
KUNST

A  1

4

4

4

im Unterricht

in der kUnst

BUchtipps

ÜBUngen

pädAgogisch gefrAgt

zUm themA

AUfgABen

4

4

Ausgabe 21 I 2010

WeISS

  JUDITH HILMeS

4 Die Vielfalt von Weiß 

39 Lesenswertes zum Thema

  SABINe TeMPLIN

42 Das Weiß in der Malerei

  TORSTeN ScHeID

44	 Walter Niedermayr: Schneeblind im Whiteout

  PIeT BOHL / JUDITH HILMeS / FRITz SeyDeL

46	 Wie mit dem weißen Blatt klarkommen?

  JUDITH HILMeS

6	 Weiß wahrnehmen
	 	 Verschiedene	Weißtöne	erkennen	und	definieren

  SUSANNe MALeTz

10	 Materialcollage in Weiß übermalen
	 	 	Gegenstände	kompositorisch	anordnen	und	

Wirkung	durch	weiße	Bemalung	betonen

  KeRSTIN GORKe

14	 eine Landschaft als weißes Papierrelief gestalten
	 	 	Bearbeitungsmöglichkeiten	von	Papier		

kennenlernen	und	gezielt	einsetzen

  FRITz SeyDeL

20	 Figuren in Haltung bringen
	 	 	Kleine	drahtfiguren	biegen	und	

mit	Gips	ummanteln

  ANNA-MARIA LOFFReDO

40	 Kerzengerade Haltung
	 	 	Proportionierte	Figuren	aus	weißen	Kerzen	

schnitzen

Ü  3 

Ü  4 

Ü  2 

Ü  1 

KU21_Heft.indb   2 01.12.10   08:41



Unterrichtsideen

das	Materialpaket	zum	themenheft	„Weiß“	enthält:m

	 	 FReDeRIKe DIeDRIcH

24		Textile Bilder
	 	 	applikationen	aus	weißen	Materialien		

zu	einem	Gedicht	erstellen

  MARITA KRüTzKAMP

28		Form und Gegenform 
	 	 	amorphe	Plastiken	aus	alabastergips		

gießen

  SUSANNe RIeMANN

32	 Goethe trifft Kanalarbeiter
	 	 lebensgroße	Gipsfiguren	bauen

  ANNA-MARIA LOFFReDO

36	 Das kleine Weiße
	 	 	Ein	outfit	aus	Papier	für	Puppe	oder		

teddy	gestalten

 8 Karteikarten 1.  Giovanni Lorenzo Bernini

 Anne Hefer 2.  Auguste Rodin

  3.  Kasimir Malewitsch

  4.  Günther Uecker

  5.  Jasper Johns

  6.  Lucio Fontana

  7.  Sol LeWitt

  8.  Jeff Koons

 6 Bildkarten  Fotos mit weißen Gegenständen

 2 Farbkarten  Weißtöne zum Ausschneiden
   und Vergleichen

 2 Folien  Bildbeispiele zu den Artikeln
   im Heft

©
 F

rie
dr

ic
h 

Ve
rla

g 
G

m
bH

  |
  K

U
N

S
T 

5 
–1

0 
I 2

1 
/ 2

01
0

©
 L

uc
io

 F
on

ta
na

 b
a 

S
IA

E
 / V

G
 B

ild
-K

un
st

, B
on

n 
20

10

KU21_Mat_Kartei.indd   11 30.11.10   11:21

LITERATUR: Barbara Hess: Lucio Fontana. Taschen Verlag, Köln 2006

Der erste Blick

Zwei hohe weiße Wände bilden eine Eckverbindung, auf die der Betrachter schaut. 
Der Blick wandert sofort zu einem langen Riss oder Schlitz in der Wand, der dazu auffordert, 
hindurchschauen zu wollen. Da die Wände in reinem Weiß gehalten sind ohne jegliche Motive 
oder Farben, fällt der Schlitz als einzige Durchbrechung der weißen Flächen besonders auf.

Aufgaben
1. Welche Bedeutung hat die Farbe Weiß für dich?
2. Entwickelt in Partnerarbeit Ideen für eine Arbeit, in der die Farbe Weiß 

eine besondere Rolle spielt. Haltet diese Ideen in Form von Skizzen fest. 
3. Entscheidet euch für eine Idee und setzt diese praktisch um. 

Legt dabei genau fest, wer welche Aufgaben übernehmen soll. 

Informationen zu Werk und Künstler
Lucio Fontanas Installation „Ambiente speziale bianco“ entstand 1968 für die documenta 4 in Kassel. Die gesamte Instal-
lation besteht aus weißen Gipsplatten, die wie ein Labyrinth aufgebaut sind. Am Ende des Parcours (Hinder nislaufs)
gelangt der Betrachter vor die im Bild dargestellte Eckwand, die durch einen einzigen langen vertikalen Schnitt geöffnet  
ist. Die Farbe Weiß täuscht an dieser Stelle des Eingriffs eine Erweiterung des Raumes vor. Erwartungen werden geweckt 
und die Deutungslust des Betrachters erhöht. Fontana empfand das Weiß als Ausdruck von Schwerelosigkeit, als 
Befreiung  von Materie. „Die Materie“, so hatte er Jahre zuvor in einem undatierten Brief an Giò Ponti geschrieben, „ist 
nur ein Vorwand, um das Licht einzuschließen“ (Hess, S. 82).
Im Jahr 1957 schuf Fontana zum ersten Mal Schnittbilder: Er zog Papier auf Leinwand auf und zerschnitt es mehrfach 
mit einer scharfen Klinge. Bald darauf folgten die sogenannten „Taglios“: Schnitte, in monochrom (einfarbig) bemalten 
Leinwänden. Nicht Materialität, auch nicht Abbilder der Wirklichkeit, interessierten ihn – Fontana suchte die Leere, die 
Idee des Nichts, das immateriell erscheint –  wie reines Weiß. So glaubte er, die Spiritualität für die Kunst zurückgewinnen  
zu können. Der Betrachter sollte als Akteur die Bildbühne betreten (vgl. Bildkarte 7).
Lucio Fontana wurde 1899 in Argentinien geboren; er starb 1968 in Italien. Sein Vater gehörte einer Bildhauer- und 
Steinmetzfamilie an. Fontana  studierte zunächst an der Baugewerbeschule in Mailand und wurde Diplomingenieur. 
1920 begann er ein Studium an der Mailänder Kunstakademie. Von 1922 an arbeitete er als Bildhauer im Atelier seines 
Vaters in Argentinien, kehrte aber schließlich nach Italien zurück. 1946 forderte Fontana in seinem „Weißen Manifest“, von 
den herkömmlichen Materialien in der Kunst abzusehen und durch eine dynamische Kunst den Betrachter in ein Raum-
konzept einzubeziehen. In der Installation „Ambiente speziale bianco“ hat er seine Vorstellungen verwirklicht. Berühmt 
wurde Fontana mit seinen „Taglios“, den Schnitten auf der Leinwand. Wegen des hohen Wiedererkennungswertes war 
die Nachfrage nach diesen Bildern groß. Die Reduzierung auf die Schnittbilder wird dem Künstler in der Vielfalt seiner 
Werkgruppen allerdings nicht gerecht. Fontana inspirierte viele Künstler, vor allem die Gruppe Zero (siehe Bildkarte 4).
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Lucio Fontana: Ambiente speziale bianco (Ausschnitt)
1968, Holz und Gipspaneel, 330×525×440 cm (Gipspaneel 246×51cm)
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Sol LeWitt: Modularer Würfel
1970, Emaille, Stahl, montiert, 160×365×450 cm. Nationalgalerie Berlin

LITERATUR: Die Nationalgalerie, Staatliche Museen zu Berlin und DuMont Literatur und Kunstverlag, Köln 2001

Der erste Blick

Im Raum stehen vier gleiche Würfel, die aussehen wie Käfige. Es existieren aber keine 
Wände. Das Gestänge aus weiß emailliertem Stahl schließt lediglich einen offenen Raum 
ein. Die Elemente sind so miteinander verbunden, dass sie Durchblicke ermöglichen. 
Diese eingegrenzten Durchblicke ergeben, je nach Standort, unterschiedlich große Parallelo-
gramme. Mit Hilfe dieses gitterartigen Gebildes wandert der Blick des Betrachters zwischen 
dem zusammengefügten Kunstobjekt und dem realen Raum hin und her. Es entsteht 
eine Spannung zwischen Innen und Außen, zwischen Offenem und Geschlossenem, 
Ordnung und Unordnung.  

Aufgaben
1. „Kunst findet im Kopf statt“ – schreibe deine Gedanken zu dieser Behauptung auf.
2. Tauscht eure Gedanken aus und entwickelt drei bis fünf Thesen, 

die euren Erwartungen von der Kunst entsprechen.
3. Schneide Papierstreifen aus festem Papier, knicke sie der Länge nach und  

klebe sie zu offenen Würfelformen zusammen. Baue mehrere Würfel.
4. Arrangiere die Würfel neben-/hintereinander. Halte mit der Kamera verschiedene 

Auschnitte bzw. Einblicke in die Würfelanordnungen bildlich fest.

