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Liebe Kollegin,

lieber Kollege,

dieses BDK-Info ist anders als die bisherigen Hefte. Es versammelt 

kunstpädagogische Positionen, die an den drei hessischen 

Hochschulstandorten Frankfurt, Gießen und Kassel vertreten 

werden. Das Heft ist zugleich die begleitende Publikation zum 

5. Kunstpädagogischen Tag am 17. Mai 2008 in Gießen, an dem 

diese Standpunkte vorgestellt und diskutiert werden. 

Nach langen Vakanzen und Besetzungsverfahren sind 

derzeit alle „großen” kunstpädagogischen Professuren 

in unserem Bundesland besetzt. Dies ist uns Anlass, eine 

Standortbestimmung hessischer Kunstpädagogik zu versuchen. 

Dabei ist uns bewusst, dass die akademisch vertretene und die 

inner- und außerhalb von Schule praktizierte Kunstpädagogik 

nicht deckungsgleich sind. Wir sind aber der Meinung, dass 

beide Bereiche voneinander profitieren können und sollten. 

Für das vorliegende Heft wie für den Kunstpädagogischen 

Tag haben wir den Schwerpunkt auf die in den Hochschulen 

vertretenen Standpunkte gelegt. Generell steht das BDK-Info 

natürlich auch für Ihre Veröffentlichungen aus dem schulischen 

und außerschulischen Praxisfeld zur Verfügung. Im besten Falle 

gelingt mit der Veranstaltung und diesem BDK-Info das Anregen 

einer lebhaften Fachdiskussion.

Kritik ist erwünscht, gern in Form von Leserbriefen und Texten 

für das folgende Heft. Dabei sei zur Ermutigung auf eine 

Passage aus Adornos „Minima Moralia” verwiesen: „Hat man 

gegen eine abgeschlossene Arbeit, gleichgültig welcher Länge, 

auch nur die geringsten Einwände, so soll man diese ungemein 

ernst nehmen, außer allem Verhältnis zu der Relevanz, mit der 

sie sich anmelden.” 

Die Frankfurter Kunstmesse „fine art fair” wurde nach zwei 

künstlerisch anspruchsvollen Ausgaben 2006 und 2007 

wegen des mangelnden kommerziellen Erfolgs eingestellt. 

Damit endet vorerst auch unsere Serie jährlicher Fortbildungen 

anlässlich dieser Veranstaltung. Für den Herbst planen wir einen 

Gastvortrag von Reto Wettach, der als Professor der FH Potsdam 

den Studiengang „Interface Design” aufgebaut hat. Über diese 

und andere Aktivitäten des Verbandes informieren wir monatlich 

in unserem neuerdings werbefreien E-Mail-Newsletter, den 

Sie unter www.BDKhessen.de (Rubrik Newsletter) abonnieren 

können.

Auch in diesem Jahr rufen wir Sie dazu auf, Schülerinnen und 

Schüler der Oberstufe für das BDK-Förderseminar in Berlin 

vorzuschlagen. Schicken Sie dazu bitte eine Auswahl von fünf 

bis 15 künstlerischen Arbeiten und eine kurze Würdigung an 

mich. Einsendeschluss ist der 31. Juli 2008, die Adresse finden 

Sie hinten im Heft.

Mit kollegialen Grüßen,

Marc Fritzsche 

für den Vorstand des BDK Hessen

EDITOR
IAL

-03-
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In Hessen ist an drei Hochschulstandorten ein Studium der 

Kunstpädagogik möglich: Frankfurt, Gießen und Kassel. 

Organisatorisch wie inhaltlich sind einige Unterschiede, aber 

auch viele Gemeinsamkeiten festzustellen. Die Nennung von 

Namen im Folgenden dient dazu, die AutorInnen der Beiträge in 

diesem Heft Orten und Arbeitsbereichen zuzuordnen. 

Das Studium der Kunstpädagogik in Deutschland besteht 

aus den Bereichen Fachdidaktik, Fachwissenschaft und 

Fachpraxis. VertreterInnen aller drei hessischen Hochschulen 

betonen die Wichtigkeit der künstlerischen Ausbildung als 

Basis kunstpädagogischen Handelns. Kassel hebt aus einem 

Selbstverständnis als Kunstakademie traditionell die praktischen 

Anteile besonders hervor. In den Klassen werden nicht 

künstlerische Techniken, sondern unterschiedliche Kunstbegriffe 

in den Mittelpunkt gestellt. Die Frankfurter Hauptklassen 

hingegen orientieren sich an künstlerischen Gattungen. Im 

Gießener Studium gibt es keine künstlerischen Klassen. 

Kunstpädagogische Positionen sind naturgemäß eher einzelnen 

Personen zuzuordnen als ganzen Hochschulstandorten. 

Aus der Zusammenschau der in diesem Heft geografisch 

geordneten Beiträge ergibt sich dennoch jeweils ein Profil mit 

unterschiedlichen Aspekten.

Johann-Wolfgang-Goethe-Universität Frankfurt

Das Frankfurter Institut für Kunstpädagogik hat sechs 

Professuren bzw. Dozenturen, davon eine Gastprofessur. 

Adelheid Sievert vertritt den Bereich Didaktik, Verena Kuni 

ist für Visuelle Kultur zuständig und Birgit Richard für Neue 

Medien. Hinzu kommen drei kunstpraktische, über künstlerische 

Gattungen definierte Stellen. Außerdem sind hier zehn 

pädagogische bzw. wissenschaftliche MitarbeiterInnen tätig, 

darunter Alexander Ruhl im Bereich Neue Medien. Ingo Wirth ist 

Lehrbeauftragter des Instituts für Kunstpädagogik und Fachleiter 

am Studienseminar für Gymnasien Frankfurt.  Am Institut gibt 

es über 450 Studierende, die die Abschlüsse Magister, Lehramt 

Grundschule (L1), Lehramt Haupt- und Realschule (L2), Lehramt 

Gymnasium (L3) und Lehramt Förderschule (L5) anstreben. 

