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Oberfl ächengestaltung
 ▶ Zur Unterrichtsidee „Außerirdische“ von KATHARINA MICHALSKI

HINWEIS: Beachte bei der Übertragung der Oberflächenstruktur auf den Körper deines Außerirdischen die Wuchsrichtung von Haar etc. 
und führe den Pinsel in die entsprechende Richtung. Achte auf die Körperformen deines Wesens und unterstreiche diese mit der Pinselführung.

Beispiel: Schuppen

Beispiel:
 Haare; 

Ausführung 
mit einem 

trockenen Pinsel

Erfinde verschiedene Oberflächenstrukturen, 
die zu deinem Außerirdischen passen und 
zeichne sie in die Kästchen.

Teste hier die Umsetzung mit Wasserfarben
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 ▶ Zur Aufgabe „Geschichten aus der Kristallwelt“ von DANIEL SCHÜßLER

Info: Pro Schüler/in Vorlage auf DIN A3 hochkopieren und oberen Textrand abschneiden.
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 ▶ Zur Unterrichtsidee „Reise zum Erdmittelpunkt“ von MATTHIAS WOHLGENANNT
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Hans Memlings Simultandarstellung
 ▶ Zur Unterrichtsidee „Reise zum Erdmittelpunkt“ von MATTHIAS WOHLGENANNT

Hans Memling: Die Passion Christi, 1470/71, Öl auf Holz, 54 × 90 cm, Galleria Sabauda, Turin

Aufgabe:
• Hebe die einzelnen Szenen, 

die in diesem Bild dargestellt 
sind, hervor, indem du sie auf 
dieser Kopie kräftig nach-
zeichnest.

• Versuche die Ereignisse in 
eine Reihenfolge zu bringen. 

• Zeichne den Handlungsverlauf 
mit  einer Linie ein.
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Claes Oldenburg (geb. 1929) und Coosje van Bruggen  (1942 – 2009)
Dropped Ice Cone, 2001
Verzinkter Stahl, faserverstärkter Kunststoff, Balsaholz, lackiert mit Polyester, Höhe 12,1 m, Durchmesser 5,8 m, 
Gewicht 3  t, Neumarkt Galerie, Köln

Erster Blick
Ein mehrstöckiger Bau an einer befahrenen Stra-
ße. Auf seinem flachen Dach thront eine riesige 
Eistüte. Kopfüber steckt sie auf der Gebäudeecke, 
als käme sie vom Himmel und wäre mitten im Fall 
von der Ecke aufgespießt worden. Gleich wird das 
Eis aus der Tüte über die spiegelnden Glasschei-
ben heruntertropfen, die Waffel ihr Gleichgewicht 
verlieren und auf die Straße stürzen, oder? Nein, 
natürlich nicht, denn es handelt sich bei der Eistü-
te um eine fest installierte Skulptur am Bau! Aber 
ist das Eis nicht ein bisschen zu groß geraten? Und 
warum steht es auf dem Kopf?

Informationen zu Werk und Künstler
Spitzhacke (Kassel 1982), Gartenschlauch (Frei-
burg 1983), Zahnbürste (Krefeld 1983), Hemdkra-
gen (Frankfurt 1994), Eistüte: Die Liste an übergro-
ßen Alltagsobjekten, die sich auf Plätzen, Parks 
oder an Gebäuden in deutschen Städten behaup-
ten, ist lang – und alle gehen auf das Konto des 
Amerikaners Claes Oldenburg und der Niederlän-
derin Coosje van Bruggen. „Dropped Ice Cone“, 
so der Titel des gigantischen Appetitmachers 
dekoriert das Kölner Einkaufszentrum Galerie 
Neumarkt. Als man die Skulptur vor 20 Jahren im 
März 2001 dort installierte, sorgte sie für Aufsehen: 
Kitsch, Kunst oder eine Kölner Karnevalslaune? 
Keineswegs! Oldenburg und van Bruggen gehö-
ren zu den Großen der „Pop-Art“-Generation. Ihre 
„Large-Scale-Sculptures“ (Skulpturen im großen 
Maßstab) waren und sind begehrt. Den Auftrag für 
das Kölner Kunstwerk bekam das Paar nicht etwa 
von der Stadt, sondern von der Kaufhausgalerie 
selbst. Dabei wurden Art und Ort der Kunst den 
Künstlern überlassen. Sie entschieden sich für 
die Eistüte. Ein Motiv, das als Reklameskulptur 
der Eisdielen zahlreich in der Kölner Innenstadt 
um Kunden wirbt. Damit war das „was“ geklärt, 
blieb noch die Frage nach dem Standort. Da die 
Straßen zu überfüllt schienen, verfiel das Paar 
darauf, die Eiswaffel auf dem Dach anzubringen. 
Damit erhielt die Skulptur aus Stahl, Kunststoff, 
Holz und Polyester einen, wie Bruggen bemerkte, 
„architektonischen“ Charakter. Denn die konisch 
geformte Tüte verband sich sofort mit ihrer 