7

Informationen zu Werk und Künstler
Sol LeWitt variiert in seiner Kunst das Thema offener und geschlossener Würfel. Das streng geometrisch konstruierte 
Gitter seiner Würfelanordnungen umschließt Ausschnitte, die einen neuen Blick auf die Umgebung ermöglichen: Das 
Bild des Betrachters ändert sich je nachdem, von wo er das Werk ansieht. Es ergeben sich laufend neue Bildausschnitte, 
wenn man um das Werk herumgeht und aus verschiedenen Blickwinkeln auf und durch die Würfelstrukturen schaut. 
Sol LeWitt bezeichnet seine Würfelformen als Strukturen. Dieser Begriff  ist Ausdruck seines Kunstkonzeptes. Für ihn ist 
nicht seine persönliche Handschrift entscheidend, sondern die künstlerische Idee. Nach seiner Auffassung spielt sich 
Kunst im Kopf des Künstlers und des Betrachters ab. Mithilfe der Ordnungsstrukturen, die der Betrachter in den Werken 
sieht, wird er aufgefordert, seine vornehmlich sinnliche Wahrnehmung der Dinge zu überdenken und objektiv zu bewerten. 
Losgelöst von visuellen Eindrücken, möchte er das Logische und Objektive in die Kunst einbringen. 
Sol LeWitt, 1928 in Hartford, Connecticut, geboren, besuchte die „Cartoonist and Illustration-School“ in New York. Er 
arbeitete ein Jahr als Grafiker und von 1960 bis 1965 als Designer am Museum of Modern Art. Sol LeWitt unterrichtete 
an verschiedenen Instituten und Kunstschulen. Seit 1965 experimentierte er mit Rasterkonstruktionen; dabei spielte er 
verschiedene Variationen durch und reduzierte die Objekte auf einfache Formen, wie auch in diesem Werk zu erkennen 
ist. Der Künstler entwickelte den Begriff der Konzeptkunst: Demnach soll sich die Kunst, losgelöst vom Individuellen, 
an der Logik orientieren. Sein Werk fußt auf Einflüssen des Konstruktivismus und des Bauhauses sowie der niederlän-
dischen Künstlervereinigung De Stijl, er ist den Minimalisten zuzuordnen. Sol LeWitt war von 1968 bis 1982 Teilnehmer 
der documenta in Kassel und ist weltweit in den großen Museen vertreten. Im Jahr 2007 starb Sol LeWitt in New York.
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Jeff Koons: Bourgeois Bust – Jeff und Ilona
1991, Marmor 113×71,1×53,3 cm. Nationalgalerie Berlin

LITERATUR: Die Nationalgalerie, Staatliche Museen zu Berlin und DuMont Literatur und Kunstverlag Köln, 2001
* Interview Dagmar von Taube aus Welt online 2007, www.welt.de

Der erste Blick

Die Büste aus strahlend weißem Marmor zeigt ein Paar mit freiem Oberkörper in scheinbar 
inniger Umarmung. Der Mann und die Frau tragen zeitgemäße Frisuren, die Plastik selbst 
wirkt aber traditionell, sie könnte aus der Zeit des Barock, Rokoko oder gar der Antike 
stammen. Der Torso (unvollendete Statue mit abgebrochenen Gliedmaßen) ist auf einem 
blumenumkränzten Podest befestigt, wie es vor allem in der Zeit des Rokoko üblich war. 
Das Paar scheint in seinem Glück zu schweben und in sich zu ruhen.

Aufgaben
1. Vergleiche die Plastik mit der Darstellung von „Apoll und Daphne“ von Giovanni Lorenzo 

Bernini (Bildkarte 1). Welche Gemeinsamkeiten und Unterschiede fallen dir auf? 
Lege dazu eine entsprechende Tabelle an.

2. Lies die Informationen zu Werk und Künstler genau durch und fasse mit eigenen Worten 
schriftlich zusammen, welche Absicht der Künstler verfolgt. 

3. Empfindest du die dargestellte Plastik als kitschig, das heißt unangemessen übertrieben 
und gefällig? Begründe deine Meinung schriftlich und diskutiere sie im Plenum.

4. Erstelle eine Kopie des Bildes, schneide die Figuren aus und klebe sie auf ein neues Blatt. 
Gestalte den Hintergrund in einer Weise, die du als kitschig empfindest.

Informationen zu Werk und Künstler
Mit dieser Plastik irritiert der Gegenwartskünstler Jeff Koons den Betrachter, indem er mit dessen Erwartungshaltung 
bricht. Die Darstellungsmittel lassen auf ein Werk der historischen Kunst schließen. Aber irgendetwas stimmt da nicht, 
denn die Büste ist das Abbild des Künstlers und seiner damaligen Lebensgefährtin Ilona Staller, la Cicciolina genannt. 
Jeff Koons hat die Gesichter wirklichkeitsgetreu wiedergegeben, dennoch wirken sie wie Kunstfiguren. Beide Personen 
werden in Haltung und Gestik als Idealbilder gezeigt, wie es zur Zeit des Rokoko üblich war. Auch gab es in der Zeit des 
Rokoko und Barock vielfach ähnlich freizügige Darstellungen mit bloßgelegter oder betonter Brust. 
Die eigentlich real existierenden Figuren erscheinen in dieser Plastik verfremdet und als Torso unwirklich. Der US-ameri-
kanische Künstler greift die Bildsprache der historischen Kunst bewusst auf und  besetzt sie mit Ansichten der gegen-
wärtigen westlichen Lebenswelt. Dabei unterscheidet er in der Wahl der Bildgegenstände nicht zwischen Hochkunst und 
Alltagskultur. Er nimmt vielmehr in Kauf, dass seine Darstellung kitschig wirkt. In einem Interview mit „Welt online“ sagt 
er: „Es geht darum, sich selbst zu akzeptieren, seinen Interessen zu folgen … Ich wollte ein Werk schaffen, das jeden 
anspricht … Meine Arbeit ist weder ironisch noch kitschig, sie ist optimistisch, damit sich die Menschen besser fühlen.“* 

Jeff Koons, 1955 in New York geboren, studierte am Maryland Institute College of Art in Baltimore. Nach Abschluss des 
Studiums arbeitete er im Museum of Modern Art in New York und war sechs Jahre lang Börsenmakler an der Wall Street. 
Vielfältige Einflüsse werden seiner Kunst zugeschrieben. Anregungen vom Rokoko, Surrealismus bis zur Pop Art und 
Konzeptkunst (vgl. Bildkarte 7) finden sich in seinem Werk. Als Ausgangspunkt für seine Darstellungen verwendet Koons 
häufig Zeugnisse der Konsumkultur und der Comics. Er scannt derartige Vorlagen und arrangiert einzelne Elemente am 
Computer. Die digitale Version wird von zahlreichen Assistenten im Atelier unter Anleitung des Künstlers weiterverarbeitet. 
Das Werk von Jeff Koons ist in der Kritik umstritten. Der Widerspruch zwischen Materialaufwand und inhaltlicher Leere 
sowie der Vorwurf des Kitsches sind wesentliche Punkte der Kunstkritiker. Dennoch werden seine Werke in den großen 
Museen der Welt ausgestellt. Auf Auktionen werden seine neuerdings riesigen Plastiken aus Stahl mit grell farbigem 
Kunststoffüberzug teilweise zu großen Geldsummen versteigert. Ziel des Künstlers ist, strategische Mittel in der Kunst 
aufzuzeigen, die der Vermarktung dienen. 
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George Segal: The Bus Riders, 1962 Hans Arp: Menschliche Konkretion, 1934

©
 t

he
 G

eo
rg

e 
an

d 
H

el
en

 s
eg

al
 F

ou
nd

at
io

n 
/ V

G
 B

ild
-k

un
st

, B
on

n 
20

10

©
 V

G
 B

ild
-k

un
st

, B
on

n 
20

10

KU21_Mat_Folien.indd   1 18.11.10   08:35

Karyatiden (weibliche Säulenfiguren) an einem Tempel auf der Akropolis, Athen Lady Gaga mit einem Kleid im „Paper-Fashion“-Stil
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Jasper Johns: Weiße Ziffern
1957, Enkaustik auf Leinwand, 86,5×71,3 cm. Elisabeth Bliss Parkinson Fund

LITERATUR: Ausstellungskatalog: Das MoMa in Berlin, Hatje Cantz Verlag, Ostfildern-Ruit 2004

Der erste Blick

Auf weißem Bildgrund sind als geringe Erhöhungen Zahlen und Buchstaben zu erkennen. 
Sie sind nicht leicht lesbar, da sie in der gleichen weißen Farbe wie die Leinwand gehalten 
sind. Es sieht so aus, als wären sie in einem Schwung geschrieben, immer der Reihe nach, 
ohne abzusetzen. Der Schriftzug könnte immer so weiter gehen. Ein Mittelpunkt ist nicht 
erkennbar. 

Aufgaben
1. Vergleiche das Bild „Weiße Ziffern“ mit Günther Ueckers Nagelbild „Informelle Struktur“ 

(siehe Bildkarte 4). Stelle Gemeinsamkeiten und Unterschiede heraus. 
Lege dazu eine entsprechende Tabelle an. 

2. Gestalte selbst ein Bild mit veschiedenen Weißtönen. Wähle dafür ein einfaches Motiv 
(Zahl, Buchstabe, Zeichen) und male, drucke oder kratze es in Serie mit unterschiedlichen 
Weißabstufungen. Mische dafür sehr geringe Farbanteile in weiße Abtönfarbe.

3. Suche in Internet oder Bibliothek nach weiteren Bildern von Jasper Johns und 
erstelle eine Liste seiner Bildmotive. 

4. Erkundige dich nach den Merkmalen der Pop Art. Welche Darstellungen von 
Jasper Johns könnten am ehesten dieser Kunstrichtung zugeordnet werden?
Begründe deine Wahl mit entsprechenden Argumenten. 

