
selbst ins Bild. Seite um Seite blättert man durch 
eine Fülle realer Überbleibsel und fotografischer 
Schnappschüsse: das Kaleidoskop eines kleinen 
Lebens in der großen Stadt! Die Fragmente des 
Alltags sind über-, neben- und aufeinandergeklebt, 
zum Teil in zeitlicher Abfolge, zum Teil im losen 
Zusammenhang. Die farbigen und schwarzwei-
ßen Alltagsschnipsel werden nur durch ein brei-
tes Paketklebeband zusammengehalten, das den 
festen Rahmen für die Fragmente bildet, ohne 
dabei die Fantasie des Betrachters zu begrenzen. 
Hier mischen sich die Versatzstücke des privaten 
Lebens der Künstlerin Isa Genzken mit dem pul-
sierenden Leben der New Yorker Öffentlichkeit. In 
die Fetzen von Film-, Musik- und Werbeplakaten, 
Zeitungsartikeln, Visitenkarten, Warenhaus- und 
Supermarktkassenzetteln, Konzertprogrammen, 
Dollarscheinen und Notenblättern mischen sich die 
persönlichen, oft handgeschriebenen Notizen der 
Künstlerin Isa Genzken: die Verlustmeldung einer 
silbernen Halskette, die eilig auf einen Notizzettel 
hingeworfene Nachricht an einen Freund, der Brief 
ihres Anwalts mit der Bitte um Aufkündigung ihres 

Geschäftsverhältnisses – Puzzleteile ihres Lebens. 
Der Betrachter wird zum Voyeur. Hinzu kommen 
ihre Fotos: verschwommene Schnappschüsse 
leerer Barräume, luxuriöser und ärmlicher Hotel-
zimmer, von Straßen, in denen der Verkehr flutet, 
von Demonstrationen und Umzügen. Alle Eindrü-
cke sind flüchtig, eilig, ein einziges Aufblitzen und 
wieder Verschwinden. Dazwischen posiert die 
Künstlerin in den Straßen von New York: tanzend, 
nachdenklich. Eine Stadt, die niemals still steht. 
Oder doch? So scheint es jedenfalls in den monu-
mentalen Architekturaufnahmen, die in Schwarz-
weiß auftreten: das New York von gestern und 
heute. Aus Isa Genzkens Collagebüchern quellen 
einem die Erinnerungsfetzen der Stadt New York 
nur so entgegen, und es scheint, als ob hier Kunst 
und Leben ineinanderfließen. Eine Stadt mit vielen 
Gesichtern, in der stets alles im Wandel begriffen 
ist. Nur das Klebeband setzt klare Grenzen und 
ebenso das immer wiederkehrende Motiv der 
Mülltüte und Mülleimer: die Quellen der Kunst, 
aus denen Genzken, aus denen die Collage an 
sich schöpft – der „Mülleimer des Lebens“. „I love 
New York, crazy City“ ist zwar ein ziemlich privates 
Stadtporträt, aber das Anliegen an den Betrachter 
kommt als Appell daher wie der Satz, der einem 
auf einem der letzten Seiten entgegenspringt: „The 
world´s largest souvenir? Sweet dreams!“
Isa Genzken, geboren 1948 in Bad Oldesloe, 
studierte Malerei, Kunstgeschichte, Philosophie, 
Fotografie und Grafik. Sie ist in allen Gattungen 
zuhause und bekannt für die ungewöhnlichen 
Kombinationen verschiedenster Materialien: Holz, 
Gips, Beton, Kunststoff oder die für die Collage 
typischen Gebrauchsgegenstände. Sie lässt sich 
keiner Kunstrichtung zuordnen, bewegt sich zwi-
schen Minimalismus, Konzeptkunst und Realismus. 
Genzken hat mehrfach an der documenta in Kassel 
teilgenommen, vertrat Deutschland auf der Bienna-
le in Venedig und stellte in New York aus. 

Weiterführende Literatur
Isa Genzken: I love New York, crazy 
City, hrsg. von Isa Genzken und 
Beatrix Ruf. Zürich 2006

Das Materialpaket zum Themenheft „Collagieren“ enthält:
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Maria Lai (1919 – 2013)
Telaio del meriggio, 1967
Holz, Zwirn, Leinwand und Farbe, 100×153×20, Collezione Fondazione Stazione dell’Arte, Ulassai/Sardinien

7
Erster Blick
Holzrahmen und Leisten, Tafeln und Schnüre, flüch-
tig bemalte und deckende Farbflächen: Schwarz, 
Weiß und Grau. Dazwischen fängt eine Tafeln den 
Blick: Sie ist in einem leuchtenden Farbverlauf von 
Gelb zu Orange bemalt. Alles ist irgendwie mitein-
ander verwoben und verbunden, ineinander oder 
übereinander geschoben, gesteckt, gezogen, 
gelocht, gefädelt. Ein fragiles Gefüge aus Holztei-
len, Bindfäden und Farben, auf den ersten Blick 
ziemlich verwirrend und doch erinnert alles ein 
bisschen an einen Webstuhl, oder? 

Informationen zu Werk und Künstlerin
Die in Sardinien geborene Maria Lai ist die Schöp-
ferin dieses Werkes, das sich nicht nur durch sei-
ne Kombination der Materialien, Holz, Farbe und 
Zwirn, als Collage der besonderen Art zeigt, son-
dern auch durch seine Verzahnung von Skulptur 
und Malerei. Die Tafeln kippen vor und zurück, um 
sich im nächsten Moment ineinander oder anein-
ander zu schmiegen. Dabei ist auch der Rahmen 
Teil des Ganzen, denn hier setzt sich die Farbe 
des Inneren fort, die Grenze zwischen Rahmen 
und Bild, zwischen den Gattungen Malerei und 
Skulptur verschwimmt. Alles das passiert nicht 
laut und prahlerisch, sondern auf leise, fast flüch-
tige Art. Maria Lais Werk trägt den Titel „Telaio 
del Meriggio“, was soviel bedeutet wie Mittags- 
oder Nachmittagsbild. Es entstand 1967 und bil-
det den Auftakt einer ganzen Reihe von Telaio(= 
Webstuhl)- Arbeiten, die als poetische Hommage 
an die sardische Tradition der Weberei, der harten 
Arbeit, die auf der Insel vorwiegend von Frauen 
erledigt wurde, verstanden werden will. Während 
die Frauen webten, brach ihr Gesprächsfaden 
wohl nie ab, und so webten sie an dem Faden 
der Geschichte, gaben ihr Wissen, ihre Traditio-
nen und ihre Mythen von einer Generation an die 
nächste weiter: So blieb das Handwerk stets leben-
dig. Das alles scheint in den schlicht wirkenden 
Webstuhl-Collagen von Maria Lai mitzuschwingen. 
Der Erfolg gab ihr Recht. Mit dem Telaio-Zyklus 
gewann Maria Lai die Aufmerksamkeit der italieni-
schen Galeristen in Rom. Und die Künstlerin blieb 
dem schlichten Faden ein Leben lang treu. Egal 
ob sie Webstuhlfragmente verarbeitete, Bücher 