Umgebung. Das sind – auf dieser Höhe – die vie-
len Kölner Kirchtürme, besonders die Domtürme, 
die ebenfalls spitz zulaufen. Ist das der Grund, 
weshalb Oldenburg und van Bruggen sich dazu 
entschieden, die Eistüte zu neigen und auf den 
Kopf zu stellen? Eine Verbeugung vor der alten 
Stadtstruktur? Vielleicht. Aber auch lautmalerisch 
machte sich das Künstlerpaar Gedanken: „Cone“ 
wie Köln! Es ist also eine recht gesprächige Tüte, 
die ihre Botschaften lauthals vom Dach des Ein-
kaufszentrums zwitschert. Was erzählt sie noch? 
Ihr auffälligstes Merkmal ist natürlich die Größe! 
Wie ein Denkmal sieht sie aus. Und genauso ver-
wundert die Kopfüber-Position. Das Eis schmilzt, 
verschwindet und verschmiert die Fensterschei-
ben. Was lässt sie zurück? Ungestillte Lust, viel 
Frust und klebrige Finger. Oldenburg und Brug-
gen interpretierten selbst: Für sie ist die „Eistüte 
ein Füllhorn“, das sich durch das Auslaufen in ein 
„Zeichen für Vergänglichkeit“ verwandelt. Dem-
nach ist die Eistüte auf dem Dach ein mahnendes 
Signal an die Kundschaft, die im Konsumrausch 
durch die Hallen streift? Daran erinnernd, wie 
schnell die Freude an neuen Dingen verfliegt. 
Fast so schnell, wie ein Eis schmilzt? Tatsächlich 
könnte das kopfstehende Eis aber weit mehr 
sein, als „nur“ eine „Kritik am Konsum“. Es ist ein 
starkes fröhliches Bild aus dem Alltag, das sich 
allein durch den Kontrast von Denkmalgröße 
und Alltagsgegenstand in Kunst verwandelt hat. 
Anstoß zum Lächeln und zum Nachdenken. Damit 
erweist sich die Tüte als Kunst für jedermann und 
ist populäre Kunst im besten Sinne!
Claes Oldenburg wurde 1929 in Schweden gebo-
ren und wuchs in den USA auf. Das Verfremden 
von Alltagsgegenständen durch „Softening“ oder 
„Enlarging“ machte Oldenburg zu einer Ikone der 
Pop-Art. Seit den 1970er-Jahren arbeitete er im 
Team mit seiner zweiten Ehefrau Coosje van Brug-
gen, geboren 1942 im niederländischen Gronin-
gen. Sie starb 2009 in New York.

Weiterführende Information
http://www.oldenburgvanbruggen.
com
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Michael Elmgreen (geb. 1961) und Ingar Dragset (geb. 1969) 
Prada Marfa, 2005 
Schaufenster-Installation, Lehmziegel, Putz, Farbe, Glasscheiben, Aluminiumrahmen, MDF, Teppich, Marfa, Valentine, Texas