Informationen zu Werk und Künstler
Jasper Johns hat das Bild mit Wachsfarben gemalt. Die sog. Enkaustik ist eine Technik, die auf die Antike zurückgeht. 
Dabei werden die Farbpigmente mit flüssigem Wachs gebunden und auf die Leinwand aufgetragen. Durch das ver-
fließende Wachs, das sehr schnell trocknet, entstehen reliefartige Oberflächen. Diese Malweise ermöglicht dem Künstler, 
Pinselstriche in rascher Folge aufeinanderzusetzen, ohne ihre Spur zu zerstören. Die Einschränkung der Palette auf die 
Farbe Weiß lässt das Bild wie eine alte Schrifttafel erscheinen, die durch Verwitterung ihre Farbe verloren hat und eher 
fühlbar als sichtbar ist. 
Jasper Johns gilt als Wegbereiter der Pop Art und zugleich als Vertreter des Minimalismus. Sein Kennzeichen ist eine 
einfache Bildsprache: Buchstaben, Zahlen, Zielscheiben, Flaggen – alles erscheint ihm wichtig genug, um es abzubilden. 
Das Wesen des Bildes ist nach seinen Vorstellungen die Materialität. Deshalb zieht er es vor, die Farbpalette einzuschrän-
ken. Das Bild soll kein Abbild von etwas sein, nicht Gefühle ausdrücken, sondern es zeigt, was es ist und es ist, was es 
zeigt. So bleibt er mit seinen Werken in der Schwebe zwischen Abstraktion und Realismus. 
Jasper Johns, 1930 in Augusta, Georgia, geboren, studierte von 1949 bis 1952 an einer privaten Kunstschule in New 
York. Dort lernte er zahlreiche Künstler kennen, mit denen er teilweise zusammenarbeitete, unter anderem in Gelegen-
heitsjobs als Schaufensterdekorateur. Nach Abschluss seines Studiums leistete er zwei Jahre Militärdienst. Dabei kam 
er auch nach Japan. Dort nahm er Anregungen für seine späteren Bildmotive auf. Jasper Johns ist sehr vielseitig als 
Künstler; er arbeitet als Maler, Bildhauer und Grafiker. Berühmt wurde er durch seine Flaggenbilder und Zielscheiben. 
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Der erste Blick

Eine schlanke junge Frau wird von einem schönen Jüngling verfolgt. Während der junge 
Mann beglückt ihre Nähe sucht, scheint die Begehrte eher verängstigt. Der geöffnete Mund 
lässt vermuten, dass sie aufschreit und dem Verfolger zu entkommen sucht. Merkwürdig 
ist: An ihren Händen sprießen Zweige und Blätter, aus ihren Zehen Wurzeln, an den Beinen 
wächst Baumrinde und ihre Haare bestehen aus Büscheln von Lorbeerblättern. 
Beide Figuren sind mit wehendem Umhang nur leicht bekleidet. 

Aufgaben
1. Vergleiche diese Skulpturengruppe Berninis mit der Darstellung von Jeff Koons 

(Bildkarte 8). Welche Ähnlichkeiten fallen dir auf? Liste alle wesentlichen Punkte auf –  
nach bildhauerisch technischer Fertigkeit und nach inhaltlichen Aussagen. 
Lege dazu eine entsprechende Tabelle an.

2. Worin besteht der entscheidende Unterschied der beiden Skulpturen 
deiner Meinung nach?

3. Hätten Apoll und Daphne dieselbe Anmutung, wenn sie aus braunem Ton hergestellt 
worden wären? Wie wirkt der weiße Marmor auf dich?

4. Gestalte aus lufttrocknender Modelliermasse oder aus Speckstein eine Figur 
(Mensch oder Tier), die Elemente eines Baumes trägt. 

Giovanni Lorenzo Bernini: Apoll und Daphne
1625, Marmor, 243 cm hoch. Galleria Borghese, Rom

LITERATUR: Thomas/Seydel/Sowa: Kunst Bildatlas. Klett Verlag, Stuttgart/Friedrich Verlag, Velber 2007 
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Informationen zu Werk und Künstler
Apoll und Daphne – so nennt Bernini seine Skulpturengruppe – entstammen der griechisch antiken Dichtung. Von ihnen 
wird  im ersten Buch der Metamorphosen des Ovid erzählt. Daphne war demnach eine schöne Nymphe, eine Göttin der 
Natur, in die sich Apoll, der Sohn des Göttervaters Zeus, unsterblich verliebt hatte. Doch die scheue Daphne widerstand 
den Verführungsversuchen des Apoll und floh vor ihm. Am Ende dieser langen Flucht aber holte der Gott sie ein und 
wollte die Widerstrebende mit Gewalt ergreifen. Da bat Daphne ihren Vater, den Flussgott Peneios, sie vor dem Zugriff 
zu bewahren. Er verwandelte seine Tochter in einen Lorbeerbaum. Seitdem ist der Lorbeer dem Apoll heilig. 
Der Bildhauer Bernini hält diese dramatische Geschichte fest, und zwar in dem Augenblick, als die Verwandlung der 
Daphne sich gerade vollzieht. Trotz des beunruhigenden Geschehens erscheinen die beiden Figuren in beinahe tänzeri-
scher Bewegung: Der junge Mann steht nur auf einem Bein; sein Körpergewicht ist ganz auf den rechten Fuß verlagert. 
Er scheint zu schweben –  genau so Daphne, die mit abwehrend erhobenem Arm auf der Flucht ist. Bernini führt ein 
spannendes Schauspiel auf und schafft zugleich eine Leichtigkeit in der Darstellung, die er aus dem weißen Marmorblock 
in bewundernswerter bildhauerischer Technik heraushaut. Die beiden Körper erscheinen mit ihrer glänzend glatten Haut 
in idealer Schönheit und Eleganz. Das Weiß des Marmors unterstützt diese Perfektion und das Göttliche der Figuren – 
die Farbe Weiß wird oft als Symbol für das Reine, Göttlliche, Geistige betrachtet. Der weiße Marmor wirkt edel, kostbar 
und erhaben. Diese Eigenschaften übertragen sich auf die dargestellten Figuren. 
Der Betrachter kann die Dramatik des Geschehens wie auf einer Bühne verfolgen und zugleich die Kunstfertigkeit des 
Bildhauers bewundern.
Giovanni Lorenzo Bernini, 1598 in Neapel geboren und 1680 in Rom gestorben, gehört neben Michelangelo zu den 
genialen Architekten und Bildhauern des italienischen Hochbarock. In Rom waren Päpste seine Auftraggeber. Ein Haupt-
werk sind die halbkreisförmigen Kolonnaden, die den Vorplatz der Peterskirche in Rom einfassen. Sein plastisches Werk 
„Apoll und Daphne“ gehört zu den Hauptwerken der Barockkunst in Rom. Bis ins 18. Jahrhundert hinein blieb diese 
Skulpturengruppe ein Vorbild für viele Künstler.
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Auguste Rodin: Der Mensch und sein Gedanke
1899 –1900, Marmor, 77×46×55 cm. Nationalgalerie Berlin

LITERATUR: Die Nationalgalerie. Staatliche Museen zu Berlin und DuMont Literatur und Kunstverlag Köln 2001

Der erste Blick

Aus einem mehr oder weniger unbehauenen Marmorblock heraus wächst die zarte Figur 
eines Kindes. Ein schwerer Stein lastet auf seinem Kopf und scheint mit ihm verwachsen 
zu sein. Er erdrückt ihn beinahe. Vor dem Kind kniend, ragt eine männliche Figur hervor. 
Der muskulöse Mann berührt den Oberkörper des zerbrechlich erscheinenden Wesens so, 
als sei er mit ihm verbunden. Sein gedankenverlorener Blick ist ganz nach innen gerichtet.

Aufgaben
1. Welche Vorstellungen verbindest du mit dieser Skulptur? 
 Tauscht eure Gedanken in Form eines Schreibgesprächs aus.
2. Welche Gestaltungsmittel verwendet Auguste Rodin in dieser Plastik? 

Gleiche deine Aussagen mit den Informationen zu Werk und Künstler ab.
3. Beschaffe dir einen groben Block aus Stein oder Gips (oder aus anderen Materialien, 

z. B. Holz). Bearbeite den Block so, dass eine Tierfigur zu erkennen ist.
Gehe dabei nach den Gestaltungsprinzipien Rodins vor. 

4. Tauscht eure Erfahrungen aus, die ihr bei der Arbeit gemacht habt. 
Ordnet die entstandenen Arbeiten danach, ob sie eher realistische oder 
eher abstrakte Darstellungen sind.