aus Bettlaken bestickte oder in einer effektvollen 
Performance ein ganzes Dorf samt Einwohner an 
einen Berg band: Der einfache Faden war ihre 
Stimme, das wichtigste Mittel ihrer Collagekunst. 
Und sie inszenierte ihn auf poetisch sinnliche Wei-
se, denn die genähten oder gespannten Fäden 
wirken fragil und zerbrechlich, unleserlich und 
sind doch aussagestark. Maria Lai wurde wegen 
der Verwendung ihrer einfachen Materialien auch 
mit der italienischen Bewegung der Arte Povera 
in Verbindung gebracht, einer Gruppe von Künst-
lern, die sich in den 1960er- und 1970er-Jahren 
den „armen“ Materialien verschrieben hatte (Erde, 
Bindfäden, Holz), um gegen den Massenkonsum 
und der Technisierung des Alltags zu protestie-
ren. Maria Lai bekannte: „Die zeitgenössische 
Kunst habe ich kennengelernt, als ich Sardinien 
verließ. Diese Kenntnis erlaubt mir den Dialog mit 
der Welt. Aber hinter meinem Rücken habe ich 
Jahrhunderte der Stille, die Fäden der Webstüh-
le.“ Maria Lais Collagen sind sinnlich, eigenwillig 
und geradlinig, trotz der verwirrten, verknoteten, 
gespannten oder abgebrochenen Fäden, die sie 
hineingewebt hat. 
Maria Lai, geboren 1919 in Ulassai/Sardinien, 
gestorben in Cardedu / Sardinien, Nuoro 2013, stu-
dierte ab 1939 in Rom, später in Venedig, bis sie 
1945 zurück in ihre Heimat kehrte. Die  sardischen 
Traditionen, Backen, Weben, Sticken und Erzäh-
len und die sardische Literatur waren ihr Anregung 
genug, um damit ein Werk zu schaffen, das als 
poetische Version der Arte Povera betrachtet wer-
den könnte. 1971 widmete die römische Galleria 
Schneider Maria Lai eine erste große Ausstellung, 
1977 war die Künstlerin auf der documenta vertre-
ten und 1978 nahm sie an der Biennale in Venedig 
teil. 1981 fand die berühmte Perfomance „Legarsi 
alla montagna“ (= sich an den Berg binden) statt 
und 2006 gründete sich das Museum „Stazione 
dell’arte“ im ehemaligen Bahnhof von Ulassai, dem 
Maria Lai 140 ihrer Werke überließ. 

Weiterführende Literatur
Infos zur Künstlerin in: art (= Das 
Kunstmagazin), August 2019, Sp. 119 
Website der Künstlerin: http://www.
stazionedellarte.com/en/marialai/

COLLAGIEREN

8 Karteikarten (DIN A4)

	 GISELA HOLLMANN-PEISSIG, THOMAS MICHL

	46	� Wie in Kunst mit Noten umgehen?

	 ALFRED CZECH

	42	 CollageÜBERBLICK

	 WERNER STEHR

	44	 Geoffrey Farmer: „Leaves of Grass“ – eine collagierte ZeitreiseEINBLICK

ZUM THEMA IM UNTERRICHT

	 SABINE SOUKUP

	 4	 Collagieren 

MEDIENTIPPS

	 SABINE SOUKUP

	23	 Lesenswertes zum Thema
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PÄDAGOGISCH GEFRAGT

AUFGABEN
	 MELANIE APPELT | KLASSE 5 – 8	

	36	� Klebefilmcollage
		�  Halbtransparente Collagen 

	 MELANIE APPELT | KLASSE 5 –10

	38	 Joiner
	� Zeitliche Abläufe in einer Fotocollage 

	 ANKE MARLENE LEHMANN | KLASSE 9 /10

	40	 Design-Assemblagen
	 Taschen aus Recyclingmaterial

Poster 1
COLLAGE

Poster 2
ASSEMBLAGE

Poster 3
MONTAGE
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Max Ernst (1891–1976) 
Les mœurs des feuilles, 1925
Frottage, Bleistift, Aquarell und Gouache auf Papier, 42,7×26 cm, Privatsammlung

Erster Blick
Ein auf dem Stiel balancierendes Blatt, gerahmt 
von zwei Hölzern. Auf den ersten Blick meint man, 
das Blatt stecke fest zwischen zwei Baumstämmen. 
Aber der zweite Blick verrät, dass es sich bei der 
flächigen und gleichmäßigen Maserung nur um die 
Scheiben eines Baumes handeln kann, also viel-
leicht um in der Ebene verlegte Holzdielen. In ihrem 
Zwischenraum sitzt das Blatt, dessen Schattenwurf 
auf der rechten Planke zeigt, dass es obenauf liegt. 
Fast wie durch ein Mikroskop zeigt sich die Mase-
rung und zarte Äderung der natürlichen Oberflä-
chen. Eine Zeichnung nach der Natur?

Informationen zu Werk und Künstler
Es ist der Künstler Max Ernst, der diese Zeichnung 
1925 schuf und mit dem Titel „Les moeurs des 
feuilles“, zu Deutsch „Die Blättersitten“, versah. 
Sie ist Teil einer Sammlung von 34 Zeichnungen, 
die als „Histoire Naturelle“ in die Kunstgeschichte 
eingegangen sind. Der Titel spielt wohl auch auf die 
berühmte Enzyklopädie des römischen Historikers 
und Schriftstellers Plinius des Älteren (geb. 23 / 24, 
gest. 79 n. Ch.) an, die den Titel „Naturalis historia“ 
trägt. Was hat es mit Max Ernst Zeichnung „Blät-
tersitten“ nun auf sich? Wenn man so will, sind die 
„moeurs des feuilles“ das experimentelle Ergebnis 
einer Urlaubslaune oder besser – einer Urlaubsvi-
sion. Der Künstler schilderte die Begebenheit so: 
Er habe an einem Regentag auf die Dielen seiner 
Unterkunft im atlantischen Hafenstädtchen Pornic 
gestarrt und beim Anblick der Holzmaserung Visio-
nen gehabt, die er sofort festhalten wollte. Deshalb 
habe er rasch nach einem Blatt Papier gegriffen 
und mit einem weichen Bleistift die Oberfläche der 
Holzpaneele abgerieben, dabei sei eine Zeichnung 
entstanden: die Geburtsstunde der Frottage. Frot-
tage leitet sich von dem französischen Verb „frotter“ 
ab und bedeutet zu Deutsch: „reiben“. Max Ernst 
war so begeistert von dieser Abreibetechnik, dass 
er sie nun auf ganz viele verschiedene Materialien 
anwendete: Holzdielen, Stroh, Blätter, Drahtgewe-
be, zerknittertes Papier, Brotkrusten etc.  Dabei füg-
te er den natürlichen Oberflächen des Materials, 
der Maserung oder Äderung, Details hinzu und ver-
wandelte die Frottage in Fantasielandschaften und 
-wesen. Kunstreiches Collagieren, aber doch noch 