Bachelor- und Masterstudiengänge sind in Entwicklung.

Adelheid Sievert vertritt in ihrem Beitrag das Konzept der 

Ästhetischen Erziehung, das sie unter Bezug auf Hartmut 

von Hentig und Diethard Kerbs in der Fachgeschichte 

verortet. Dabei betont sie die Erweiterung über die Visuelle 

Kommunikation hinaus durch Einbeziehung der Sinne und 

des Körpers. Zugleich warnt sie vor einer Vernachlässigung 

der Inhalte und einer Simplifizierung durch die Beschränkung 

auf „Tastspiele und Traumreisen”. Ästhetisches Lernen gehöre 

darüber hinaus zu jedem Lernprozess und dürfe nicht auf 

ein einzelnes Fach beschränkt werden. Birgit Richard und 

Alexander Ruhl verweisen auf die zunehmende Bedeutung 

digitaler Medien und virtueller Welten im Alltag. Sie sehen in 

der visuellen Ebene des Web 2.0 Chancen für diejenigen, die 

sich schriftlich nicht überdurchschnittlich ausdrücken können. 

Digitale Medien seien zudem geeignet, Gegenwartskunst 

eigenständig wissenschaftlich zu untersuchen. Beim Lernen im 

digitalen Feld zeigten sich Umrisse einer neuen Kulturtechnik, 

der „media literacy”. Verena Kuni erläutert die Bedeutung 

Visueller Kultur als Fachwissenschaft in der Kunstpädagogik. 

Dabei verweist sie auf die Erweiterung des Bildbegriffs u. a. auf 

Alltags- und Popkultur und einen notwendig interdisziplinären 

Ansatz. Ingo Wirth nennt als Leitbild in der kunstpädagogischen 

Praxis die anregende Werkstattsituation, in der Lehrkräfte 

anregen, beraten und bei der Organisation helfen. Er beschreibt 

den Paradigmenwechsel weg vom Lernzielkatalog und hin 

zu Bildungsstandards. Wirth fordert „einen übersichtlichen 

Kanon von Pflichtaufgaben”, deren Gegenstand die 

SchülerInnen zudem selbst mitbestimmen sollen. Darauf sollten 

Wahlpflichtaufgaben zur Vertiefung aufbauen.

Justus-Liebig-Universität Gießen

Am Institut für Kunstpädagogik in Gießen gibt es fünf 

Professuren einschließlich einer Gastprofessur. Carl-Peter 

Buschkühle vertritt die Kunstpädagogik, Karin-Sophie Richter-

Reichenbach die Kunstdidaktik. Hinzu kommen zwei Professuren 

für Kunstpraxis und eine für Kunstwissenschaft. Außerdem sind 

vier pädagogische und wissenschaftliche Mitarbeiter tätig, u. a. 

Roland Meyer-Petzold (Fachdidaktik / Plastisches Arbeiten) und 

Klaus Werner  (Fachdidaktik / zweidimensionales Arbeiten). 

Etwa 250 StudentInnen der Bereiche Magister, L1, L2, L5 sowie 

mehrerer Bachelorstudiengänge sind hier zu finden. L3 ist 

beantragt und möglicherweise bereits ab Wintersemester 08/09 

im Angebot, Masterstudiengänge sind in Entwicklung.

Carl-Peter Buschkühle hat das Konzept der Künstlerischen Bildung 

begründet, das sich – anders als vielfach behauptet – neben der 

Kunst auch explizit auf Alltagsphänomene und Massenmedien 

bezieht. Er akzentuiert das Spezifische des Künstlerischen als 

Denkform und warnt davor, Kunst als Kompensationsfach zu 

sehen. Er beschreibt Induktion, Experiment und Kontextualität 

so good.Marc Fritzsche so far,„
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als Strukturmerkmale des künstlerischen Projekts und fordert 

ausreichend Zeit für Recherche und künstlerische Umsetzung. 

Diese Arbeitsform sei interdisziplinär, multimedial und 

multiperspektivisch angelegt. Auch Karin-Sophie Richter-

Reichenbach betont die Unerlässlichkeit von Projekten im 

Kunstunterricht. Sie erläutert ausgehend von realen schulischen 

Rahmenbedingungen ihr Konzept des naturbezogenen 

Kleinprojekts, das mit fachwissenschaftlichen Sequenzen 

beginnt. Ziel ästhetischer Naturerfahrung einschließlich der 

Reflexion darüber sei Selbstidentifikation und -aufklärung. 

Ausgehend von Arbeiten Jeff Walls untersucht Roland Meyer-

Petzold den Bildbegriff. Interessant für die Kunstpädagogik 

sei die Frage, was eine (vermeintliche) Alltagsszene zum Bild 

mache. In der künstlerischen Erfahrung fänden Bildherstellung 

und Bildwahrnehmung im gleichen Prozess statt. Anhand von 

Seminarbeispielen erläutert er, wie Projektionen das Sehen 

leiten. Klaus Werner skizziert kunstpädagogische Prozesse, 

die vom Stegreiftheater ausgehen. Dabei sei pädagogischer 

Mut zum Abgeben von Kontrolle nötig. Er fordert, in der 

Ausbildung neben dem Künstlerischen der Entwicklung der 

Lehrerpersönlichkeit einen zentralen Stellenwert einzuräumen. 

Elemente des Coaching seien geeignet, die notwendige Selbst-

Ausbildung der Studierenden zu fördern.