Informationen zu Werk und Künstler
Mit dieser Figurengruppe stellt der Künstler die Schwierigkeit dar, kreative, schöpferische Gedanken und Emotionen zu 
entwickeln und zu gestalten – darauf verweist auch schon der Titel. Rodin lässt den schweren Steinblock weitgehend 
unbearbeitet. So erscheinen die Figuren, als wären sie mühevoll herausgeschlagen. Nur das Wesentliche wird freigelegt. 
Das Kreative wird in der Gestalt eines Kindes gezeigt; es ist zerbrechlich und beschwert. Diese Figur bleibt unbestimmt 
schwebend. Durch die Spannung zwischen der Schwere des rauhen Marmorblocks, der glatten Oberfläche des athle-
tischen Körpers und der zarten Figur eines Kindes wird die Schwierigkeit des künstlerischen Arbeitsprozesses auch für 
den Betrachter sichtbar.
Die Art der Darstellung ist zu Rodins Zeiten völlig ungewohnt. Der Künstler benutzt in voller Absicht das Fragmentarische 
(Bruchstückhafte), das sogenannte Non-finito, als Stilmittel. Die Oberfläche schließt sich nicht fest zusammen und  durch 
die unfertigen Partien des Skulpturenblocks verändert sich die Darstellung ständig auf Grund der diffusen Einwirkung 
des Lichts. Rodin ermöglicht ein malerisches Spiel von Licht und Schatten, wie es die Impressionisten in ihren Bildern 
erzeugen. Auch in seiner Ablehnung akademischer Gestaltungsmittel gleicht er den Arbeiten seiner Zeitgenossen in 
der Malerei.
Der französische Bildhauer und Zeichner Auguste Rodin wurde 1840 in Paris geboren. Er starb 1917 in Meudon. 
Der Künstler  absolvierte ein Studium an der École des Arts décoratifs und arbeitete in der Werkstatt des Bildhauers  
Albert Ernest Carrier-Belleuse. Ab 1870 erhielt er erste öffentliche Aufträge und künstlerische Anerkennung. Bei der Welt-
ausstellung in Paris im Jahr 1900 wurden seine Werke präsentiert. Zu den bekanntesten gehören die „Bürger von Calais“ 
und der „Denker“. Rodins Werke sind gekennzeichnet durch die Spannung zwischen Naturalismus und Abstraktion. Er 
gilt auf Grund der fragmentarischen Behandlung des Steinblocks als Wegbereiter der Moderne in der Bildhauerei. Der 
Künstler hat im übrigen den Torso als eigenständige Form eingeführt (vgl. Bildkarte Nr. 8). 
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Kasimir Malewitsch: 
Suprematische Komposition: Weiß auf Weiß
1918, Öl auf Leinwand, 79,4×79,4 cm. Museum of Modern Art, New York

LITERATUR: Ausstellungskatalog: Das MoMa in Berlin, Hatje Cantz Verlag, Ostfildern-Ruit 2004

Der erste Blick

Wie ein weißes Blatt Papier liegt das gemalte Viereck auf der quadratischen, weißen 
Leinwand. Die scharfe Kante schafft eine deutliche Begrenzung zum leicht abgetönten, 
weißen Untergrund. Das aufgemalte Viereck ist gedreht und nach rechts verschoben; 
eine Ecke berührt beinahe die obere Kante der Leinwand. Nichts weiter ist auf dem Ölbild 
zu sehen als diese geometrische Form und die beiden Weißtöne. 

Aufgaben
1. Zeichne mit Lineal, Zirkel und Bleistift auf dünner Pappe die geometrischen Formen 

Dreieck, Rechteck und Kreis in unterschiedlichen Größen und schneide sie aus. 
Ordne die Formen auf einem Zeichenblatt so an, dass die Komposition entweder ruhig 
oder dynamisch wirkt. Klebe sie auf das weiße Blatt, sobald die Anordnung deinen 
Vorstellungen entspricht. 

2. Mische mit Deckweiß verschiedene Weißtöne durch sparsamen Zusatz der Temperafarben 
Gelb, Ocker, Siena und Umbra. 

3. Male die aufgeklebten Formen mit den Weißmischungen sorgfältig aus. 
4. Vergleiche dein Bild mit denen deiner Mitschüler. 

Wie unterscheiden sie sich in ihrer Wirkung trotz ähnlicher Farben und Formen?

Informationen zu Werk und Künstler
1912 lernte Kasimir Malewitsch in Paris den Kubismus kennen. Der Kubismus ist ein Kunststil, bei dem kubische Formen 
vorherrschen (griech. Kubus: Würfel). Im folgenden Jahr begann er unter diesem Einfluss, sich in seiner Malerei auf die 
geometrischen Grundformen wie Kreis, Dreieck und Rechteck zu beschränken. Hinzu kommt, dass er auch seine Farb-
palette reduzierte. Schließlich blieben Schwarz und Weiß als alleinige „Farben“ übrig. Konsequent fordert der Künstler in 
seinem Kunstmanifest „Vom Kubismus zum Suprematismus“ eine absolute, das heißt für ihn: gegenstandslose Malerei. 
Nicht das Abbild der Wirklichkeit zählt, sondern das Bild selbst hat Vorrang. Diese Richtung in seiner künstlerischen 
Entwicklung bezeichnet er selbst als Suprematismus (lat. superus: höchster Vorrang, Obergewalt). Malewitsch will den 
Betrachter veranlassen, genau hinzusehen: Das aufgemalte Viereck in diesem Bild ist kein Quadrat, was man zunächst 
vermutet, und auch die Farbtöne der vermeintlich weißen Flächen unterscheiden sich geringfügig. 
Malewitsch erreicht mit diesem Bild den Durchbruch der gegenstandslosen Malerei, zudem ist es das erste nur mit Weiß 
gemalte Bild. Die Farbe Weiß hat dabei für ihn eine beinahe religiöse Bedeutung von Reinheit, Absolutheit, Heiligkeit. 
Er wollte die traditionelle russische Malerei der Ikonen (Heiligenbilder) ablösen durch diese Abstraktion. So schafft er 
mit dieser „Suprematischen Komposition: Weiß auf Weiß“ eine Ikone der Moderne. Damit beeinflusste Malewitsch unter 
anderem das Bauhaus und die niederländische Richtung De Stijl.
Kasimir Malewitsch, 1878 in Kiew geboren, 1935 in Leningrad gestorben, studierte in Kiew und Moskau. Er hat als Künstler 
viele Entwicklungen durchlaufen. Seine abstrakte Malerei, mit der er die Kunst in Europa entscheidend beeinflusste, fiel 
bei den Machthabern in Moskau zunehmend in Ungnade. Malewitsch hat sich nach der Phase des Suprematismus in 
den 20er Jahren wieder der figurativen Malerei zugewandt. Allerdings sind die geometrischen Formen der abstrakten 
Richtung auch in den gegenstandsbezogenen Bildern noch deutlich erkennbar. 
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Günther Uecker: Informelle Struktur
1957, Nägel und Gips auf Leinwand auf Holz, 100×70 cm. Nationalgalerie Berlin

LITERATUR: Katalog zur Ausstellung Deutsche Kunst im 20. Jahrhundert. Prestel-Verlag, München 1986

* Katalog zur Ausstellung Das XX. Jahrhundert, S. 341. Nicolai Verlag Berlin

Der erste Blick

Zahllose, weiß überzogene Nägel sind dicht gedrängt in den weißen Bildgrund 
geschlagen. Am äußeren Rand sitzen sie schräg in Reihen angeordnet. Zur Mitte hin sind 
sie umgeschlagen  und erscheinen wie ein wildes Durcheinander. Die Anordnung der Nägel 
erzeugt ein raffiniertes Licht-Schatten-Spiel: Je nach Lichteinfall und Standort des Betrachters 
tauchen Reihungen oder strukturierte Schattenflächen auf. Wülste aus Gips bilden kleine 
Erhöhungen, die dem Bild Reliefcharakter geben und zusätzlich das Lichterspiel bereichern.

Aufgaben
1. Erkundige dich in Internet oder Bibliothek nach Werken der Gruppe Zero.

Welche Vorstellungen entwickeln die Künstler dieser Vereinigung?
2. Worin besteht die Gemeinsamkeit Günther Ueckers mit dieser Gruppe?
3. Gestalte ein ähnliches Bild, in dem du Nadeln in eine Styroporfläche steckst. 

Spiele mit verschiedenen Anordnungsmöglichkeiten und Abständen. 
4. Beleuchte das fertige Bild von verschiedenen Seiten und beobachte die Schatten. 

Informationen zu Werk und Künstler
Günther Uecker schafft mit diesem Objekt ein Werk, das keine Handschrift des Künstlers erkennen lässt. Stattdessen 
entstehen Strukturen, die durch die Aufnahme plastischer Elemente erweitert werden. Rigoros verfolgt Uecker sein 
Interesse an Lichtphänomenen, die sich durch eine bestimmte Anordnung der Nägel ergeben. So steht er der von Heinz 
Mack und Otto Piene gegründeten Zero-Gruppe nahe, die sich mit den verschiedensten Erscheinungen des Lichts in 
ihren Werken auseinandergesetzt haben. So wie Mack und Piene erfuhr auch Uecker in seiner Entwicklung zur radikalen 
Vereinfachung Auftrieb durch die Begegnung mit dem Werk Lucio Fontanas (siehe Bildkarte 6). 
Zero – damit bezeichnet die Gruppe eine Phase des Schweigens und der Stille, eine Art Zwischenzone, „... in der ein 
alter Zustand in den neuen unbekannten übergeht“.* Die Künstler wollten ohne den Ballast der Vergangenheit leben. 
Das Bedürfnis nach Erneuerung der Kunstgattungen war das Verbindende in der Gruppe der Künstler. Die Konzentration 
und Reduktion auf die monochrome (einfarbige) Farbe in ihrer Eigenschaft als Lichtträger war Programm. Daraus folgte 
eine konsequente Ausrichtung nach dem Lichtwert der Farbe, sodass schließlich nur noch reines Weiß verwendet wurde.