viel mehr als das. Max Ernst gehörte seit 1924 dem 
Kreis der Surrealisten um den Franzosen André 
Breton an und war mit ihnen der Ansicht, dass der 
Künstler nur das zu Papier bräuchte, was ihm seine 
sogenannte poetische Inspiration optisch vorge-
be. Der künstlerische Akt aber, das Zeichnen oder 
Malen passiere dann am besten ohne den Einsatz 
des künstlerischen Verstandes – einfach nur so, 
ganz automatisch. In dieser Hinsicht stellte die Frot-
tage die perfekte Form des surrealistischen Auto-
matismus dar, denn bei dem Akt des Zeichnens 
wurde die Hand gelenkt. Neben den „mœurs des 
feuilles“ tauchen in Max Ernsts Naturgeschichte 
ganze Landschaften und Erdschichten, Gewäch-
se, Getier und sonderbare Kreaturen auf. Zusam-
mengenommen sollen die 34  Frottagen aus der 
Histoire Naturelle die Entstehung der Welt darstel-
len, gesehen durch die Augen des Künstlers. Die 
Technik der Frottage hat in der Malerei ihre Paral-
lele gefunden als sogenannte Grattage (abgeleitet 
von dem französischen Verb „gratter“ für kratzen), 
dabei wird von der Leinwand die Farbe abgekratzt, 
sodass das Material darunter sichtbar wird. 
Max Ernst, eigentlich Maximilian Maria Ernst, gebo-
ren 1891 in Brühl im Rheinland, gestorben 1976 
in Paris. Ernst war Maler, Zeichner, Bildhauer und 
Erfinder vieler neuer Techniken. Nach dem Ersten 
Weltkrieg gründete er u. a. mit Hans Arp die Köl-
ner Dada-Gruppe. 1922 zog er nach Paris, wo er 
sich dem Kreis der Surrealisten um André Breton 
anschloss. Während des Zweiten Weltkrieges floh 
er in die USA und kehrte erst 1953 zurück nach 
Frankreich. Max Ernst Werk durchzieht das Unwirk-
liche, Bizarre und Fantastische, seine neuen Tech-
niken, darunter die Frottage und Grattage, gaben 
wichtige Impulse, zum Beispiel für das Drip Painting 
eines Jackson Pollock. Max Ernst erste Ausstellung 
fand 1912 in Köln statt. 1941 folgte die New Yorker 
Ausstellung „Artists in Exile“. Im Jahr 1951 fand die 
erste große Retrospektive Max Ernsts im Schloss 
Augustusburg in seinem Geburtsort in Brühl statt. 

Weiterführende Literatur 
Werner Spies: Max Ernst. Leben und 
Werk. Köln 2005 
Malen wie Max Ernst: https://www.
zeitklicks.de/uploads/tx_sgzeitklicks/
ZK_mach_mit_Frottage.pdf 
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Niki de Saint Phalle (1930 –2002)
Saint Sébastien ou portrait de mon amour 
(Heiliger Sebastian oder Porträt meines Liebhabers), 1960/61 
Dartscheibe, Pfeil, Hemd, Krawatte, Farbe auf Holz, 100×74×15 cm, Sprengel Museum, Hannover

5
Erster Blick
Eine mit Pfeilen gespickte Dartscheibe, die in einem 
Bilderrahmen sitzt. Das Ungewöhnliche daran? Die 
Zielscheibe ragt wie ein Kopf aus einem Hemd-
kragen mit Krawatte heraus und übermittelt dem 
Betrachter augenblicklich den Gedanken: Hier 
wird auf ein Gesicht gezielt. Dazu trägt auch das 
mit schwarzer Farbe befleckte Hemd bei, das die 
nächste Assoziation weckt: blutüberströmt! Wer 
schießt hier auf wen? 

Informationen zu Werk und Künstlerin
Es ist Niki de Saint Phalle, auf deren Konto dieses 
bizarre Bildrelief geht. Und sie hat es selbst als 
„Heiliger Sebastian oder Porträt meines Liebha-
bers“ genannt. Zum Glück, denn so gibt es einen 
ersten Anhaltspunkt zum Verständnis. Niki de Saint 
Phalle hatte sich kurz zuvor von ihrem ersten  Mann 
gertrennt und lebte in einer Affäre mit einem verhei-
rateten Künstler. Das Bild diente ihr zur therapeuti-
schen Trennung: „Ich fand Spaß daran, Pfeile nach 
seinem Kopf zu werden. Es war eine erfolgreiche 
Therapie, und ich begann, mich von ihm zu lösen.“ 
So beschrieb sie den emotionalen Vorgang. Das 
Dart-Porträt wurde prompt im Februar 1961 in der 
großen Pariser Gruppenausstellung „Comparai-
sons: Peinture. Sculpture“ im Musée d’Art Moder-
ne de la Ville de Paris ausgestellt. Dabei waren die 
Besucher aufgefordert, mit Pfeilen auf die Schieß-
scheibe zu zielen – eine Aktion voller Emotion und 
Gewalt. „Auf einem Tisch lagen Pfeile, die die Besu-
cher auf den Mä nnerkopf werfen sollten […].“  Den 
Dart-Porträts unmittelbar vorausgegangen war eine 
Reihe von in Gips gegossenen Assemblagen, Reli-
efbildern aus Objets trouvés (zu Deutsch: Fundstü-
cken), die Niki de Saint Phalle zusammengeklebt 
und mit Gips und Farbe auf Holz fixiert hatte. Diese 
weißen Landschaften waren gespickt mit Gegen-
ständen, die zuerst harmlos, später ziemlich brutal 
wurden: Panzer und Pistolen anstelle von Spiel-
zeug, Monster und Drachen anstelle von Puppen, 
Hackebeile, Messer, Scheren und Nägel. Noch im 
Februar desselben Jahres kam der zornigen Künst-
lerin ein weit explosiverer Gedanke: „Was wä re, 
wenn das Bild bluten wü rde – verwundet wä re, so 
wie Menschen verletzt sein kö nnen?“ Niki de Saint 
Phalle stattete ihre Assemblagen nun mit Farbbeu-