Kunsthochschule und Universität Kassel

In Kassel genießt die Kunsthochschule innerhalb der Universität 

eine Teilautonomie. Tanja Wetzel ist im Bereich Kunstpädagogik 

Professorin für Kunst- und Medienpädagogik. Neben Bernhard 

Balkenhol sind hier noch eine weitere wissenschaftliche sowie 

eine pädagogische Mitarbeiterin beschäftigt. Die über 50 

weiteren DozentInnen der Kunstpraxis und -wissenschaft 

erbringen u. a. Leistungen für das kunstpädagogische Studium, 

sind diesem aber nicht unmittelbar zugeordnet. Gut 150 

Studierende der Kunstpädagogik gibt es derzeit in Kassel. 

Andreas Brenne leitet am Institut für Musik der Universität Kassel 

den Bereich „Ästhetische Erziehung und Bewegungserziehung” 

für Studierende aller Fächer des Grundschullehramts. 

Das entsprechende Modul durchlaufen pro Semester 130 

Studierende.

Tanja Wetzel fragt in ihrem Beitrag nach der „Magie der Kunst” 

als treibende Kraft für künstlerisches und kunstpädagogisches 

Handeln. Sie warnt vor einer breit angelegten Instrumentalisierung 

des Lernens für marktwirtschaftliche Prozesse. Aus der 

detaillierten Analyse einer Videoinstallation entwickelt sie eine 

„Didaktik des Andrehens”, in der Kunst und Impulse anderer 

Menschen als Energiequellen mobilisiert werden. Ziel sei es, aus 

der Intensität der Auseinandersetzung eine Lust an der Sache zu 

erzeugen und mit einer „Gegen-Ökonomie der Verausgabung 

und des Verlusts” zu experimentieren. Bernhard Balkenhol 

liefert ein pointiertes Plädoyer für eine Kunstdidaktik von der 

Kunst aus. Sie dürfe die Widersprüche von Kunst und Pädagogik 

nicht aufheben, wenn sie nicht beide Bereiche aufgeben wolle. 

Ziel sei es, Situationen zu schaffen, in denen „künstlerische 

Arbeit als eine spezifische Form des Wahrnehmens, Denkens 

und Formulierens erlebt werden kann.” Erst auf dieser Basis sei 

der Transfer auf Kunstunterricht möglich, der wiederum solche 

Situationen für SchülerInnen entwerfen solle.

Andreas Brenne untersucht das im Grundschullehramts-

studium verpflichtende Modul „Ästhetische Bildung und 

Bewegungserziehung”. Dabei verweist er sowohl auf die 

defizitäre Personalsituation in den ästhetischen Fächern als 

auch auf die Notwendigkeit ästhetischer Fundierung von 

Lernprozessen. Er sieht jedoch die große Gefahr, dass die geringe 

Zahl ausgebildeter KunstlehrerInnen in der Grundschule durch 

eine „ästhetische Breitenbildung” kompensiert wird. Letztere 

habe nur dann eine Wirkung, wenn profilierte ExpertInnen 

in ausreichender Zahl in den Schulen tätig seien. Ästhetisch-

künstlerische Bildung dürfe weder vom Sachunterricht absorbiert 

noch als kompensatorische Zutat gesehen werden.

Insgesamt stellt sich die an den hessischen Hochschulen 

praktizierte Kunstpädagogik weniger kontrovers dar als 

gelegentlich vermutet. Die dennoch vorhandenen Unterschiede 

sollen hier keinesfalls nivelliert werden, sondern als Ausgangs-

punkte der Weiterentwicklung des Fachs genutzt werden. Dabei 

haben die Hochschulen die Aufgabe, Impulse zu geben, deren 

Relevanz in der schulischen und außerschulischen Praxis zu 

erproben ist. Die kollegiale und kritische Zusammenarbeit aller 

Bereiche für das Fach ist dringend geboten. Der Vorstand des 

BDK Hessen hofft darauf, mit dem 5. Kunstpädagogischen Tag 

und der vorliegenden Publikation hierzu einen Beitrag geleistet 

zu haben. 

MARC FRITZSCHE 

ist Landesvorsitzender des BDK Hessen. 

Er arbeitet als Wissenschaftlicher Mitarbeiter am Institut für 

Kunstpädagogik der Justus-Liebig-Universität Gießen und als 

Lehrer an der Goetheschule Wetzlar.

-05-

so what ?“
Kunstpädagogische Positionen in Hessen
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Das Frankfurter Institut für Kunstpädagogik ist Teil des 

Fachbereichs Sprach- und Kulturwissenschaften, der aus 

insgesamt acht sehr unterschiedlichen Instituten gebildet 

wurde. Enge Verbindungen bestehen insbesondere 

zum Kunstgeschichtlichen Institut und zum Institut für 

Kulturanthropologie und Europäische Ethnologie sowie zum 

Institut für Musikwissenschaft und Musikpädagogik. Das 

kunstpädagogische Institut ist in die Bereiche Grafik, Malerei, 

Plastik, Neue Medien, Visuelle Kultur und Didaktik gegliedert 

mit jeweils einer Professur bzw. einer Hochschuldozentur 

und weiteren wissenschaftlichen bzw. künstlerischen 

Mitarbeiterinnen und Mitarbeitern – insgesamt etwa 

zwanzig hauptamtlich Lehrende. Seit seiner Ernennung zum 

Honorarprofessor lehrt auch Jean-Christoph Ammann seit vielen 

Jahren regelmäßig im fachwissenschaftlichen Studienbereich.

Seit seinem Umzug aus der Pädagogischen Hochschule in 

Jugenheim und seiner Integration in die Frankfurter Universität 

in den 60er Jahren des 20. Jh. ist das kunstpädagogische 

Institut in der „Alten Fabrik“ – der ehemaligen Unionsdruckerei 

– in der Sophienstraße im Kerngebiet gleich hinter der 

Universitätsbiblothek und dem Bockenheimer Depot 

untergebracht. Auch wenn man es von außen nicht sieht, 

im Inneren hat sich in den letzten Jahren vieles erneuert, 

insbesondere die Druckwerkstätten und die Werkstätten für die 

Plastik wurden inzwischen auf den neuesten Stand gebracht, 

die Arbeitsplätze im Bereich der Neuen Medien werden zur Zeit 

aktualisiert. 