Günther Uecker, 1930 in Wendorf (Mecklenburg) geboren, ist auf der Ostseeinsel Wustrow aufgewachsen. Von 1949 bis 
1955 studierte er Malerei in Wismar und an der Kunstakademie Berlin-Weißensee. 1955 verlässt Uecker die DDR und 
siedelt nach Düsseldorf über. Dort setzt er sein Studium an der Kunstakademie fort. Uecker entwickelt eine völlig neue 
Art des Tafelbildes. Die materielle Qualität von Leinwand und Farbe tritt zugunsten des immateriellen Lichts zurück. Die 
Nagelbilder haben alle einen weißen Grund, sodass die informellen Strukturen besonders deutlich hervorscheinen. Heute 
gehört Uecker weltweit zu den anerkannten Künstlern. Er ist bald nach der Wende in seine Heimat nach Mecklenburg 
zurückgekehrt. 
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Hajo Düchting 
FArBrAUScH 
die farbe in der malerei
Belser Verlag, Stuttgart 2009 
128 Seiten, € 24,95 
isBn 978-3-7630-2522-0

In einzelnen Kapiteln widmet sich der Autor 
neben den Farben Rot, Gelb, Blau, Orange,  
Grün, Violett auch den „Nicht-Farben“  
Schwarz, Weiß und Grau. Durch großfor-
matige Abbildungen und den anschau-
lich geschriebenen Text erfährt der Leser 
Wissenswertes zur Herstellung der unter-
schiedlichen Farben, zur Bedeutung in un-
serem Alltag und in anderen Kulturkreisen 
sowie über die Farbwirkung. Besonders Au-
genmerk wird auf die entwicklung des Farb-
einsatzes in den relevanten Kunstepochen 
gelegt und an einzelnen Künstlern/Bildern 
erläutert. Abgerundet wird das Buch mit ei-
nem überblick zur Geschichte der Farbleh-
re. ein Buch, das man immer wieder gern in 
die Hand nimmt und aus dem man schnell 
Anregungen und Informationen, auch für 
den Unterricht, ziehen kann. 

Barbara Oettl  
WeISS 
in der kunst des 20. Jahrhunderts,

studien zur kulturgeschichte einer farbe
Schnell und Steiner, Regensburg 2008 
416 Seiten, € 59 
isBn 978-3-7954-2092-5

eine umfassendere Betrachtung zur Farbe  
Weiß wird man kaum finden: Barbara Oettl 
untersucht in ihren Studien die vielfälti-
gen Gestaltungsperspektiven bei weißen 
Kunstwerken des 20. Jahrhunderts. Im ers-
ten Drittel widmet sie sich dem Phänomen 
Weiß, seiner Bedeutung, psychologischen 
und physikalischen eigenschaften sowie 
der monochromen Malerei, um im Haupt-
teil auf fünf bedeutende Künstler einzuge-
hen, die alle auf unterschiedliche Art mit 
Weiß arbeiten: Kasimir Malewitsch, Lucio 
Fontana, Piero Manzoni, Robert  Ryman und 
Dan Flavin.  Farbtafeln und ein Anhang mit 
erklärungen zu Farbpigmenten, Farbtest- 
Verfahren und Rymans Material schließen 
das Buch ab. Unverzichtbar für alle, die 
wirklich tief in die „weiße Kunst“ einsteigen 
wollen.

Franz zeier 
PAPIer 
Versuche zwischen geometrie und spiel
Haupt Verlag, Bern/Stuttgart/Wien 1974 (1. Aufl.) 
320 Seiten, € 49  
isBn 978-3-258-07498-6

Der reich bebilderte Band liefert vielfältigste  
Anregungen, wie sich aus Papier Reliefs, 
Oberflächenstrukturen und dreidimensi-
onale Objekte gestalten lassen. Allein die 
grundlegenden Bearbeitungsmöglichkeiten 
sind umfangreich und animieren zum so-
fortigen Nachmachen und einsatz im Un-
terricht: Da wird Papier gerollt, gefaltet, ge-
ritzt, geschnitten, verschlungen, geflochten, 
gerissen, gestochen und geschlagen. Wei-
ter geht’s mit Vorschlägen zum plastischen 
Gestalten geometrischer Figuren, wobei 
der technische Anspruch oft recht hoch ist. 
Diese fortgeschrittenen Ideen sind so in der 
Schule nicht unbedingt umsetzbar – viele 
Arbeiten sind an der Kunstgewerbeschu-
le zürich entstanden – aber sie sind sehr 
beeindruckend und motivieren, mehr mit 
 Papier zu experimentieren. 

Julia Friedrich 
GrAU oHNe GrUND 
gerhard richters monochromien als herausfor-
derung der künstlerischen Avantgarde
Strzelecki Books, Köln 2009 
208 Seiten, € 24,80  
isBn 978-3-9812714-3-0

eine Betrachtung der Besonderheiten mo-
nochromer Malerei anhand der grauen Bil-
der Richters – auch im Vergleich zu ande-
ren monochromen Malern wie Malewitsch.

Undine Werdin 
WerKSTATTBUcH GIPS 
künstlerisches modellieren und gestalten – 
schritt für schritt
Augustus Verlag, Augsburg 1995 
104 Seiten, € 24,90 
isBn 3-8043-0202-5 

Nur noch antiquarisch erhältlich 

Das Buch bietet prägnant und anschaulich 
alle Informationen, die zu einem gelingen-
den einsatz des besonderen Arbeitsmate-
rials Gips führen.

Kenya Hara 
WeISS 
Lars Müller Publishers, Baden (Schweiz) 2010 
92 Seiten, € 19,90  
isBn 978-3-03778-182-1

Wie ist das Wesen von Weiß? Dazu macht 
sich der Autor Gedanken – dabei ist japa-
nische Ästhetik seine Quelle, das vollkom-
mene Nichts zentraler Begriff.  

KUNST 5 –10 I 21 / 2010
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klaSSeNStUFe    8 –10

Ziel Der aUFGaBe

4 Menschliches Proportionsschema auf 
Figuren übertragen, mehransichtiges 
Gestalten von Figuren

ZeitBeDarF    1– 2 Doppelstunden

kONteXte

4 Auseinandersetzung mit 

Körperproportionen in Ü    4  figuren in 

haltung bringen, S. 20

MATerIAL

• Papier A4
• Bleistift 
• Weiße Kerzen im Klassensatz
• Kartoffelmesser im Klassensatz
• Weitere Schabgeräte

TIPP: Kerzen kauft man am günstigsten in 
Großpackungen (z. B. bei Ikea) und nicht 
einzeln. 

TIPP: Als Hilfe für die Schüler bietet sich an, 
das Proportionsschema auf die Größe 
der Kerzen hochzukopieren. Dann ist 
die übertragung der richtigen Maße in 
die Skizze und auf die Figur einfacher. 

  folie Karyatiden (Säulenfiguren)

AUFGABe 1

Kerzengerade  
Haltung 

proportionierte figuren aus 
weißen  kerzen schnitzen

anna-Maria	loFFrEdo

BeURTeILeN UND BeWeRTeN 

• Ist die Skulptur plastisch mo-
delliert worden bzw. ist erkenn-
bar, dass das Material mehran-
sichtig abgetragen wurde?

• Wie ist die Detailgenauigkeit, 
Oberflächenbeschaffenheit und 
Körperlichkeit?

• Sind die Proportionen der Kör-
perteile aufeinander abge-
stimmt?

• Wurde die gesamte Größe der 
Kerze ausgenutzt?

• Wurden Ganzkörper-Skizzen 
als Planungshilfe angefertigt, 
bei denen die Studie der Pro-
portionen erkennbar ist? 

inforMationen für den lehrer

Als zusatzaufgabe können schnelle Schüler ihre fertiggeschnitzte Kerzenfigur aus un-
terschiedlichen Positionen beleuchten (kleine Tischleuchte, Taschenlampe, Kerze) und 
die verschiedenen Wirkungen je nach verändertem Lichteinfall betrachten, fotografieren 
oder zeichnen (Hell-Dunkel-Bereiche). Dies unterstützt die erkenntnis, dass sich plasti-
sche  Figuren in ihrem erscheinungsbild – im Gegensatz zu zweidimensionalen Bildern – 
je nach Blickwinkel und Licht-Schatten-Verteilung sehr verändern.

KUNST 5 –10 I 21 / 2010

1    Schülerarbeiten

2     Karyatiden (weibliche Säulenfiguren) an einem 
Tempel auf der Akropolis in Athenm
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eine säulenfigur schnitzen

In alten Tempeln oder Kirchen sieht man häufig männliche und weibliche 
Figuren,  die die Funktion einer tragenden Säule übernehmen. Aus Kerzen 
 lassen sich solche Säulenfiguren schnitzend herausarbeiten.

1. Skizziere auf Papier eine Ganzkörperfigur, die du anschließend in die Kerze 
schnitzen kannst. erstelle die Skizze am besten genauso groß, wie deine  
Kerze hoch ist – dann kannst du beim übertragen die Kerze neben die 
zeichnung legen. 

 Beachte dabei den Durchmesser der Kerze! Arme und Beine dürfen nicht 
weit abstehen vom Körper.

2. Orientiere dich beim zeichnen am Körperschema (Abb. 1+ 2). Du kannst dir 
ein Raster mit Hilfslinien einzeichnen, um die genauen Proportionen der 
Körperteile zu treffen. Schau dir zum Beispiel genau an, wie lang ein Arm ist 
oder wie groß der Kopf im Verhältnis zum Körper ist.

3. überlege, wie du mit möglichst wenig Verschnitt aus der Kerze eine 
proportional  stimmige Figur schnitzen kannst. Bedenke dabei, dass nur 
Material abgetragen und nicht hinzugefügt werden kann! 