Erster Blick
Ein längsrechteckiger Kubus in Weiß: vier Wände, 
ein Flachdach und in der Mitte eine Tür. Links und 
rechts davon sind die Flächen aus Glas. Deshalb ist 
der Innenraum voll und ganz einsehbar: ein großes 
Schaufenster! Weniger ist mehr, ist hier das Motto. 
Auf zwei flachen weißen Sockeln ist eine erlese-
ne Anzahl an Handtaschen ausgestellt. Auf einem 
beleuchteten Regal an der Rückwand stehen High 
Heels. Luxusware für besondere Kunden? Auf jeden 
Fall werden die Interessenten bei der Betrachtung 
der modischen Accessoires von Markisen vor der 
Sonne geschützt. Ihr markanter Schriftzug verrät, 
dass es sich um Ware der berühmten Modefirma 
Prada handelt. Der schlichte Schaufensterbau 
steht mitten in der Prärie. Wer kommt hier vor-
bei? Nur Cowboys, aber die werden wohl kaum 
ihre Reitstiefel gegen High Heels tauschen, oder?

Weitere Informationen zu Werk und Künstler
Natürlich kommt hier niemand zufällig vorbei, um 
Luxusartikel von Prada zu kaufen. In dem weißen 
Kubus wird weder Ware verkauft, noch gekauft, 
sondern nur geschaut. Dient der Kubus als Show-
room? Nein, hier geht keiner ein noch aus. Bei dem 
Kubus handelt es sich um eine Installation – um ein 
Kunstwerk, das uns ins Grübeln bringen soll: Wozu 
brauchen wir diesen Luxus? Ist er nicht überflüssig 
und erst recht an einem Ort wie diesem? „Prada 
Marfa“, so titelt die Installation, steht am Highway 
90 mitten auf halbem Weg zwischen dem Ort Marfa 
und van Horne. Sie ist ein Gemeinschaftswerk der 
skandinavischen Künstler Michael Elmgreen und 
Ingar Dragset. Finanziert hat es der New Yorker Art 
Production Fund mit dem Ballroom Marfa, einem 
lokalen Zentrum für zeitgenössische Kunst und 
Kultur. Die Modefirma Prada stellte die Accessoires 
ihrer Herbst-Winter-Kollektion aus dem Jahr 2005 
zur Verfügung. Gebaut hat den einfachen Würfel 
der Berliner Architekt Jörg Boettger aus kostba-
reren Materialien. Denn die verputzten Wände 
des Kubus sind aus 2500 Lehmziegeln gemauert. 
Lehmziegel waren früher das Baumaterial in die-
ser Region. Inzwischen sind sie so teuer geworden, 
dass der traditionelle Lehmziegelbau mehr oder 
weniger nur noch eine Angelegenheit des reich 
gefüllten Geldbeutels ist, genau wie die Mode 

von Prada – genau wie die Kunst? Tatsächlich 
erinnert der minimalistisch eingerichtete Kubus 
an die üblichen Prada-Stores: Sie sind gern weiß, 
schlicht, zurückhaltend und kostbar im Material. 
So wird die Mode wie in einem „White Cube“ muse-
al in Szene gesetzt. Stünde „Prada Marfa“ mitten 
in New York, würde der Bau gar nicht besonders 
auffallen. Erst der raue Kontext ruft die Irritation 
hervor: Eine karge Gegend, ein paar unscheinbare 
Orte, riesige Ranches, viel harte Arbeit, kurzum: ein 
Unort, an dem die High Heels sofort im Boden ste-
cken blieben. Ist der offensichtliche Widerspruch 
also eine Kritik an Luxus und Konsum? Tatsächlich 
scheint sich der um die 2000 Einwohner umfassen-
de Ort Marfa kaum von anderen Orten der Region 
zu unterscheiden: eingeschossige weiße Häuser, 
eine Kreuzung, eine Ampel. Aber der erste Eindruck 
täuscht, Marfa ist schon lange eine Legende! Dreh-
ort großer Kinofilme und seit den 1970er-Jahren 
bekannter Rückzugsort künstlerischen Schaffens. 
Dazu machte ihn der berühmte Minimalismus-
Künstler Donald Judd. An der Hauptstraße reihen 
sich teure Mode- und Designerläden aneinander. 
Kunst und Luxus gehören hier dazu. So besetzen 
Elmgreen und Dragset zwar auf den ersten Blick 
einen Unort, aber sie waren sich sicher, dass ihre 
Installation, die 50 km nordwestlich von Marfa 
steht, Aufsehen erregen würde. Es geht hier um 
Befremden und Kritik, hervorgerufen durch den 
Kontext, aber es geht auch darum, Kunst als Kunst 
zu inszenieren – der Kunst einen Rahmen zu geben. 
Und der fällt hier äußerst luxuriös und ziemlich 
provokant aus. Das stellt die eigentliche Kritik 
doch wieder auf den Kopf, oder?
Michael Elmgreen, geboren 1961 in Kopenhagen, 
und Ingar Dragset, geboren 1969 in Trondheim, 
arbeiten seit 1995 als Künstlerduett. Sie leben und 
arbeiten in Berlin – ihre Installationen findet man 
überall auf der Welt. Die Idee der „Galeriebau-
ten“, die an ungewöhnlichen Orten auftauchen 
oder auf ungewöhnliche Weise aufgehängt oder 
eingelassen sind, sollen unseren Blick irritieren 
und neue Wege zeigen. Eine erste große Retro-
spektive fand 2018 in der Whitechapel Gallery in 
London statt.