Seit zehn Jahren bietet eine unmittelbar angrenzende Aus-

stellungshalle sowohl den Studierenden als auch eingeladenen 

Künstlerinnen und Künstlern einen zentralen Ausstellungsraum. 

Jeweils zu Semesterende werden hier sowie in den Werkstätten 

und Ateliers die Arbeiten aus den künstlerischen Schwerpunkten 

Grafik, Malerei, Plastik und Neue Medien ausgestellt.

Studiengänge

1. Staatsexamen

Das Studium des Unterrichtsfaches Kunst ist in Frankfurt für alle 

Schulstufen und Schularten möglich: Lehramt an Grundschulen 

(L 1); Lehramt an Hauptschulen und Realschulen (L2); Lehramt 

an Gymnasien (L3); Lehramt an Förderschulen (L 5).

Als fachspezifische Anhänge „Kunst“ zur Studien- und 

Prüfungsordnung für Lehramtsstudiengänge (SPoL) werden 

alle Studienordnungen mit detaillierten Informationen über die 

jeweiligen Studieninhalte und Kompetenzen über die Webseite 

des ZPL bekannt gegeben (www.uni-frankfurt.de/zlf/zpl). Zur 

zweiten Phase der Lehrerausbildung und zu Schulen im Raum 

Frankfurt bestehen langjährige Praxis- und Lehrkontakte.

Magister/Magistra

Zur Erlangung eines akademischen Abschlusses (Magister Artium) 

als Hauptfach sind neben dem Hauptfach Kunstpädagogik zwei 

Nebenfächer oder ein weiteres Hauptfach erforderlich. Praktisch 

alle Fächer der ehemaligen philosophischen Fakultät können 

dazu frei kombiniert werden, weitere Fächer wie etwa BWL auf 

Antrag. Berufsziel ist die außerschulische kunstpädagogische 

Tätigkeit. Für das Studium von Kunst im Nebenfach gilt 

entsprechend eine Kombination mit einem Hauptfach und 

einem weiteren Nebenfach. Mit den Frankfurter Museen 

bestehen langjährige und intensive Praxiskontakte, da mehrere 

kunstpädagogische Magisterabsolventinnen dort inzwischen 

angestellt sind.  

Bachelor/Master

Im Institut werden zur Zeit Studienordnungen für Bachelor- 

und Masterstudiengänge „Visuelle Bildung und Kulturkom-

munikation“ entwickelt.   

Promotion

Nach bestandener 1.Staatsprüfung für das Lehramt an 

Gymnasien und nach dem Magisterabschluss im Hauptfach 

ist eine Promotion zum „Dr. phil.“ im Fach Kunstpädagogik 

möglich. Von mehreren Professorinnen und Professoren 

des Instituts (Richard, Schütz, Sievert) werden regelmäßig 

Doktorandenkolloquien durchgeführt. Alle sind Mitglieder der 

neu gebildeten Frankfurt Graduate School for the Humanities 

and Social Sciences (FGS).

Wissenschaftliche Schwerpunkte des Instituts sind die 

Erforschung der Alltagskultur, insbesondere der Jugendkultur 

(Jugendkulturarchiv), Genderforschung in Medien und 

Kunstpädagogik, Kindheits- und Jugendforschung und ver-

gleichende kunstpädagogische Forschung (aktuell: Georg 

Forster-Forschungsstipendium Dr. Mirzaeva). Internationale 

wissenschaftliche und künstlerische Kooperationen erweitern 

die vielfältigen nationalen Arbeitsbeziehungen (aktuell: 

Wien und Basel als Lehrkooperation, Montevideo/Uruguay 

Künstleraustausch und Gastprofessur). Zur Zeit studieren am 

Frankfurter kunstpädagogischen Institut 196 Studierende mit 

Adelheid Sievert 

Studium am Institut für Kunstpädagogik der Johann-Wolfgang-Goethe-Universität Frankfurt
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dem Studienziel Magister, 66 das Lehramt Grundschule, 61 

das Lehramt Hauptschule und Realschule, 26 das Lehramt 

Förderschulen und 115 das Lehramt an Gymnasien (einschließlich 

Ergänzungsprüfungen). 

Das aktuelle Lehrangebot des Instituts für Kunstpädagogik wird 

im Internet ausführlich erläutert, (http://univis.uni-frankfurt.de) 

Für alle Studiengänge ist die Künstlerische Eignungsprüfung 

erforderlich. Das Studium kann ausschließlich im Wintersemester 

begonnen werden. (Bewerbungsfrist 1. Juni). Die Prüfung findet 

im Juli statt. Alle Interessenten für das Fach Kunstpädagogik 

bewerben sich im Zentralen Studierendensekretariat, 

Bockenheimer Landstraße 133, 60325 Frankfurt/Main (im 

Gebäude der Mensa) Tel.: 069/798-7980, e-mail: ssc@uni-

frankfurt.de
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Wahrnehmung und aller Darstellungsweisen vom Zeichnen und 

Malen bis  zum Filmen und Fotografieren konnten sich bald auch 

die Vertreter der Visuellen Kommunikation  wieder finden.  

Zugleich mit der inhaltlichen Erweiterung des Faches signalisiert 

der Begriff der ästhetischen Erziehung die Erweiterung über 

die visuelle Kommunikation hinaus auf  die Wiedergewinnung 

vergessener und vernachlässigter sinnlicher und leiblicher 

Erfahrungsmöglichkeiten im Unterricht. In den achtziger Jahren  

wurde das „Lernen mit allen Sinnen“  zum Programm für eine 

Öffnung des Unterrichts und der Schule für neue und vielfältige 

Materialien, Medien und Methoden in allen Lernbereichen. 