4. Bearbeite die Kerze von den Seiten her, nicht von oben nach unten.
5. Ritze zunächst die Umrisse deiner Figur oberflächlich in die Kerze ein. Gehe 

dann beim Schnitzen mehransichtig vor, das heißt: Drehe die Kerze während 
des Arbeitens und bearbeite sie von allen Seiten gleichzeitig. So kannst du 
besser überprüfen, ob die Körperteile plastisch und stimmig wirken.
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saBinE	tEMPlin

Weiß ist wie Schwarz eine unbunte Farbe. 
Das bedeutet, dass Weiß weder einen be-
stimmten Farbton, noch eine bestimmte 
Farbsättigung hat. es gibt also kein Hell-
weiß oder Dunkelweiß. Wir sprechen darü-
ber hinaus von kreideweiß, schlohweiß oder 
schneeweiß, um die vielfältigen erscheinun-
gen in der Natur zu benennen. Wird Weiß 
mit einer bunten Farbe – z. B. Rot, Blau oder 
Gelb – gemischt, entstehen hellere, gebro-
chenere Farbtöne. Wir sehen Farben nur, 
wenn Licht da ist. Nach den Gesetzen der 
Optik besteht Licht aus elektromagneti-
scher Strahlung mit verschiedenen Wellen-
längen. Trifft Sonnenlicht auf ein Prisma, 
wird sichtbar, dass das scheinbar farblose 
Licht in sich alle Farben unseres Farbspek-
trums enthält. Weißes Licht entsteht dem-
nach durch die überlagerung aller Farbwel-
len. ein Gegenstand, der alle Lichtwellen 

reflektiert, erscheint uns weiß. er wirkt auf 
uns kalt im Gegensatz zu einem Gegen-
stand, der allein die roten Wellen reflektiert. 
Bis Mitte des 19. Jahrhunderts wurde in der 
Kunst Bleiweiß als Farbpigment benutzt. es 
hat eine hohe Deckkraft und ist relativ ein-
fach herzustellen. Durch Beimischung zur 
Theaterschminke stellte man allerdings 
schon sehr früh seine Giftigkeit fest. Heut-
zutage werden weiße Farbpigmente aus 
anderen Grundstoffen hergestellt, z. B. aus 
 Titanoxyd.

Weiß als symbolfarbe
Die symbolische Bedeutung der Farbe 
Weiß ist vielschichtig. In der Antike galten 
weiße Tiere als göttliche Wesen. Die wei-
ße Taube symbolisiert für die christen den 
Heiligen Geist und das weiße Lamm ist ein 
zeichen für christus. Die weiße Lilie, in der 
Antike ein Symbol für Reinheit, Unschuld 

und Jungfräulichkeit, wird in der christli-
chen Bilderwelt als Attribut der Maria ver-
wendet. Sandro  Botticelli (1445 –1510) zeigt 
auf seinem Gemälde Maria mit einem wei-
ßen Schleier und das in ein weißes Tuch ge-
hüllte Kind im Kreis der engel, die alle eine 
weiße Lilie tragen (Abb. 1). 

monochrome Bilder
Arbeiten, die mit einer einzigen Farbe gemalt 
werden, auch wenn diese in unterschiedli-
chen Nuancen auftritt, nennt man mono-
chrom (gr. mono: allein, chroma: Farbe). Die 
Auseinandersetzung mit einer Farbe als ein-
zigem Bildgegenstand begann zu Beginn 
des 20. Jahrhunderts, als der russische Ma-
ler Kasimir Malewitsch (1878 –1935) das 
„Schwarze Quadrat“ malte und 1915 aus-
stellte (Abb. 1, hintere Umschlag innenseite). 
er nennt seine Kunst Suprematismus (lat. 
 superus: höchster  Vorrang,  Obergewalt). 

Das Weiß 
in der Malerei
aus	 der	 menschlichen	 Erfahrung	 von	 tag	 und	

nacht,	 hell	 und	 dunkel,	 warm	 und	 kalt	 wurde	

mit	 der	 Farbe	 Weiß	 das	 Göttliche	 verbunden	

und	dargestellt.	Weiß	war	ein	synonym	für	das	

Gute,	 das	 Vollkommene,	 das	 reine.	 das	 hat	

sich	auch	im	sprachgebrauch	niedergeschla-

gen:	Man	kennt	die	Götter	in	Weiß,	unsere	Ärz-

te,	die	weiße	Weste,	die	einen	unbescholtenen	

Menschen	 auszeichnet,	 die	 weiße	 Fahne,	 die	

die	 bedingungslose	 Kapitulation	 anzeigt,	 den	

weißen	Fleck	auf	der	landkarte,	der	unerforschtes	

Gebiet	meint.	auch	in	der	Kunst	spielt	das	unbunte	

Weiß	 eine	wichtige	 rolle	 –	 1918	wagte	 Kasimir	Male-

witsch	als	erster	Künstler,	ein	Bild	nur	mit	Weiß	zu	malen.	
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Das Schwarze Quadrat bezeichnet für ihn 
das ende gegenständlicher Kunst und er 
nennt es deshalb eine nackte, ungerahmte 
Ikone seiner zeit. Die Komposition ist denk-
bar einfach. ein schwarzes Quadrat befin-
det sich im zentrum eines weißen, quadra-
tischen Malgrundes, der wie ein Rahmen 
erscheint. Bei genauerer Betrachtung des 
schwarzen Quadrates zeigt sich allerdings, 
dass keine der Kanten parallel zum Bild-
rand verläuft und außerdem keine Kante in 
sich absolut gerade ist. Gleiches gilt für das 
1918 entstandene Ölgemälde „Supremati-
sche Komposition Weiß auf Weiß“ (Abb. 2, 
hintere Umschlag innenseite). es zeigt ein 
kleineres, nach rechts oben verschobenes, 
aus der Achse gedrehtes, weißes Quadrat 
auf weißem quadratischem Grund. Beide 
Quadrate variieren in ihrer Weißtönung: 
Außen ein „wärmeres“ Weiß, das zum Gelb 
tendiert und innen ein „kälteres“ Weiß, das 
hellgrau erscheint. Durch die zarte, graue 
Umrandung hebt sich diese Fläche schein-
bar vom Untergrund ab. Auch hier fallen bei 
genauerem Hinsehen die ungleichen Seiten 
des inneren Quadrates auf. Malewitsch voll-
zieht eine kaum wahrnehmbare Verformung 
und erwartet vom aufmerksamen Betrach-
ter, dass dieser begreift, was er sagen will: 
Kunst ist nicht dazu da, alltägliche Dinge ab-

zubilden, sondern auf jenseitige Dimensio-
nen hinzuweisen, auf das Schöpferische, 
die Intuition, die Vorstellungs kraft. Traditio-
nelle Kompositionsverfahren der Malerei 
waren damit in Frage gestellt und mono-
chrome Malerei wurde für einige Künstler 
zu einem zentralen  Aspekt ihrer Arbeit. zu 
ihnen gehört Piero Manzoni (1933 –1963).

Weiße malerei
Manzoni nannte seine weißen Bilder 
„Achrome“.  es handelt sich dabei zum einen 
um unbemalte, allein mit Gips strukturierte 
Leinwände. Außerdem ordnete er Watte-
bäusche, Kunststoffkugeln, Steine und an-
dere Materialien auf seinen Bildflächen so 
an, dass diese ins Unendliche erweiter-
bar erscheinen. Vielfach wurden diese An-
ordnungen mit weißer Farbe überstrichen 
(Abb.  2). Durch die Schattenwirkung der Ma-
terialien entstehen seltsam lebendig anmu-
tende Flächen. 

Robert Ryman (*1930), ein Künstler, der 
der sogenannten Analytischen Malerei zu-
gerechnet wird, arbeitete in den 50er und 
60er Jahren auf meist quadratischen Mal-
gründen, um die Betonung der Horizonta-
len oder Vertikalen zu vermeiden. Ryman 
untersucht in seinen Bildern malerische und 
materielle Qualitäten und nutzt dazu das 

neutrale Weiß. Sein Gemälde „Winsor 5“ 
von 1966 (Abb. 4, S. 13), das seinen Namen 
der Herstellerfirma der Farbe „Winsor“ ver-
dankt und das fünfte in einer Reihe ähnli-
cher Bildern ist, besteht aus 33 annähernd 
gleich breiten weißen Farbstreifen (jeder et-
wa 5 cm breit). Die Farbstreifen erhalten ei-
ne mauerähnliche Anordnung, die sich aus 
dem jeweiligen Pinselansatz, dem Pinsel-
duktus, der Breite des Pinsels und der hin-
durchscheinenden, bräunlichen Leinwand 
erklärt. Das Gemälde erscheint im wahrs-
ten Sinne des Wortes gebaut, macht die-
sen Prozess sichtbar und reflektiert sich da-
durch selbst.

Der deutsche Maler Raimund Girke 
(1930 – 2002) spürt in seinen Bildern der 
Wirkung von Weiß im Kontrast zu anderen 
Farben nach (Abb. 3). Die Bewegung des 
Pinsels, die dadurch entstehenden schlei-
erartigen Strukturen und der farbige Unter-
grund treten in seinen Bildern in ein span-
nungsvolles Wechselspiel von Hell und 
Dunkel, Bewegung und Ruhe, das über die 
Bildgrenzen hinaus erweiterbar erscheint. 
Im Gegensatz zu Rymans fast architekto-
nisch wirkenden Bildern, ist bei Girke die in-
dividuelle Handschrift bildbestimmend und 
sichtbar.
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1  sandro Botticelli: 
Madonna mit acht singen-
den Engeln, um 1477

2  piero manzoni: Achrome, 
1962

3  raimund girke: Kontrast, 
1992
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aus wie ausgeschnitten und hineinmontiert 
in die leere, weiße Bildfläche. Die Konturen 
der fahl und ausgebleicht wirkenden Land-
schaft verschwinden nahezu im weißen Ne-
bel. Die Fotografie wirkt überstrahlt. Hellig-
keitsunterschiede, Schatten und Kontraste 
sind in Auflösung begriffen. 