Weiterführende Literatur
Elmgreen & Dragset: Sculptures. 
Berlin 2019
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Erster Blick
Ein mehrgeschossiges Haus im Aufriss. Das Merk-
würdige daran: Es hat die Gestalt eines Elefanten 
im Umriss. Tatsächlich handelt es sich um eine 
geradezu unglaubliche Architektur, die hier so kon-
sequent durchdacht und ausführlich vorgeführt 
wird, als sei sie Realität. Über ein zentral gelegenes 
Treppenhaus, das seinen Eingang unter der Erde 
hat, überwindet man das Niveau der Elefantenbei-
ne und gelangt in einen riesigen Bauch. Hier liegen 
die Räumlichkeiten des ungewöhnlichen Hauses, 
das durch die Lage der Treppe in zwei Hälften, zwei 
Geschosse und vier prachtvoll ausgestattete Räu-
me geteilt ist. Den krönenden Abschluss der Archi-
tektur bildet eine männliche Statue mit herrschaft-
licher Geste. Disneyland, Architekturfantasie oder 
monumentales Denkmal? Worum geht es hier? 

Informationen zu Werk und Künstler
Um seinem König Ludwig XV. ein Denkmal zu set-
zen, dachte sich der Architekt Charles François 
Ribart aus Chamoust in der Mitte des 18. Jahrhun-
derts etwas ganz Besonderes aus. Er stellte sich ein 
Elefantenschloss am Ende der berühmten Pariser 
Prachtstraße, der „Champs-Élysées“ vor. Es sollte 
zum monumentalen Höhepunkt der gesamten 
Anlage werden. Ganz richtig – ein Schloss in der 
Gestalt eines Elefanten! Dabei wurden die Räume 
in den Bauch des Dickhäuters verlegt und obenauf 
grüßte die Figur des verehrten Herrschers das Volk. 
Die fantasievollen Ideen des Architekten schafften 
es nur zwischen die zwei Buchdeckel seines Werks 
„Architecture singulière“. Aber dort kann man sie 
bis heute ausgiebig betrachten und bestaunen. 
Und die Idee ist es wert, genauer hinzusehen: So 
detailliert und raffiniert ist das elefanteske, utopi-
sche Gebäude ersonnen, dass man es sich auch 
ohne Fantasie gut vorstellen kann. Zurück ins 
Paris des 18. Jahrhunderts: Damals sah die heu-
te so geschäftige „Champs-Élysees“ noch ganz 
anders aus. Keine Kleider- oder Autohäuser fass-
ten die Straßenränder ein, sondern Bäume und 
Gärten lagen an der schnurgeraden Achse. Diese 
war 1667 vom damals berühmtesten aller Garten-
bauarchitekten, dem königlichen Gärtner André 
Le Nôtre, angelegt worden, und zwar genau in der 