Von Anfang an musste es sich gegen eine falsch verstandene 

Sinnesschulung abgrenzen, denn mit der Reduktion auf die 

sogen. „fünf Sinne“ wurde einseitig die sensualistische Seite der 

Wahrnehmung betont. 

Eine Wahrnehmungserziehung, die nicht die Sensibilisierung 

als Selbstzweck abtrennt, sondern alle Sinne einsetzt, um die 

Wirklichkeit bewußt zu erleben, zu erforschen und zu erkennen, 

kann auch bei kleinen Kindern nicht vom „Einfachen“ ausgehen, 

sondern von der Komplexität der Wirklichkeit und ihrer 

Bedeutung für das Subjekt in seiner Lebenswelt. Die sinnliche 

Zugangsweise braucht die inhaltsbezogene und „sachliche“ 

Auseinandersetzung mit Gegenständen und Problemen in ihrer 

historisch und gesellschaftlich entwickelten Komplexität und 

darf sich nicht auf Tastspiele und Traumreisen beschränken.

Ästhetische Erfahrung und sinnliche Erfahrung sind jedoch 

nicht einfach das Gleiche: erst wenn wir uns einer sinn-

lichen Wahrnehmung „bewusst“ werden, wenn wir ihrer 

„gewahr“ werden und uns bemühen, die Vielfalt der 

Seit Beginn meiner wissenschaftlichen Tätigkeit in der 

Kunstpädagogik identifiziere ich mich mit dem  Begriff der 

ästhetischen Erziehung. Entstanden aus der Kritik an der 

inhaltlichen Enge und der fachlichen Verkürzung des Kunst-

unterrichts auf ein Schulfach geht dieser Begriff der ästhetischen 

Erziehung auf Hartmut von Hentigs grundlegenden Beitrag von 

1967 zurück. Nach von Hentig heißt ästhetische Erziehung 

„Ausrüstung und Übung des Menschen in der aisthesis - in 

der Wahrnehmung“ (von Hentig 1967, S. 584) mit dem Ziel 

der systematischen Ausbildung der Wahrnehmungsmöglichke

iten des Menschen, seines Wahrnehmungsgenusses und der 

Wahrnehmungskritik.

Der frühere Assistent des Erziehungswissenschaftlers von Hentig 

aus der Göttinger Zeit, Diethard Kerbs, hatte diesen Begriff 

programmatisch in die „68er Diskussion“ der Kunstpädagogik 

eingebracht. Die Orientierung an der alltäglichen ästhetischen 

Erfahrung der Kinder und Jugendlichen, an ihrem ästhetischen 

Verhalten im Alltag begründete die  Ausweitung der Inhalts-

bereiche über die Bildende Kunst hinaus auf prinzipiell alle 

ästhetisch relevanten Objekte und Prozesse und insbesondere 

auf „Massenmedien“ und Konsumkultur. Unter diesem 

weiten Mantel des Bezugs auf alle Prozesse der sinnlichen 

Ästhetische Erziehung – 
ästhetisches Lernen*
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sinnlichen Empfindungen in einem Gesamtbild zu integrieren 

und zu interpretieren und die Eindrücke zu einem Eindruck 

zusammenfassen, verhalten wir uns nicht nur sinnlich sondern 

auch ästhetisch. Dieses „Sinnenbewußtsein“ (Zur Lippe 1987) 

äußert sich als „Gespür“, als „Geschmack“, als Empfindung 

einer spezifisch ästhetischen Lust oder Unlust“. 

Die Selbstbildung des eigenen Geschmacks vollzieht sich 

überwiegend im alltäglichen Umgang mit den Dingen des 

Alltags als ästhetische Sozialisation. Angesichts der Künst-

lichkeit und Kommerzialisierung der Lebenswelten sind daher 

für die Entwicklung von kritischen und selbst bestimmten 

ästhetischen Entscheidungen Gegenerfahrungen, Irritationen 

und Vergleichsmöglichkeiten erforderlich. Alle Bereiche des 

ästhetischen Lernens in unserer Kultur können routiniert nach 

vorgegebenen Klischees verkümmern oder sich zu kreativer 

Eigenständigkeit entfalten, wenn sie genügend Anregungen 

und Spielraum erhalten. Besonders in den Künsten können wir 

die Vielfalt der kulturell entwickelten ästhetischen Sprachen 

erfahren und in Auseinandersetzung mit ihnen unsere eigenen 

ästhetischen Vorstellungen sensibilisieren und verändern. Diese 

spezifische Aufgabe haben Kunst, Musik und Theater auch im 

Curriculum der Schule.

Wenn jedoch ästhetisches Lernen ausschließlich an diese 

Fächergruppe delegiert wird, dann verfehlt die ästhetische 

Erziehung ihre eigentliche Bildungsaufgabe: Wenn man in der 

Tradition der Aufklärung Bildung nicht als pure Ansammlung 

von Wissen über Kulturgüter sieht, sondern als Befähigung 

zu vernünftiger, verantwortlicher und befriedigender 

Selbstbestimmung des Menschen versteht, dann müssen die 

verschiedenen Weisen des Weltzugangs im Bildungsprozess 

zusammen wirken. In diesem Sinne ist ästhetisches Lernen 

ein wichtiges Moment in jedem Lernprozeß und nicht an ein 

einzelnes Fach oder einen Lernbereich zu delegieren. Denn das 

Ästhetische ist nicht von den fachlichen, sozialen, ethischen 

und politischen Aspekten einer Sache zu trennen. Unterricht, 

der die Schülerinnen und Schüler dabei unterstützt, vor dem 

Hintergrund ihrer persönlichen Erfahrungen und Lernbiografien 

ihre eigenen Lernwege und Lösungen zu gestalten, beschränkt 

sich daher nicht auf die Wortsprache, sondern muss vor 

allem ästhetische Zugangsweisen und Darstellungsformen 

unterstützen. 