teln, Farb- und Rauchsprühdosen aus, die sie unter 
die Gipsschicht montierte, bei Beschuss platzten 
sie und ließen Farbe und/oder Rauch austreten. Die 
Farbe ließ das Bild bluten, sie hinterließ Spuren auf 
dem weißen Gipsfeld: spontan und zufällig. Was für 
ein Akt der Gewalt! In einem Gedicht erklärte Saint 
Phalle dazu: „Ich schoss auf Papa, alle Männer, 
kleine Männer, große Männer, bedeutende Männer, 
dicke Männer, Männer, meinen Bruder, die Gesell-
schaft,  die Kirche, den Konvent, die Schule , mei-
ne Familie, meine Mutter, alle Männer, Papa, mich 
selbst […] ich schoss, weil es Spaß machte und 
mich gut fühlen ließ [...]“ Mit diesen sogenannten 
„tirs“ oder zu Deutsch „Schießbildern“, katapultier-
te sich Niki des Saint Phalle in die vorderste Reihe 
der Kunst, bekam 1962 ihre erste große Einzelaus-
stellung in Paris und wurde zum einzigen weibli-
chen Mitglied der Gruppe der Nouveaux Réalistes 
um Jean Tinguely, Yves Klein und Daniel Spoerri 
berufen. Zwei Jahre lang, 1961–1963, führte die 
Künstlerin  mehr als zwölf dieser Schießaktionen 
durch, die erste im Hinterhof ihres Pariser Ateli-
ers, dann setzte sie dem rauschhaften Treiben ein 
Ende. Aber die nächste Erfindung dieser Künstlerin 
sollte nicht weniger skandalös ausfallen, die Geburt 
der Nana – eine überlebensgroße Polyesterikone 
der Frau: frei fröhlich und emanzipiert! Das Motto 
hieß: „Alle Macht den Nanas!“ 
Niki de Saint Phalle, geboren 1930 in Neuilly-sur-
Seine, starb 2002 in La Jolla, wuchs vorwiegend 
in den USA auf, arbeitete als Model und zog nach 
Paris. Dort ging sie auf die Schauspielschule und 
begann zu malen. In den 1950er-Jahren entstan-
den erste Bilder in Öl und Gouache. Sie lernte den 
Bildhauer Jean Tinguely kennen, mit dem sie Arbeit 
und später auch die Ehe verband. Bekannt ist Niki 
de Saint Phalle für die Schießbilder, die Nanas und 
den Tarot-Garten, der ab 1974 in der Toskana ent-
stand. 

Weiterführende Literatur
Ausstellungskatalog: Niki de Saint 
Phalle, hrsg. von Pontus Hulten. 
Kunst- und Ausstellungshalle der 
Bundesrepublik Deutschland 
19.Juni –1. November 1992. 
Stuttgart 1992
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Wolf Vostell (1932 –1998)
Coca Cola, 1961
Décollage, Papier auf Hartfaser, 210 ×310 cm, Museum Ludwig, Köln

6
Erster Blick
Eine riesige Reklamewand, die für das Erfrischungs-
getränk Coca-Cola wirbt. Zugegeben, etwas in die 
Jahre gekommen ist sie schon, diese Werbung, 
hängt in Fetzen herunter und hat sogar Löcher. Dar-
unter werden ältere Plakatschichten sichtbar. Aber 
diese Reklamewand weist eine Besonderheit auf, 
die sie von anderen Werbeflächen unterscheidet: 
Sie trägt einen Rahmen und teilt das Plakat in zwei 
gleichgroße Hälften. Das ist es, was die Reklame 
als Kunstwerk erkennbar werden lässt. Alltag und 
Kunst in einem?

Informationen zu Werk und Künstler
Das gerahmte Coca-Cola-Plakat ist ein Werk des 
deutschen Künstlers Wolf Vostell aus dem Jahr 
1961. Was es zeigt? Auf der linken Bildhälfte 
erscheint vor kreisrotem Hintergrund der klassische 
weiße Schriftzug von Coca-Cola, auf der rechten 
Bildhälfte stehen zwei Flaschen Coca-Cola neben-
einander, darüber der Verweis: „Familienflasche“. 
Aber die Oberfläche der Werbung hat Risse, ist zer-
kratzt und abgewetzt. Darunter kommen die alten 
Plakatschichten zum Vorschein, unter anderem 
die bruchstückhafte Schwarzweißaufnahme einer 
lachenden Mutter mit ihrem Kind auf dem Arm: Der 
perfekte Moment einer glücklichen Mutter? Eine 
perfekte Reklame darf keine Risse haben, damit ist 
ihr schöner Schein dahin und das Ziel ihrer Wer-
bung erst recht. Desillusion statt Glanz und Gloria! 
Und schlimmer noch: Durch die zerissene Plaka-
toberfläche schimmern ja die Schichten älterer 
Plakatwände hindurch. So tauchen die vergange-
nen Welten, die durch das Plakat verdeckt waren, 
wieder auf, vermischen sich mit der Gegenwart 
und zeigen: Das Leben ist ständig in Bewegung, 
im Wandel! Was dir heute noch angepriesen wird, 
ist morgen schon verdorben. Wolf Vostell schaute 
im wahrsten Sinne des Wortes unter die Oberflä-
che, legt die Abgründe offen. Die Abgründe, die 
der Massenkonsum produziert und dessen wich-
tigstes und allgegenwärtiges Mittel die Werbung 
ist. Deshalb spielte das Plakat eine so große Rolle 
im Werk des Künstlers. Vostell bezeichnete den 
Plakatabriss seit 1954 als „Dé-Collage“ und zwar 
genau so, in den zwei Worten. Auf diese Weise 
wandelt sich das Wort in Inhalt, zeigt die Zerissen-

heit! Dé-Collage, das bedeutet auf Deutsch so viel 
wie: „abheben, losmachen, lösen, trennen“. Vostell 
hatte das Wort auf dem Titelblatt der französischen 
Tageszeitung Le Figaro gelesen, nicht verstanden, 
im Wörterbuch nachgeschlagen und es als pas-
sende Beschreibung für seine Kunst entdeckt. Tat-
sächlich wurde die Dé-Collage zu Vostells Gestal-
tungsmittel schlechthin. Nicht nur für seine Plakate, 
sondern auch für die Happenings, die Vostell kurz 
darauf durchführte. Das Prinzip des Plakatabrisses 
ist aber nicht Vostells Erfindung, sondern hat seine 
Vorläufer im Paris zu Beginn der 1950er-Jahre. Es 
waren die sogenannten „Affichisten“, die durch das 
Nachkriegs-Paris eilten, sich alte und verwitterte 
Plakatwände beschafften, um sie zu poetischen 
Tafelbildern eines neuen Realismus zu verkleben.  
Vostells Plakate sind aber politischer, kritischer! Er 
nutzte die Collagetechnik, um dem Betrachter die 
Dinge seines Alltags aus einem neuen Blickwinkel 
zu zeigen. Dabei verwandelte er die oberflächli-
che Reklame in einen hintergründigen Appell, um 
immer wieder aufs Neue die Dinge des Alltags zu 
hinterfragen, denn, so formulierte es Vostell: „Kunst 
ist Leben. Leben ist Kunst!“
Wolf Vostell, geboren 1932, studierte in den 1950er-
Jahren in Leverkusen, studierte Lithografie und 
Typographie in Wuppertal und Paris, anschließend 
Malerei auf der Kunstakademie in Düsseldorf. Er 
starb 1998 in Berlin. Der Aktions- und Medienkünst-
ler prägte mit seiner Kunst wie kein anderer die 
Bonner Republik. Vostell veranstaltete 1958 das 
erste europäische Happening in Paris: „Das Thea-
ter ist auf der Straße“ und auch das erste deutsche 
Happening in Köln 1961. Er begründete die Flu-
xus-Bewegung Ende der 1950er-Jahre und führte 
1958 mit der Installation „Das schwarze Zimmer“ 
als erster den Fernseher in die Kunst ein. Vostell 
setzte sich in zahlreichen Arbeiten mit dem Holo-
caust auseinander. Bekannt geworden ist er durch 
seine Werke in Beton, dazu zählen zum Beispiel 
seine Auto-Beton-Skulpturen. 