Walter Niedermayr, 1952 in Bozen ge-
boren, ist für seine großformatigen, unter-
belichteten Fotografien meist alpiner Win-
terlandschaften bekannt. Seine Arbeiten 
schwanken zwischen fotografischer Präzi-
sion und malerischer Aura. Ihr Thema ist 
jenes, das bereits die Landschaftsgemäl-
de der Romantik beherrschte: die Stellung 
des Menschen in der Natur. In Niedermayrs 
Bildern wird der Mensch von seiner Umge-
bung regelrecht absorbiert, vom Weiß der 
Winterlandschaft aufgesaugt und seiner 
Individualität beraubt. Menschen erschei-
nen wie Spielzeugfiguren in einer unwirk-
lichen Modellbahnlandschaft. Walter Nie-
dermayrs Landschaften sind vom zustand 
ungebändigter Natur weit entfernt. Die einst 
rauen Landschaften wurden durch die ein-
griffe einer rücksichtslosen Freizeitindus-
trie domestiziert und nutzbar gemacht. 
Auch Folgefonna ist so ein Schauplatz 
der globalisierten Freizeit- und Winter-
sportindustrie. Folgefonna ist mit 214 km² 

Schneeblind im Whiteout 
Walter niedermayrs bleiche Winterlandschaften

„Whiteout“	ist	ein	meteorologisches	Phänomen:	der	Begriff	beschreibt	

den	zustand	einer	extremen	helligkeit,	die	sich	bei	neuschnee	und		

gleichmäßig	dünner	Bewölkung,	insbesondere	im	hochgebirge	oder	

in	polaren	regionen,	einstellt.	durch	die	diffuse	reflexion	des	lichtes	

im	weißen	nebel	passiert	es,	dass	Boden	und	himmel,	dass	oben	und	

unten	miteinander	verschmelzen.	dabei	können	die	Maßstäbe	unserer	

orientierung	im	raum	verlorengehen.	der	Gleichgewichtssinn	verlässt	

uns	und	die	sinne	für	die	Einschätzung	für	Entfernungen	schwinden.			

Für	Bergsportler	oder	Piloten	ist	dies	eine	extrem	gefährliche	situation.	

Eine	reihe	ungeklärter	Flugzeugabstürze	und	hubschrauberunglücke	

geht	auf	das	Konto	dieser	extremen	Wetterlage.
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italienischen Künstlers Walter Niedermayr 
(Abb. 1). Aus der entfernung betrachtet, wirkt 
das Bild völlig flach und leer, fast wie eine 
monochrom weiße Fläche. In der Bildmitte, 
wo Boden und Himmel fast nahtlos ineinan-
der übergehen, tummeln sich ein paar ver-
einzelte Figuren, die man als Wintersport-
ler identifizieren kann. Ihre Körper schauen 

torstEn	schEid

Whiteout war auch der Titel einer Ausstel-
lung, die sich mit der Farbe Weiß in der zeit-
genössischen Kunst und mit dem Thema  
der Desorientierung auseinandersetzte. Un-
ter den gezeigten exponaten befand sich 
die fotografische Arbeit „Folgefonna I“ des 
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 Norwegens drittgrößter Gletscher und ein 
touristisch attraktives Sommerskigebiet. 
Die geografischen Orte – hier Alpenland-
schaft, dort skandinavischer Gletscher – 
sind austauschbar. Mit Werbebroschüren 
und ihrer verführerischen Ästhetik idealis-
tischer Hochglanzfotografie haben die Auf-
nahmen von Walter Niedermayr nichts ge-
mein. Sie erschöpfen sich aber auch nicht 
in ökologisch motivierter Kritik an der zer-
störerischen Kraft des Massentourismus.

Gerade bei „Folgefonna I“ finden sich 
tatsächlich kaum Spuren zivilisatorischer 
eingriffe. Anders als bei vielen anderen Ar-
beiten des Künstlers lassen sich keine Ver-
letzungen der Natur durch Seilbahnen, Rau-
penfahrzeuge oder Pistenmarkierungen 
ausmachen. „Folgefonna I“ ist vor allem 
als Ausdruck und zugleich als Ursache ei-
ner Wahrnehmungskrise des Betrachters 
zu verstehen. es geht um das Sehen, um 
die Betrachtung von Bildern insgesamt und 
ganz besonders um das Verhältnis von Bild 
und Abbild in der Fotografie. 

Laut Katalog misst die Arbeit „Folgefon-
na I“  104 × 264 cm. An dieser zahl lässt sich 
nicht nur die enorme Größe der Fotogra-
fien ablesen, sondern vor allem die Tatsa-
che, dass es sich bei den beiden einzelbil-
dern um ein einziges Werk, also um eine Art 
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Diptychon handelt. Im Nebeneinander  ihrer 
Hängung weiten sie den Blick zu einem 
ausladenden Winterpanorama. Obschon 
auf eine fast unsichtbare Kontur zwischen 
erde und Himmel reduziert, lässt sich die 
Horizontlinie von einem Bild beinahe bruch-
los ins andere hinein verfolgen. Der Blick 
des Betrachters gleicht einem filmischen 
Schwenk, der einen breit gedehnten Aus-
schnitt erfasst, wie ihn das fotografische 
einzelbild der Kamera nicht einzufangen 
vermag vermag. Bei näherer Betrachtung 
aber entpuppt sich dieses vermeintliche 
Breitbandpanorama als fotografische Se-
quenz. Dem räumlichen Nebeneinander 
der Tafelbilder liegt ein zeitliches Nachei-
nander der fotografischen Aufnahmen zu-
grunde. 

grenzgebiete der (Bild-)Warhnehmung
Betrachtet man die Positionen und die 
Haltungen der dargestellten Figuren ein-
gehender, kann man erkennen, dass es 
sich in beiden Bildern um dieselben Per-
sonen handelt. Man gewahrt, dass zwi-
schen beiden Landschaftsbildern keine 
räumliche Distanz besteht, sondern dass 
zwischen ihnen zeit vergangen ist. ein 
kurzer Moment, in dem sich Snowboar-
der und Skifahrer über die Piste  bewegt 

 haben müssen. Das, was sich in der 
räumlichen Anordnung als Diptychon ge-
biert, ist eine Bilderfolge; die zwischen 
den Bildern vergangene zeit wurde in ei-
nen Bildraum überführt. Diese überfüh-
rung von zeit in Raum, die nebulöse Diffu-
sion des Motivs, die figurale Vereinzelung 
der Menschen auf der weißen Leinwand, 
die fotografische Unterbelichtung und mo-
derate Farbfilterung lassen im zusammen-
spiel ein Gefühl visueller Verunsicherung 
aufkommen. Was sehen wir hier eigent-
lich? Der Ursprung des Bildes liegt im Un-
geklärten. Der Künstler führt den Betrach-
ter in die Grenzgebiete der Wahrnehmung 
und Bildwahrnehmung. Walter Niedermayr 
sei ein Bilderfinder, hieß es einmal doppel-
deutig in einem Dokumentarfilm über den 
Künstler. Diese Bezeichnung lässt offen, ob 
der Künstler seine Bilder findet oder ob er 
sein Bild erfindet. Tatsächlich weicht Walter 
Niedermayr in seinen Arbeiten die Grenzen 
zwischen Bild und Abbild, zwischen Wie-
dergabe und Fiktion, zwischen Fotogra-
fie und Malerei auf. Die vermutete Trenn-
schärfe vom dokumentarischen zeugnis 
und gestalteten Bild wird fragwürdig. Auch 
die bildnerischen Techniken und ihre Medi-
en lassen sich mit bloßem Auge nicht mehr 
eindeutig unterscheiden. 

eigentlich müsste jede Betrachtung ei-
ner Fotografie eine Art Schwindel beim 
Betrachter hinterlassen. Der abgebildete 
Raum kann unmöglich körperlich be-
gangen und erschlossen werden. Die Ord-
nung und die Sicherheit, die das zentral-
perspektivische und automatisch erzeugte 
Bild der Fotografie dem Betrachter vermit-
telt, ist tatsächlich nur eine Vorspiegelung. 
es handelt sich um eine Illusion, die sich 
in betrügerischer Absicht unserer tausend-
fach erprobten und tagtäglich eingespielten 
Wahrnehmungsmuster bedient. Wo diese 
Wahrnehmungsmuster nicht mehr greifen, 
droht der Absturz. Wo uns die vertrauten 
Markierungen fehlen, beginnt der Whiteout. 

1	 	Walter	Niedermayr: Folgefonna I, 2002
(c-Print, zweiteilig, je 128 x 161 cm)
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Wie mit dem weißen Blatt 
klarkommen? 

Der aufmunternde Satz „Das ist wie beim 
Sprung ins kalte Wasser, du musst einfach 
springen!“ hilft heute nicht weiter. Tim hat 
mit einem Phänomen zu tun, das am Be-
ginn der meisten schöpferischen Prozesse 
steht. Die Ursachen für die Hemmschwelle 
beim Anfangen können sehr unterschied-
lich sein. Will man dem Schüler wirklich hel-
fen, sie zu überwinden, muss man ihr zu-
nächst auf den Grund gehen.