Sobald Themen im Unterricht nicht nur „durchgenommen“ 

sondern auch ausgehend von Interessen und Fragen der Kinder 

und Jugendlichen problemorientiert erarbeitet und vorgestellt 

werden, ist die Gestaltung der Lernerfahrung unverzichtbarer 

Teil der Arbeit: Von der Sammlung und Dokumentation im 

Prozess bis zur Präsentation der Lernergebnisse sind Methoden 

der Visualisierung, das Herstellen von Büchern und anderen 

Medien, die Präsentation in Ausstellungen oder im szenischen 

Spiel genuiner Teil der Auseinandersetzung. Damit werden 

zugleich unterschiedliche Perspektiven der Wahrnehmung eines 

Problems oder eines Gegenstandes erfahren und sichtbar ge-

macht, die zum Vergleich und zur Diskussion herausfordern und 

in ihrer Differenz zu neuen Erkenntnissen führen.

Damit die Qualität ästhetischen Lernens auf diese Weise 

in interdisziplinären Lernprozessen wirksam werden kann, 

bedarf es jedoch einer sehr kompetenten Ausbildung sowohl 

hinsichtlich der ästhetischen Praxis in den verschiedenen 

künstlerischen „Sprachen“ als auch in Bezug auf das ästhetische 

Urteilsvermögen. Nur wenn ihnen die handwerklichen, 

technischen und künstlerischen Arbeitsweisen zur Verfügung 

stehen und wenn sie auch sensibel und begründet über 

die Qualität einer ästhetischen Gestaltung diskutieren und 

urteilen können, können Schülerinnen und Schüler dies 

problemorientiert nutzen. 

Daher bedarf auch das ästhetische Vermögen der konti-

nuierlichen und systematischen Ausbildung. Dies gilt zunächst 

und vor allem auch für die Lehrkräfte, die nur dann ästhetisch 

kompetenten Umgang unterstützen können, wenn sie selbst 

künstlerisch qualifiziert ausgebildet sind. Denn sie können nur 

dann die kreativen Potentiale von Äußerungen von Schülerinnen 

und Schülern wahrnehmen und fördern, wenn sie selbst ein 

sehr differenziertes und vielfältiges Wissen entwickelt haben. 

Hier stellt der fachfremd erteilte oder an einem längst von 

der Kunstentwicklung überholten Kunstverständnis orientierte 

Kunstunterricht eine große Herausforderung an die planmäßige 

Weiterbildung der Kunstlehrerinnen und -lehrer. Nichts dis-

qualifiziert die notwendige bildungspolitische Diskussion um 

die Weiterentwicklung des Kunstunterrichts so sehr wie die 

Erfahrung von „schlechtem“ (d.h. unqualifiziertem) Kunst-

unterricht von Seiten der Schüler und der Eltern! 

Für die Ausbildung an den Hochschulen scheint mir die 

Problemstellung klar – die Lösung sicher immer schwierig: Hier 

führt kein Weg vorbei an der notwendigen Doppelqualifikation 

im künstlerischen und im pädagogischen Bereich, und zwar 

für alle Lehrämter von der Grundschule bis zur Oberstufe des 

Gymnasiums. Für alle gilt auch der Anspruch der interdisziplinär 
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Visuelle Kultur als Fachwissenschaft in der 

Kunstpädagogik
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Im Studium der Kunstpädagogik vermittelt die Fachwis-

senschaft zusammen mit der Fachdidaktik die theoretischen 

und methodischen Fundamente, auf die künftige Kunst-

pädagoginnen und Kunstpädagogen in ihrer beruflichen 

Praxis bauen werden. Wie diese Praxis einmal aussehen wird 

und welche Anforderungen sich in ihrem Zuge stellen, hängt 

natürlich von dem oder den jeweiligen Tätigkeitsfeldern 

ab. Grundsätzlich ist jedoch festzustellen, dass sich – den 

Entwicklungen in den Künsten, in der Kultur sowie in der 

Gesellschaft insgesamt entsprechend – das Spektrum signifikant 

erweitert hat. Man muss nicht Modeworte wie „Medien-“ 

oder „Informationsgesellschaft“, Verweise auf Prozesse der 

Globalisierung oder auf die so genannte „Bilderflut“ bemühen, 

um auf die Notwendigkeiten aufmerksam zu machen, die 

sich hieraus für den gesamten Bildungsbereich ergeben 

– besonders aber für all jene, die mit der Vermittlung kultureller 

Kompetenzen und ästhetischer Bildung befasst sind.

Die Methoden, Ansätze, Fragestellungen und Themen, die der 

klassische Kanon der Kunstgeschichte bietet, haben vor diesem 

Hintergrund sicherlich nicht an Wert verloren. Gleichwohl stößt 
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auf der Höhe der Kunstentwicklung unserer Zeit operierenden 

künstlerischen Qualifizierung und der auf dem Stand der 

wissenschaftlichen Entwicklung der Erziehungswissenschaft 

und ihrer Bezugsdisziplinen argumentierenden fachdidaktischen 

Studien. 

  

 *Der vorliegende Text orientiert sich z.T. an dem Handbuchartikel 

Sievert-Staudte 1998  
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“Ich sehe was, was Du nicht siehst...”

PROF. DR. ADELHEID SIEVERT (STAUDTE)

Studium in Bielefeld und Hamburg 

1. und 2. Staatsprüfung für das Lehramt an Volks- und Realschulen 

1975   Promotion 

1980   Habilitation 

1980 -1984  Professorin für Kunstdidaktik der Primarstufe an der Universität Gießen 

seit 1984   Professorin für Kunstpädagogik an der Goethe-Universität Frankfurt am Main
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man mit ihnen rasch an Grenzen, um deren Überwindung 

sich bekanntlich schon zu Beginn der Moderne zahlreiche 

Intellektuelle, WissenschaftlerInnen wie auch KünstlerInnen 

bemüht haben – von denen einige, wie etwa Aby Warburg, 

denn auch kaum zufällig in jüngerer Zeit zunehmend jene 

Beachtung erfahren, die ihnen zu Lebzeiten weitgehend 

verwehrt geblieben ist.