Weiterführende Literatur
Dé-Collage und Happening: Stu-
dien zum Werk von Wolf Vostell. Ta-
gung des Kunsthistorischen Instituts 
der Christian-Albrechts-Universität 
zu Kiel. 2011, hrsg. von Gereon Beu-
ckers. Kiel 2012 ©
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Pablo Picasso (1881–1973) 
Bouteille de Vieux Marc, Verre et Journal 
(Die Flasche Vieux Marc, Glas und Zeitung), 1913 
Collage aus Holzkohle, Gouache,  Papier – geklebt und geheftet, Musée Nationale d‘ Art Moderne, 
Centre Georges Pompidou, Paris

Erster Blick
Eine Gitarre, linear nur umrissen und sich auflö-
send in ihre Bestandteile – Griffbrett, Saiten, Kor-
pus. Trotzdem besteht die Form in einem Feld von 
Linien. Dazu kommen noch andere Dinge, zum 
Beispiel die vage Andeutung einer Flasche mit der 
Aufschrift „Vieux Marc“. Irritierend ist die Überlage-
rung von Fragmenten, die aus einem völlig anderen 
Zusammenhang zu stammen scheinen: ein Stück 
Tapete, eine auf Papier gedruckte Zierleiste und ein 
Zeitungsausschnitt. Ist das Bild mehr als ein loses 
Ensemble alltäglicher Dinge?

Informationen zu Werk und Künstler
Die Gitarre ist eines der Lieblingsmotive der Erfin-
der des Papier collé, des geklebten Papiers,  einer 
Technik, die der Entdeckung von Collage und 
Assemblage vorausging. Es waren die Künstler 
Georges Braque und Pablo Picasso, die diese 
Gattung in die Kunst brachten und sich bei ihrer 
Ausgestaltung gegenseitig beflügelten. Das Papier 
„Bouteille Vieux Marc, Verre et Journal“ ist eine 
Arbeit von Pablo Picasso aus dem Frühling 1913. 
Im Sommer zuvor hatten Picasso und Braque noch 
gemeinsam im südfranzösischen Sorgues gearbei-
tet. Und im Herbst 1912 klebte Braque die ersten 
Papiere zusammen: die Geburtsstunde des Papier 
collé. Als Ausgangspunkt dienten dem Künstler die 
aus Karton oder Papier ausgeschnittenen Teile, die 
er zu Skulpturen zusammensetzte und mit Farbe 
bemalte. Der Schritt in die Zweidimensionalität 
lag in der Luft. Braque experimentierte fortan mit 
Papieren aller Art, mit Texturen, Formen und Far-
ben. Picasso stieß dazu. Das Werk „Bouteille Vieux 
Marc, Verre et Journal“ gehört zu seinen frühen 
Papiers collés. Es macht nicht viel Aufhebens um 
seine Entstehung und wirkt deshalb umso mehr: 
Mit einem Kohlestift zeichnete Picasso in wenigen 
Linien und Schraffuren die Motive auf das Papier 
und klebte Reste von Tapete, Zeitung und Orna-
ment darüber. Dabei verloren die Fragmente ihren 
ursprünglichen Sinn und wirkten im neuen Bild-
zusammenhang zuerst einmal rein dekorativ: Der 
Zeitungsartikel ist unlesbar, man erkennt in ihm nur 
noch das Muster. Tatsächlich scheint die bräunlich 
verfärbte Zeitung die Holzfarbe der Gitarre nach-
zuahmen. Genau wie die Tapete, die das farbliche 

Gleichgewicht wiederherstellt. So, wie die Linien 
und Konturen die Gitarre in ihre Einzelteile auflöst, 
spielen auch die Materialfragmente mit der Wahr-
nehmung, es geht drunter und drüber. Zum Bei-
spiel meint man, dass die Tapete auf der Gitarre 
klebt, aber an der Stelle, wo links der schwarze 
Konturenstrich der Gitarre abbricht, vollendet ein 
weißer Strich die Rundung, und zwar auf der Tape-
te – Blickwechsel. Was ist oben, was ist unten? Das 
sind die inhaltlichen und formalen Verzerrungen 
oder Verwirrungen, auf die Picasso setzte und so 
ist es kein Wunder, dass er kurze Zeit später die 
Collage erfand. Denn anders als Braque, dem es 
vorwiegend um die ästhetische Balance von Geo-
metrie und Textur ging, war Picasso ein Provoka-
teur und setzte auf die Brüche. Er experimentierte 
mit Materialien und Motiven, es entstand das „Still-
leben mit Rohrstuhlgeflecht“, die erste Collage des 
20. Jahrhunderts. Nicht nur Papier, sondern auch 
Wachstuch und Schnur verklebte Picasso hier zu 
einem Bild. Und da Picasso nicht ruhte, erfand er 
auch die Assemblage gleich dazu – die Übertra-
gung der Collage in die dritte Dimension. 
Pablo Picasso, Bildhauer, Maler und Grafiker, 
geboren 1881 in Malaga, starb 1973 in Mougins 
bei  Cannes. Mit 15 war er an der Kunsthochschu-
le Barcelona eingeschrieben und stellte dort sein 
erstes Bild, die „Erstkommunion“, aus. Er studierte 
in Madrid, zog nach Paris, wo er auf die Impressi-
onisten traf. 1901–1904 entstanden die Bilder der 
Blauen Periode, 1904 –1906 die Bilder der Rosa 
Periode.  Ein Jahr später, 1907, entstand die Iko-
ne der klassischen Moderne: „Les Demoisselles 
d’Avignon“. Ein Bild, das mit der Zerlegung des 
Bildraums, der Geometrisierung der Figuren und 
ihrer Maskenhaftigkeit den Durchbruch in die 
Moderne schaffte. Es folgten die  kubistischen 
Bilder und Collagen. 1937 verarbeitete Picasso in 
„Guernica“ die kriegerische Zerstörung des baski-
schen Dorfs. Schon mit den 1910er-Jahren wurde 
die Kunst Picassos regelmäßig ausgestellt. 

Weiterführende Literatur
Carsten-Peter Warncke: 
Picasso (1881–1973). Köln 2006
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Robert Rauschenberg (1925 – 2008)
Monogram, 1955 –1959
Holzplattform mit Rollen, Leinwand, Metallplatte, Öl, Papier, Stoff, bedruckte Reproduktionen, Metall, Holz, Gummischuhabsatz, 
Tennisball, ausgestopfte Angoraziege, 106,7×135,2×163,8 cm, Moderna Museet, Stockholm

Erster Blick
Eine ausgestopfte Angoraziege, die in einem Auto-
reifen steckt. Sie steht auf einem bemalten, offenbar 
rollenden Unterbau, auf dem sich nicht nur Farbe 
befindet, sondern auch eine ganze Reihe von ande-
ren Dingen. Darunter ein Tennisball, ein Schuhab-
satz, die Reste eines T-Shirts, Fußabdrücke. Soll das 
Ganze ein Witz sein? Auf jeden Fall gerät man ins 
Staunen und Rätseln. Um was geht es hier?