Verlängerung der Gärten des königlichen Palais 
des Tuileries. Das Elefantengebäude sollte genau 
an der Stelle stehen, an der sich heute der Arc de 
Triomphe befindet. Allerdings mitten im Grünen 
und nicht im tosenden Verkehr! Eine atemberau-
bende Inszenierung des Barock! Ebenso wie der 
Blick in den Bauch des Elefanten: Angelegt sind zu 
beiden Seiten des zentralen Treppenaufgangs je 
zwei Geschosse mit ihren Räumen: Der Speisesaal 
liegt oben links und erscheint als Waldlichtung mit 
Bach. Das Mobiliar, Tisch und Stühle, konnte man 
einfach zusammenklappen und hinter Wänden 
und unter dem Boden verschwinden lassen. Der 
Raum gegenüber auf gleicher Geschosshöhe ist als 
Ballsaal gedacht. Aufwendiger Wandschmuck und 
bewegliche Lichtquellen in Form von Sternen und 
Planeten sollten für die festliche Stimmung sorgen. 
Im kleinen Raum rechts neben dem Ballsaal, also 
im Kopf des Elefanten, sollte sich die außer Atem 
geratene Tanzgesellschaft am Büfett stärken. Der 
besondere Clou steckt in den eigentlich so emp-
findlichen Elefantenohren: Hier war Ribart auf die 
verrückte Idee gekommen, Megafone einzubauen, 
damit die Tanzmusik auch draußen zu hören sei. 
Und aus dem Elefantenrüssel spritzte das Wasser, 
wohl direkt in die Kanalisation darunter. Alles in 
allem handelt es sich um eine bombastische Uto-
pie. Kein Wunder, dass sie nie ganz in Vergessen-
heit geriet und es besonders Napoleon Bonaparte 
angetan hatte. Ihm gefiel dieses seit der Antike so 
typische Symbol der Macht und Weisheit. Und er 
stellte sich einen bronzenen Elefanten auf dem 
Platz der Bastille vor. Daraus wurde zwar nichts, 
aber immerhin errichtete man dort das Gipsmo-
dell des Elefanten. Es war 24 Metern hoch und der 
Rüssel spie das Wasser aus!
Der Franzose Charles François Ribart de Cha-
moust ist wenig bekannt. Am geläufigsten ist sein 
Werk „L̓ ordre françois trouvé dans la nature“ von 
1776 – übersetzt: „Die französische Ordnung nach 
dem Vorbild der Natur“. Die Abhandlung zeigt, 
dass ihm die Natur und im Speziellen der Baum 
als Vorbild seiner Architekturutopien galt.

Weiterführende Literatur
Philip Wilkinson: Atlas der nie ge-
bauten Bauwerke. Eine Geschichte 
großer Visionen. München 2018

Charles François Ribart de Chamoust (18. Jahrhundert)
Der triumphale Elefant (L’ élephant triomphale, grand kiosque à la gloire 
du Roi), 1758
Tafel IV aus: Architecture singulière, nachkolorierter Kupferstich
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Hans Memling (vor 1440 – 1494)
Passion Christi, 1470/71
Öl auf Holz, 54 x 90 cm, Galleria Sabauda, Turin

Erster Blick
Wie ein Wimmelbild erzählt dieses Tafelbild 
seine Geschichte – in 23 Einzelszenen mit Hun-
derten von kleinen Figuren und aufwendigen 
Architekturen: Schauplatz ist eine alte, maue-
rumwehrte Stadt in hügeliger Landschaft. Tür-
me ragen aus ihren Mauern, Tore und Fenster 
stehen offen. Überall regt sich Leben: Menschen 
ziehen durch die Tore in die Stadt hinein, andere 
hi naus. Einige Szenen spielen sich in der Nacht 
ab, andere finden am Tag statt. Und das alles auf 
einem Bild? Geht es hier um mehrere oder um 
eine Geschichte, die von Anfang bis Ende erzählt 
wird? Denn tatsächlich treten immer wieder die-
selben Figuren auf und das Ganze scheint kein 
gutes Ende zu nehmen – im Hintergrund lauert 
der Galgenberg. 