Mit solchen Versuchen einer systematischen Erweiterung 

des Horizonts lässt sich mittlerweile eine ganze Reihe älter-

er und jüngerer Disziplinen assoziieren, die – von den Kul-

turwissenschaften und den „Cultural Studies“ über die 

Medienwissenschaften bis hin zu „Visual Studies“ bzw. „Visual 

Culture“, „Bildwissenschaft“ und „Visueller Kultur“ – jeweils 

unterschiedliche Akzente setzen und auch von ihren jeweiligen 

VertreterInnen durchaus unterschiedlich aufgefasst werden. 

Gemeinsam ist ihnen ein Interesse an Bildlichkeit und an Bildern 

im weitesten Sinne – also nicht ausschließlich an solchen 

Bildern, die sich mittelbar oder unmittelbar in den Rahmen 

der Kunst fügen lassen. Zudem zeichnen sie sich durch eine 

Offenheit gegenüber interdisziplinären Ansätzen und Methoden 

sowie durch ein denkbar breites Spektrum an Themen und 

Fragestellungen aus.

„Visuelle Kultur“ als fachwissenschaftlicher Schwerpunkt 

der kunstpädagogischen Ausbildung, der das gleichnamige 

Gegenstandsgebiet fokussiert, umfasst die Künste, Design 

und Mode, Alltags- und Popkultur; gesellschaftliche und 

geschlechterbezogene Fragestellungen ebenso wie inter-

kulturelle Perspektiven; zu den in der Kunstgeschichte eta-

blierten Methoden kommen Ansätze aus den Kultur- und 

Medienwissenschaften ebenso wie solche aus der Soziologie. 

Im Unterschied zu einer Bildwissenschaft im engeren Sinne, die 

zudem meist auf der Basis einer bestimmten Disziplin entwickelt 

wird, nimmt sie nicht allein Fragen der Bildproduktion und -

rezeption bzw. Bildlichkeit in den Blick, sondern interessiert sich 

dezidiert für die Kontexte, in welche diese eingebunden sind.

Vor diesem Hintergrund stellt sich natürlich die Frage, wie 

sich ein solcher Anspruch im Rahmen eines Studiengangs 

umsetzen lässt – und zwar dahin gehend, dass die Studierenden 

fundiertes Wissen und ein brauchbares Rüstzeug für ihre 

spätere Berufspraxis erwerben. Eine erste Möglichkeit, das 

Feld als solches kennen zu lernen, bietet im ersten oder 

zweiten Fachsemester ein Proseminar, das der Einführung in 

die Literatur und die Methoden dient. Diese werden anhand 

von Grundbegriffen (Bild, Zeichen, Medium – Wahrnehmung, 

Repräsentation – Performance – Raum, Zeit usw.) sowie 

einer Auswahl mit diesen assoziierter Themen erarbeitet. Die 

Erprobung, Verfeinerung und Erweiterung des dabei erworbenen 

„theoretischen Handwerkzeugs“ kann dann in weiterführenden 

Seminaren erfolgen, die eine vertiefte Beschäftigung mit den 

jeweiligen Themenkomplexen ermöglichen. Auf den ersten 

Blick mögen sich Letztere kaum von dem unterscheiden, was 

man aus Lehrplänen der Kunstgeschichte kennt. Wenn aus der 

Perspektive der Visuellen Kultur beispielsweise nach „Objekten“ 

gefragt wird, geht es jedoch nicht nur um „Objektkunst“ und 

Objekte der Kunst, sondern auch Dinge der Alltagskultur und 

wissenschaftliche Objekte, um Fragen des Designs und der 

Handhabung, um Gegenständlichkeit und Verdinglichung 

u.a.m.

Am Frankfurter Institut wird das Seminarangebot von einer 

Vorlesung begleitet, die darauf zielt, dort erworbenes Wissen 

durch weiterführende Perspektiven zu ergänzen, exemplarische 

Vertiefungen vorzunehmen sowie Anwendungen auf aktuelle 

Fragen und Probleme aus der Praxis vorzustellen. Nicht von 

ungefähr trägt die Reihe den Titel „Ich sehe was, was Du nicht 

siehst“: Die Auseinandersetzung mit visueller Kultur mag kein 

Kinderspiel sein. Aber sie kann mit ganz einfachen Fragen 

beginnen. Im Übrigen gilt nach wie vor: Wer mehr wissen will, 

muss zunächst sehen lernen – und wer mehr weiß, sieht mehr. 
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DR. VERENA KUNI 

M.A., Kunst- u. Medienwissenschaftlerin 

Derzeit Vertretung der Professur für Visuelle Kultur am Institut 

für Kunstpädagogik der  Johann Wolfgang Goethe Universität 

Frankfurt am Main. Mehr unter www.kuniver.se
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Ausgangspunkt für das Interesse der Kunstpädagogik an Neuen 

Medien ist zunächst allgemein die fortschreitende Verschiebung 

unterschiedlichster Aktions- und Sozialisationsräume in virtuelle 

Welten. Die universelle Maschine Computer als zentrales 

Informations- und Kommunikationsmedium bildet inzwischen 

einen festen Bestandteil unserer materiellen und ideellen 

Infrastruktur: Ganz selbstverständlich ist man heute im Netz 

unterwegs, organisiert seine Kontakte und pflegt Freundschaften 

per E-Mail, man geht am vernetzten Rechner seiner Arbeit oder 

privaten Interessen nach, Fotografiert digital und hört Musik 

mit MP3-Playern, die vielleicht schon mit dem Mobiltelefon 

verschmolzen sind. So bilden nicht nur persönliche Kontakte in 

körperlich erreichbaren Räumen oder Erlebnisse und Aktivitäten 

vor Ort den relevanten Aktions- und Erfahrungshorizont der 

Auseinandersetzung mit der Umwelt, an der Handeln und die 

Reflexion der umgebenden Lebenswelt ausgerichtet werden. 