Information zu Werk und Künstler
Bei der Ziege mit dem Titel „Monogram“ handelt 
es sich um ein bedeutendes Kunstwerk der Moder-
ne – um eine geradezu ikonische Arbeit von Robert 
Rauschenberg. Eine Ziege, die zur Ikone wurde? 
Wie das? Die Ziege, bekannt als Tier mit eigenwil-
ligem Charakter. Sie schaut mit gläsernen Augen 
und gesprenkelter Nase in die Welt. Gefangenes 
Opfer oder gestandene Heldin? Wie es dazu kam, 
erklärt ein Blick hinter die Kulissen. Rauschenberg 
entdeckte die ausgestopfte Angoraziege in dem 
Schaufenster eines Gebrauchtwarenladens für 
Büromöbel. Sie war verstaubt, aber ihr Charakter 
unverkennbar. Kurzerhand erwarb der Künstler das 
Tier für vorläufige 15 Dollar und brachte sie in sein 
Atelier. Dort experimentierte er nicht weniger als vier 
Jahre, um für seine Charakterziege die passende 
Lösung zu finden. In einer ersten Version versuchte 
er, sie in eine flache Ebene auf die Wand zu bringen. 
Aber ihre Ausstrahlung war zu mächtig. Auch der 
Versuch, die Ziege mit Glühbirnen zu beleuchten, 
schlug fehl. In einem zweiten Versuch stellte der 
Künstler die Ziege auf eine Holzplatte. Jetzt sah sie 
aus wie ein Lasttier, das ließ sich erst recht nicht in 
Kunst verwandeln. Erst der dritte Versuch stimm-
te Rauschenberg zufrieden: Er schob die Ziege in 
einen Autoreifen, montierte sie auf eine Metallplatte, 
auf zwei bemalte und collagierte Leinwände, eine 
rollende Holzplatte und gab dem Kunstwerk den Titel 
„Monogram“ – wegen der dekorativen Vereinigung 
von Autoreifen und Ziege. Tatsächlich zählt „Mono-
gram“ zu den ersten Werken einer ganzen Reihe 
von Combine paintings, die Rauschenberg in den 
Jahren zwischen 1954 bis 1964 schuf. Das Etikett 
Combine painting trifft den Charakter der Bildwerke, 
die die traditionelle Grenze zwischen Malerei und 
Skulptur aufheben. Wenn man so will, weichen sie 

mit ihrem Einsatz alltäglicher Fundstücke auch die 
Grenze zwischen Kunst und Alltag auf. Und genau 
das war Rauschenbergs Anliegen: seine Kunst sollte 
die Lücke zwischen Kunst und Leben füllen. Nicht 
nur darin stellt er sich in die Tradition der Dada-
Künstler, der Ideen von Marcel Duchamp oder Kurt 
Schwitters. Wie sie sammelte er die Alltagsrealität in 
Fundstücken ein – auf der Straße, auf Müllplätzen. 
Wie sie kombinierte er die Fundstücke zu schein-
bar absurden Collagen, Bildrealitäten, die allerhand 
Spielraum für Interpretationen geben, von denen der 
Künstler selbst aber nichts wissen will: „In meiner 
Kunst müssen die Dinge nicht zu etwas Höherem 
transzendieren“. Ganz, im Gegenteil: die Fundstü-
cke, egal ob es sich um Autoreifen, ausgestopfte 
Tiere, Betten oder Papier handelt, stehen ebenso für 
die Wirklichkeit wie die Farbe per se. Alles ist Kunst! 
„A pair of socks is no less suitable to make a pain-
ting with than wood, nails, turpentine, oil and fabric“ 
(= Ein Paar Socken ist nicht weniger geeignet, ein 
Bild herzustellen, als Holz, Nägel, Terpentin, Öl und 
Stoff). Rauschenberg ging also noch einen Schritt 
weiter als seine Vorbilder. Mit seinen riesigen Forma-
ten und Fundstücken stieß er in die dritte Dimension 
vor. Tatsächlich gelten seine Combine Paintings als 
Erweiterung der Collage in den Raum.  
Robert Rauschenberg, geboren 1925 in Porth 
Arthur, Texas, studierte 1948 / 49 am Black Moun-
tain College, u. a. bei Josef Albers, später war er 
Schüler bei R. Motherwell und F. Kline. Unter dem 
Einfluss der Dada-Bewegung und der Maler des 
Abstrakten Expressionismus entstanden seine wei-
ßen, schwarzen und roten Bilderfolgen, aus denen 
sich alsbald in Verbindung mit den Fundstücken 
des Alltags die berühmten Combine Paintings ent-
wickelten. Später flossen noch Musik und Tanz mit 
in das Werk des vielfältigen Künstlers. Rauschen-
berg starb 2008 auf Captiva Island in Florida. Ender 
der 1990er-Jahre widmete man ihm eine Retros-
pektive in New York, Houston, Köln und Bilbao und 
2005 eine Einzelausstellung im MoMA New York. 

Weiterführende Literatur
Interview mit Robert Rauschen-
berg: https://www.youtube.com/
watch?v=PiCnCN2NV-E 

Uwe Schneed: Die Geschichte der 
Kunst im 20. Jahrundert. 
München 2001
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COLLAGE
Der Begriff „Collage“ stammt vom französischen Wort „coller“, was „kleben“ bedeutet. 
In der Kunst bezeichnet die Collage das Zusammenkleben verschiedener vorgefundener, 
zweidimensionaler Materialien auf einem Bildgrund.

1  Die Collage fi ndet ihren Ursprung in den „Papiers collés“, den Materialbildern 

der kubistischen Künstler Georges Braque und Pablo Picasso. Sie integrier-

ten gefundene Objekte wie Zeitungen, Tapetenreste, Wachstuchstücke, No-

tenblätter etc. aus dem Alltag in ihre Stillleben.

2  In der Collage können gefundene Bildmaterialien ausgeschnitten und zeich-

nerisch ergänzt werden. In Mirós Collage sieht man eine Sortierung von 

Schneiderpuppen, die zeichnerisch erweitert wurde.

3  In der Décollage werden Plakate aus dem öffentlichen Raum in Stücken, 

Streifen und Fetzen abgerissen, darunter kommen die alten Plakate zum Vor-

schein. Es entstehen so Bild- und Textfragmenten mit zum Teil erzählerischen 

Interaktionen. Der Zufall spielt in diesem Kunstverfahren eine große Rolle.