Informationen zu Werk und Künstler
Das Tafelbild stammt aus der Werkstatt des 
„fähigsten und herausragendsten Meisters der 
ganzen damaligen Christenwelt“, so hält es der 
Brügger Gelehrte Rombout de Doppere in seinem 
Tagebuch fest. Und zwar am 11. August 1494, dem 
Todestag von Hans Memling. Gut 20 Jahre frü-
her hatte der Maler dieses Bild entworfen, das 
den Titel „Passion Christi“ trägt, das bedeutet: 
„Leidensweg Christi“. Die Passion beginnt mit 
seinem Einzug in Jerusalem (Palmsonntag) und 
endet mit seiner Auferstehung (Ostern). Tatort? 
Das biblische Geschehen fand in Jerusalem und 
Umgebung statt. Der Maler wird Jerusalem aber 
kaum besucht haben, oder? Was machte er also, 
um der Geschichte einen authentischen Rahmen 
zu geben? Er verlässt sich auf seine Fantasie und 
entwirft eine Stadt in romanischer Bauweise. So, 
wie er sie in Flandern oft vor Augen gehabt haben 
wird. Der Bauskulptur gibt er ein modernes spät-
gotisches Aussehen ebenso wie der Mode. Nur 
Maria, Jesus und die Jünger tragen die zeitlosen 
antiken Gewänder der biblischen Heiligen. Das 
entspricht der üblichen Darstellungstradition. 
Und was hat es mit den vielen Kuppeln auf sich? 
Sie sind wohl eine Huldigung an die Heilige Stadt 
Jerusalem. Soweit zum Setting und zu den Figu-
ren. Aber wie läuft es mit der Dramaturgie? Um 
diese Vielzahl an Episoden auf eine Tafel zu brin-

gen, griff Memling zu einem Trick: Er lässt alles 
gleichzeitig geschehen, die Hauptfiguren also 
einfach mehrfach auftreten. Ebenso wie sich die 
Tag- und Nachtszenen abwechseln. Alles ordnete 
Memling so raffiniert an, dass wir zu atemlosen 
Mitläufern werden. Unsere Augen folgen dem bib-
lischen Geschehen von links nach rechts, von hin-
ten nach vorn, in die Stadt hinein, aus der Stadt 
hinaus, bis sie an der Kreuzigung auf dem Hügel 
innehalten und froh sind, dass noch die Auferste-
hung rechts ins Bild rückt. Tatsächlich befinden 
wir uns die ganze Zeit im Gefolge Jesu: treffen 
am linken oberen Bildrand in „Jerusalem“ ein, 
gehen mit zum Abendmahl, werden Zeugen des 
Verrats durch Judas, während im Hintergrund der 
Hahn an die Verleugnung Petri erinnert. Schließ-
lich verfolgen wir die Folterungen Jesu, geraten 
in das Gedränge des Zuges der Kreuztragung und 
gehen mit Jesus aus der Stadt hinaus in Richtung 
Golgatha, wo er ans Kreuz genagelt wird. Wir tra-
gen ihn zu Grabe und atmen bei der Auferstehung 
auf: Die Pilgerreise ist vollbracht! 
Es ist ein religiöses Wimmelbild, das Memling hier 
ausgebreitet hat: feinsinnig, lebendig, mit zahl-
losen Anspielungen und Bildzitaten. Und es ist 
mehr als das: Das Bild nimmt den Betrachter mit 
auf eine „geistige“ Pilgerreise nach Jerusalem, 
das in Flandern liegt. 
Vor 1440 kam Hans Memling in Seligenstadt am 
Main zur Welt. Über seine Ausbildung weiß man 
nur wenig. Auf jeden Fall zog es ihn bald in die Fer-
ne. Zunächst wohl in die Werkstatt des berühm-
ten Rogier van der Weyden in Brüssel, bevor er 
1465 das Bürgerrecht in Brügge erwarb. Das Werk 
Memlings ist umfangreich – seine Tafelbilder 
waren gefragt, sodass sein Ruf bis nach Italien 
reichte. Aus den Quellen lässt sich schließen, dass 
der Maler nicht nur wohlhabend, sondern auch 
ein äußerst angesehener Bürger der Stadt Brügge 
war. Seine Kunst steht ganz in der Tradition der 
großen niederländischen Malerei Jan van Eycks 
und Rogier van der Weydens. Hans Memling starb 
1494 in Brügge. 

Weiterführende Literatur
Julia Gerth: Wirklichkeit und Wahr-
nehmung: Hans Memlings Turiner 
Passion und die Bildgruppe der 
Passionspanoramen. Berlin 2010
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