Der Ursache auf den Grund gehen

eine Ursache kann im Verständnis der Auf-
gabe selbst liegen. Oft ist es ganz banal: 
Tim hat sich während der Aufgabenbe-
sprechung mit anderen Dingen beschäf-
tigt und nur die Hälfte mitbekommen. Oder 
aber: Die Aufgabenstellung ist zu komplex 
und Tim ist auch nach der einführung nicht 
klar, mit welchem Schritt er nun tatsächlich 
beginnen soll – obwohl er ganz genau auf-
gepasst hat. Ist das ziel nicht klar oder fehlt 
das Wissen über die einzelnen Schritte, die 
auf dem Weg zu diesem ziel zu gehen sind, 
dann kann ein Arbeitsprozess nicht sinnvoll 
beginnen. ein zweiter Komplex von Ursa-
chen betrifft das Handlungsvermögen des 
Schülers. Die Aufgabe kann mündlich wie-
derholt werden – umsetzen kann Tim sie 
trotzdem nicht. Im Kunstunterricht haben 
wir es eben immer wieder mit Vorgängen 
zu tun, die man einüben muss, die nicht nur 
im Kopf, sondern auch „in den Händen“ ste-
cken müssen. In diesem Fall kann die Auf-
gabe klar sein, der Schüler kann sie mit 
eigenen Worten wiedergeben – er weiß al-
so, was er machen soll, kann es aber trotz-

dem nicht. eine weitere Ursache liegt mög-
licherweise im Vorstellungsvermögen des 
Schülers. Ohne eine vage Vorstellung von 
einem ergebnis, kann ich einen schöpferi-
schen Prozess nicht beginnen. Das muss 
gar nicht heißen, dass das spätere ergeb-
nis dieser ersten Vorstellung auch nur an-
nähernd entspricht. Im Prozess – wenn er 
dann erst mal in Gang gekommen ist – ent-
wickelt sich auch die Vorstellung weiter. Aus 
Ideen werden Pläne, aus entwürfen voll-
kommene Werke. In diesem Fall fehlt es Tim 
möglicherweise an Vorbildern oder wenigs-
tens Anregungen, um zu eigenen inneren 
zielbildern kommen zu können. 

In leistungsorientierten, schulischen 
Kontexten kann die einstiegsblockade noch 
eine ganz andere Ursache haben. Die Auf-
gabe ist wirklich verstanden, die Handgriffe 
sitzen, ein inneres zielbild vorhanden – und 
dennoch geht es nicht los. Die Vorstellung 
vom ergebnis nämlich ist so vollkommen, 
dass der Schüler denkt: „Das schaffe ich 
nie.“ Hier ist es nicht das Fehlen einer Vor-
stellung vom ergebnis, das blockiert, son-
dern es ist gerade die ausgefeilte Vorstel-
lung vom ergebnis selbst. Wenn man weiß, 
dass das am ende zensiert wird, kann das 
zu einem erheblichen Druck führen, der auf 
dem Start eines Arbeitsprozesses lastet.

Dem Schüler helfen, sich selbst zu 
helfen

Wie soll die Lehrerin oder der Lehrer mit 
der Situation umgehen? Sicher ist es nicht 
die optimale Lösung, die Dinge selbst 
an sich zu reißen: „Ich zeig dir, wie du  

Eigentlich	ist	alles	klar:	die	

aufgabe		steht	an	der	tafel,	die	

arbeitsschritte	sind	demonstriert,	

die	tücken	der	technik	erläutert.	

der	arbeitsplatz	ist	eingerichtet,	

alles	was	benötig	wird,	ist	rund	um	

das	weiße	Blatt	herum	aufgestellt.	

Jetzt	kann	es	losgehen.	aber	tim	

stützt	die	arme	auf	und	schaut	in	

die	luft:	„ich	weiß	nicht,	wie	ich		

anfangen	soll.“
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anfangen musst.“ Das kann hilfreich sein, 
wenn es gelingt, den Schüler in diese De-
monstration hineinzuziehen. Oft allerdings 
verlagert sich das Problem nur. Die Schwie-
rigkeit zu starten kommt jetzt beim zwei-
ten Schritt. Im Originalton bei Tim heißt 
es: „Und was soll ich jetzt machen?“ ziel 
muss also sein, dem Schüler zu helfen, sich 
selbst zu helfen. Mögliche Impulse des Leh-
rers können sein:
• „Gehen wir die Aufgabe noch mal zu-

sammen durch“ oder: „Geh die Aufga-
be mit deinem Nachbarn noch einmal 
zusammen durch.“

• „Soll ich dir noch mal zeigen, wie man 
das macht?“ oder: „Schau mal zu dei-
nem Nachbarn, wie er es macht. Probier 
es mit ihm zusammen aus.“

• „Wenn du keine Idee hast, blättere doch 
erst einmal im Bildband oder schau in 
der Kiste mit den Gegenständen.“ 

• „Kritzele einfach rund um das Thema al-
les auf, was dir einfällt. So entsteht ein 
erstes Scribble.“

• „Schau in die Tippbox.“ Hier findet der 
Schüler kleine Karten mit Tipps zum ein-
stieg in das Thema. Die allerdings müs-
sen vom Lehrer sorgfältig überlegt wer-
den, damit nicht zu viel vorgegeben wird.

Manchmal hilft auf die Aussage des Schü-
lers „Was soll ich machen?“, einfach nur 
die Gegenfrage zu stellen: „Was hast du 
dir denn überlegt, was du machen willst?“ 
Die Antwort des Schülers kann dann zum 
Ausgangspunkt für ein Gespräch werden, 
wie man die Dinge anfangen muss, um eine  
solche  zielvorstellung zu verwirklichen. 

Schüler helfen sich gegenseitig 

Alles schön und gut. Nur, wie soll ein Leh-
rer mit der Situation umgehen, wenn nicht 
nur Tim vor dem weißen Blatt sitzt, son-
dern auch die Hälfte seiner Mitschüler? 
Möglicher weise ist ein Schritt zurück erfor-
derlich: Die Aufgabenstellung muss erneut 
durchdrungen werden. Ist die aber für die 
eine Hälfte der Klasse völlig klar, dann las-
sen sich die jetzt notwendigen einzelge-

spräche mit all den anderen nicht führen. 
Für diesen Fall ist es gut, wenn ein paar 
 Rituale eingeführt sind, wie die Schüler  sich 
untereinander helfen können, einen Anfang 
zu finden. eine Möglichkeit ist die Tandem-
Bildung: Schüler mit Startproblemen tun 
sich mit Schülern zusammen, denen das 
Durchstarten leicht fällt. Dafür ist wichtig 
einzuüben, dass – wie beim Tandemfah-
ren – auch beide treten müssen. Der einzi-
ge Unterschied zwischen beiden ist, dass 
derjenige mit Wegkenntnis zunächst einmal 
lenkt. Haben nicht alle dasselbe  Verständ-
nis, kann die Tandemmethode schnell zu 
der unguten Situation abrutschen, dass ei-
ner für zwei arbeitet und der andere Däum-
chen dreht.

eine zweite Möglichkeit ist die Künstler-
konferenz. In einer Gruppe von Mitschü-
lern stellt einer die bisherigen überlegun-
gen zu seinem Vorhaben vor. Vor allem 
durch Nachfragen und Spiegelungen des 
Gesagten helfen die Mitschüler dem nach 

einem Anfang Suchenden einen mögli-
chen zu finden (siehe weitere Informatio-
nen dazu bei Verena Hamm in: Sammel-
band kunst+unterricht: Methodisch Handeln. 
Velber 2009, S. 81).

Und wenn alles nichts hilft?

Abschließend sei noch auf jene einzelfäl-
le verwiesen, in denen die einstiegsblocka-
de wesentlich tiefer steckt. Sie ist dann nur 
ein Symptom für viel weitergehende Prob-
leme, die eine Schülerin oder ein Schüler 
mit sich selbst oder anderen Personen hat. 
Dann helfen auch alle Tipps und Tricks zur 
Starthilfe nicht weiter. Dem Phänomen der 
Schulverweigerung kommt man damit nicht 
bei. eine Lösung des Problems ist nicht iso-
liert im Kunst-Fachunterricht anzugehen. 
Mit Hilfe des Klassenlehrers und den eltern 
muss zunächst den wirklichen Ursachen 
auf den Grund gegangen werden. 
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Wie sich startschwierigkeiten überwinden lassen

• Aufgabenstellung klar strukturieren. Aufgabenschritte für alle sichtbar 
in den Klassenraum hängen.

• Neue Techniken Schritt für Schritt einführen und Schritte von Schülern  
praktisch wiederholen lassen.

• Verständnis der Aufgabenstellung überprüfen: Aufgabenstellung von  
einem Schüler in eigenen Worten wiederholen lassen. So merkt der Lehrer,  
ob er sich verständlich ausgedrückt hat.

• Den Schüler mit seinem Problem, nicht anfangen zu können, ernst  
nehmen  und mit ihm gemeinsam die Ursachen für die Hemmschwelle  
herausbekommen.

• Anregungen für mögliche Varianten zur Bearbeitung der Aufgabe geben,  
ohne die Ideen der Schüler von vornherein in eine Richtung zu lenken.

• über ein Kunstwerk einsteigen, das Impulsfunktion für einen eigenen  
Schaffensprozess haben kann.

• Im Dreiminutentakt drei Mal wieder neu anfangen. Dann eine der  
angefangenen Arbeiten fortsetzen.

• Kunstkoffer mit unterschiedlichen Gegenständen und Bildausschnitten 
zur Inspiration einsetzen.

• Die Situation des Anfangs vom Druck des möglich perfekten ergebnisses  
befreien, den Leistungsdruck nehmen, indem in Kunst nicht jedes  
übungs ergebnis zensiert wird.

• Schüler motivieren, sich untereinander beim Start zu helfen.
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>  VOrSCHaU

Die nächsten Ausgaben von Kunst  
erscheinen zu den Themen:
•   musik (1. Quartal 2011)
•   museum (2. Quartal 2011)
•   modellieren (3. Quartal 2011)
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