© Friedrich Verlag | KUNST 5 –10 | Heft 58 / 2020

1  Pablo Picasso: Gitarre und Weinglas, 1912, Collage, Holzkohle, 47,9×37,5 cm
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2  Joan Miró: Metamorphosis, 1936, Collage mit Wasserfarbe und Zeichnung, 64×47,8 cm
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3  Mimmo Rotella: Marilyn Monroe, 1963, Décollage, 140×100 cm
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Historische Zukunftsvisionen 
Skurrile Erfi ndungen aus dem 19. Jahrhundert

2  Vorstellung des zukünftigen Frisörberufs 
Ende des 19. Jahrhundert

1 Eine visionäre Haushaltserfi ndung 
aus dem 19. Jahrhundert 

3  Vorstellung der „Schule von morgen“
im 19. Jahrhundert

5  Vorstellung zukünftiger Dorfarchitektur 
aus dem 19. Jahrhundert

4  Vorstellung zukünftiger Fortbewegungsmittel 
aus dem 19. Jahrhundert

��Zur Unterrichtsidee “VISIONÄRE ERFINDUNGEN”, Skizzen von SABINE SOUKUP nach: 
Future Days: A Nineteenth-century Vision of the Year 2000 von Isaac Asimov, 1986

© Friedrich Verlag GmbH | KUNST 5 –10 | HEFT 58 | 2020 INFOBLATT
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Gestaltungsmittel der dadaistischen Collage

���Zur Unterrichtsidee AUFGEBROCHENE ROLLENBILDER von MAXIMILIAN ERL

Wahrnehmungsschock: Fragmentierung des Bildmaterials, Kombination von heterogenem Bildmaterial

Dadaistische Beispiele für …

Figur-Grund-Verhältnis bildräumliche Organisation fl ächige Organisation
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1  Hannah Höch: Deutsches Mädchen, um 1930 Collage auf 
Karton, 21,6×11,6 cm, Berlinische Galerie, Landesmuseum 
für moderne Kunst, Fotografi e und Architektur, Berlin

2  Raoul Hausmann: Tatlin at home, 1920 Collage auf Karton, 
40,9×27,9 cm, Moderna Museet,  Stockholm

3  Kurt Schwitters: En Morn, 1947 Transparentpapier und 
Papier auf Papier, 21×17cm, Musée national d‘art 
moderne, Centre Pompidou, Paris

© Friedrich Verlag GmbH | KUNST 5 –10 | HEFT 58 | 2020 Arbeitsblatt
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Visionäre Erfi ndung zeichnen 

���Zur Unterrichtsidee VISIONÄRE ERFINDUNGEN von SABINE SOUKUP

Ein Detail vom Objekt: Das Objekt von vorn: Das Objekt von der Seite:

ASSEMBLAGE
Der Begriff „Assemblage“ stammt vom französischen Wort „assembler“, was „zusammenfügen“ bedeutet. 
In der Kunst bezeichnet die Assemblage das Zusammenfügen verschiedener zweidimensionaler und 
dreidimensionaler Objekte auf einem Bildgrund.

© Friedrich Verlag | KUNST 5 –10 | Heft 58 / 2020

1  Ein historisches Beispiel für Assemblagen sind Re-

liquienkästchen, in denen verschiedene Fragmente 

gesammelt werden, wie hier in den Reliquien von As-

sisi.

2  Kienholz`Werk zeigt eine Assemblage, die sich aus 

verschiedenen Fundstücken, wie auch aus einem 

vom Künstler angefertigten Körperobjekt, zusammen-

setzt. Sie steht frei im Raum – befreit von einem Bild-

träger.

3  Die „Weltmaschine“, an der der Künstler über 23 Jah-

re baute, ist eine Assemblage, die eine Art kinetische 

Rauminstallation darstellt: eine mechanisch funk-

tionsfähige, aber sinnentleerte Maschine.
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1  Reliquienkästchen aus Assisi, 1936 entnommen, S. Francesco, Oberkirche, Umbrien

2  Edward Kienholz: The Illegal Operation, 1962, Polyesterharz, Pigment, Einkaufs-
wagen, Holzhocker, Beton, Lampe, Stoff, Waschbecken, Metalltöpfe, Decke, Teppich 
und  medizinische Ausrüstung, 149,86×121,92×137,16 cm

3  Franz Gsellmann: Weltmaschine, 1958 –1981, Diverse Materialien, 
u. a. Christbaumständer, Ventilatoren und Vogelpfeifen, Porzellan,  Orgelgebläse, 
Infrarotlampe, drei Blaulichtern, 64 Vogelpfeifen, 200 Glühbirnen, 14 Glocken, 
Pressluftfl asche etc, 4m lang, 1m breit und 3m hoch, 
Nähe Kaag, Gemeinde Edelsbach bei Feldbach

MONTAGE
Der Begriff „Montage“ stammt vom französischen Wort „monter“, was „aufsteigen“ bedeutet. In der Kunst bezeichnet 
die Montage Werke, die aus ganz unterschiedlichen, heterogenen Materialien oder Motiven zu einer neuen, 
homogenen Bildeinheit montiert werden. 

© Friedrich Verlag | KUNST 5 –10 | Heft 58 / 2020

1  Rejlanders Bild zeigt die enge Verbindung der Montage zur Fotografi e: Schon in 

den Anfängen der neuen revolutionären Technik werden Negative zerschnitten 

und zu neuen Kompositionen zusammengefügt.

2  Cornells Montage zeigt, wie verschiedene Bildmotive auf einer Bildfl äche zu ei-

nem neuen Ganzen kombiniert werden. Im gezeigten Beispiel geschieht dies mit-

hilfe einer vereinheitlichenden Kolorierung.

3  Heartfi eld, der seine künstlerischen Ursprünge im Berliner Dada hatte, gilt als Be-

gründer der politischen Fotomontage. Er setzte in seinen Arbeiten Zeitungsbil-

der von politischen Ereignissen in neue Beziehungen und karikiert damit diese – 

auch heute noch ein beliebtes Verfahren, z. B. in den Social Media.

2  Joseph Cornell: Untitled (Marine Fantasy with Tamara Toumanova), 
1940, Farbe auf Papier, ca. 54×34 cm

3  John Heartfi eld: Krieg und Leichen, die letzte Hoffnung der Reichen, 1932, 
Fotomontage, aus Arbeiter-Illustrierte-Zeitung Nr. 18
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1  Oscar G. Rejlander: The two ways of life, 1857, Fotomontage, 40,6×78,7cm

©
 b

pk
 / M

us
ée

 N
ic

ép
ho

re
 N

ié
pc

e,
 V

ill
e 

de
 C

ha
lo

n-
su

r-
S

aô
ne

 / a
do

c-
ph

ot
os

Andy Kassier
https://andykassier.com/life

• 1989 geboren, lebt in Berlin
• studierte an der Kunsthochschule für Medien 

in Köln
• Performance auf Instagram

„success is just a smile away“, seit 2013 
• inszeniert sich als junger, superreicher, 

luxuriös lebender Infl uencer
• Übertreibung der Selbstvermarktung und 

-optimierung sowie Rollenklischees als Konzept 
• zeigt als Kunstfi gur Diskrepanz zwischen realer 

und virtueller Welt; stellt mit seinem Werk 
Fragen zu Identität und Authentizität 
in sozialen Medien 

• übt ironische Kritik am Konsum, Materialismus 
und an der Härte der Leistungsgesellschaft
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Künstlerische Selbstinszenierung in den sozialen Medien 

��Zur Unterrichtsidee SO BIN ICH! von HANNAH GOTTSMANN und MICHAELA VEIGL-MEYER

„Früher konnte man die Leute zählen, die Selbstporträts machen, 
heute kann man die Leute zählen, die keine Sel� es machen.“ 

Andy Kassier (monopol-magazin.de)

Amalia Ulman
http://privilege.amaliaulman.eu/press.html

• 1989 geboren in Argentinien, lebt in Los Angeles
• Performance auf Instagram „Excellence & Perfec-

tions“ vom 19. April bis 14. September 2014 
• Selbstdarstellung nach Drehbuch: 180 Instag-

ram-Fotobeiträge, die den vermeintlichen Aufstieg 
und Fall eines Mädchens dokumentieren, das aus-
zog, um ein It-Girl zu werden

• Smartphone als Atelier: Ulman beobachtete, wie 
Mädchen sich in den sozialen Netzwerken präsen-
tieren und griff in ihrer Kunstfi gur Stereotype auf

• am Ende der Performance löste Amalia Ulman 
das Rollenspiel für ihre Follower auf

„Jeder ist online ein Lügner.“
Amalia Ulman (Zitat aus monopol-magazin.de)
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Amalia Ulman
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Andy Kassier: insta horse, 2017 in Kapstadt fotografi ert

Der Anblick dieses Frauenbildnisses (Abb. 1) ist verstörend. 
Die Nahaufnahme, das Dreiviertelprofi l, das leise Lächeln 
und der neutrale Hintergrund sind typische Merkmale der 
klassischen Porträtfotografi e in den 1920er-Jahren. Doch 
während diese darum bemüht war, ihr Objekt so vorteilhaft 
wie möglich abzulichten, zeigt das Abbild des Deutschen 
Mädchens monströse Züge: Die junge Frau hat eine Per-
lenkette aber kein Gehirn, ihr fehlen Stirn und Hinterkopf, 
und ihr zu einem Knoten gebundenes Haar setzt mitten auf 
der Nase an. Auch ihre Augen sind nicht am angestammten 
Platz. Sie weichen erheblich voneinander ab und schauen 
in unterschiedliche Richtungen. Hannah Höch hat das Illus-
triertenfoto eines Frauengesichts mit Fragmenten von drei 
weiteren fotografi schen Vorlagen kombiniert – so bekommt 
das „Deutsche Mädchen“ die Frisur eines japanischen Su-
mo-Ringers – und hat diesen surrealen Zusammenschnitt 
auf einen dunkelgrünen Karton geklebt. 
Nach dem Ersten Weltkrieg hat sich mit der sozialen und 
politischen Rolle der Frau auch ihr Erscheinungsbild stark 
verändert. Wahlberechtigt und zu einem hohen Prozent-
satz erwerbstätig, war die „Neue Frau“ in den Printmedien 
der Weimarer Republik ein großes Thema. Hier wurde der 
öffentliche Diskurs um das Phänomen der modernen Frau 
geführt, hier wurde sie als athletische Sportlerin, androgyne 
Garçonne1, kühle Mondäne2 und unkompliziertes City Girl, 
vorgestellt3 und hier wurden, besonders augenfällig in der 

1 Garçonne: knabenhaft wirkende Frau
2 mondän: zur Schau tragend, von extravaganter Eleganz geprägt
3  Vgl. Burcu Dogramaci, „Mode-Körper. Zur Inszenierung von Weiblichkeit in Modegrafi k und -fotografi e der Weimarer Republik“, in: 

Leibhaftige Moderne. Körper in Kunst und Massenmedien 1918 bis 1933, hrsg. von Michael Cowan und Kai M. Sicks, Bielefeld 2005, S. 119.
4 Hanne Bergius, Das Lachen Dadas. Die Berliner Dadaisten und ihre Aktionen, Gießen 1989, S. 143.
5  Eva Züchner, „Frauenfreunde und Kunstfreundinnen. Zwei Portrait-Ausstellungen am Ende der zwanziger Jahre“,

in: Profession und Tradition. 125 Jahre Verein der Bildenden Künstlerinnen, Ausst.-Kat. Berlinische Gallerie, Berlin 1992, S. 260.

Werbung und Modepresse, die Leit- und Wunschbilder einer 
neuen Weiblichkeit  kreiert. Mit diesen medialen Konstruktio-
nen weiblicher Identität hat Hannah Höch sich seit 1920 viel-
fach aus einandergesetzt und zweifellos schloss sie mit dem 
Deutschen Mädchen an die Folge der „schönen Mädchen“ 
an, in der sie die von den Massenmedien verbreiteten Bilder 
der „Neuen Frau“ in Frage stellte und „manchmal boshaft 
ironisch, manchmal spielerisch heiter“4 verfremdete.
Nicht ausgeschlossen werden kann allerdings, dass Höch 
sich hier auf die ihr eigene, subversiv ironische Weise mit 
einem Ereignis in der Kunstwelt und dem Werk eines Ma-
lerkollegen auseinandersetzt: 1928 hat der Elida Kosmetik-
konzern einen Kunstwettbewerb um Das schönste deutsche 
Frauen-Porträt ausgeschrieben, bei dem Willy Jaeckel den 
hochdotierten Preis gewann. Sein Bildnis einer jungen Frau 
(Abb. 2)  wurde von der Jury mit der Begründung ausgezeich-
net, dass es „die typische Frau dieses Jahres und den Geist 
unserer Zeit am besten wiedergibt“.5 
Gut vorstellbar, dass Hannah Höch mit dem Titel ihrer Mon-
tage und mit dem idiotischen Aussehen ihres Deutschen 
Mädchens maliziös auf den Wettbewerb reagierte. Vielleicht 
trägt ihr künstliches Mischwesen auch deshalb eine traditio-
nelle japanische Frisur, weil Willy Jaeckel sein Frauenport-
rät zu einem japanischen Holzschnitt – als Bild im Bild – in 
Beziehung gesetzt hat.

Text von Freya Mülhaupt (Text aus: Hannah Höch. Aller Anfang ist DADA, Ausst.-Katalog. Berlinische Galerie, Berlin 2007, S. 54f.)
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„Deutsches Mädchen“ von Freya Mülhaupt

���Zur Unterrichtsidee AUFGEBROCHENE ROLLENBILDER von MAXIMILIAN ERL

1   Hannah Höch: Deutsches Mädchen, um 1930, Collage auf Kar-
ton, 21,6 ×11,6 cm, Berlinische Galerie, Landesmuseum
für moderne Kunst, Fotografi e und Architektur, Berlin 

2   Willy Jaeckel: Stehendes Mädchen, ca. 1928, Öl auf Leinwand, 
160 ×120 cm, zerstört nur noch als Repro vorhanden
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NEU!
Abonnieren Sie unseren neuen 

Fachnewsletter „KUNST“: 

https://www.friedrich-verlag.de/

newsletter-anmeldung/
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