An ihre Seite treten vielfältige mediengestützte oder medial 

vermittelte Szenarien mit gleicher Wertigkeit. 

So hat auch die Kunst ihren Platz in dieser Parallelwelt digitaler 

Medien: Einmal in Form der Verdoppelung, indem Werke oder 

Ausstellungen online dargestellt bzw. ihre Darstellung mittels 

Internetpräsenz ergänzt und erweitert werden. Hier erscheinen 

viel versprechende Perspektiven der mediengestützten 

Kunstvermittlung, die u. a. im Bereich Museumskommunikation 

bearbeitet werden. 

Auf eine andere Qualität zielen Produkte in Gestalt weitgehend 

eigenständige Formate, die mittels neuer Medien realisierbar 

werden und weniger von einer konzentriert künstlerischen 

Auseinandersetzung im Museum oder dem klassischen 

Kunstkontext geprägt sind, sondern vielmehr von ihrer 

Anbindung an Alltagshandlungen und gelebter Soziabilität. Hier 

werden in kollektiven Settings Gestaltungsfreiräume erprobt, 

die sich durch den Austausch via Internet eröffnen. Diese dienen 

zugleich als Inspirationsquelle für ästhetisch-gestalterische Ex-

perimente, die keinen Verwertungsanspruch bedienen und sich 

keinem ökonomischen Interesse beugen müssen.

Solche Phänomene des Web 2.0 werden von etlichen wis-

senschaftlichen Disziplinen gewürdigt und aufschlussreich 

untersucht. Gerade Studien aus der Soziologie und den 

Kulturwissenschaften liefern wertvolle Denkansätze, um das 

tatsächlich Neue der Neuen Medien zu erschließen. Der be-

sondere Beitrag einer Auseinandersetzung der Kunstpädagogik 

mit diesen Bereichen aber liegt in ihrer Sensibilität für dort 

beobachtbare Aspekte, die über das Schriftliche hinausgehen. 

Diese Stärke zeigt sich vor allem auf der visuellen Ebene, 

welche die neuen Handlungsoptionen des Web 2.0 auch für 

solche Personen eröffnet, die über keine überdurchschnittlich 

entwickelte Ausdrucksfähigkeit in der Schriftform verfügen, 

oder, wenn es um die Untersuchung von Ansätzen geht, die 

sich nicht ohne Weiteres auf die Schriftform reduzieren lassen 

bzw. durch ihre Übertragung in digitale Medien eine spezifische, 

medial überformte Metamorphose durchlaufen. 

Die Arbeit der Neuen Medien in der Kunstpädagogik beschränkt 

sich somit nicht auf die Vermittlung von Medienkunst oder von 

Kunstwerken, die mit medialer Unterstützung auftreten. Sie 

leisten einen eigenständigen Beitrag zur wissenschaftlichen 

Untersuchung und Diskussion von Gegenwartskunst, die wie 

der mit technischen Medien durchzogene Alltag auch reale und 

mediale Räume mehr und mehr miteinander verbindet. 

Zur Ausbildung solcher Analysefähigkeit arbeiten Studierende 

aktiv mit digitalen Medien und schulen in reflektierter Aus-

einandersetzung ihr ästhetisches Empfinden. Sie erkennen 

die besondere Qualität medial vermittelter Darstellungen und 

lernen sie als solche zu würdigen, in ihrem Zusammenspiel mit 

der im Netz vorherrschenden Sprache, den dort beobachtbaren 

(Selbst-) Präsentationen, den postdramatischen Choreografien 

medialer Performances, aber auch im Verbund mit neuartigen 

(weil aktiven) Rezeptionsformen anderer UserInnen, die un-

glaubliche Mengen an Informationen scannen und sich dafür in 

unterschiedlich verfassten virtuellen Welten bewegen. 

Birgit Richard / Alexander Ruhl

Kunstpädagogische Position der Neuen Medien 
am Institut für Kunstpädagogik an der Johann- 
Wolfgang-Goethe-Universität in Frankfurt am 
Main
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Das projektorientierte, erprobende und forschende Lernen 

vermittelt eine breite Basisqualifikation zur Orientierung im 

nahezu grenzenlosen Feld der digitalen Kommunikation. Darauf 

aufbauend schließt sich die gestalterische und künstlerische 

Konzeption digitaler Informations- und Interaktionsszenarien an, 

die in die praktische Realisierung elektronischer Handlungsfelder 

oder kollaborativer Umgebungen mit ihren darauf ausgerichteten 

Mensch-Maschine-Schnittstellen mündet. Dabei zeigen sich 

Umrisse der neuen Kulturtechnik: Einer praktisch beherrschten 

wie auch theoretisch reflektierten „media literacy“.

PROF. DR. BIRGIT RICHARD 

ist geschäftsführende Direktorin des Instituts für Kunstpädagogik 

an der Johann-Wolfgang-Goethe-Universität in Frankfurt am 

Main und leitet den Bereich Neue Medien. 

DR. ALEXANDER RUHL 

ist dort wissenschaftlicher Mitarbeiter und forscht als Sozial- und 

Kulturwissenschaftler an den Schnittstellen realer und virtueller 

Welten

Immer dabei: Die universelle Maschine Computer als selbstverständlicher Teil des Alltags und 

immer öfter auch Medium gestalterischer Aktivitäten wie auch theoretischer Reflexionen
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Ich bin Fachleiter für Kunst am Studienseminar für Gymnasien 

in Frankfurt. Mein Leitbild für einen guten Kunstunterricht ist 

die anregende Werkstattsituation, in welcher Schülerinnen und 

Schüler selbstständig an Bildern und Kunstwerken forschen, 

die sie interessieren und unterschiedliche gestalterisch-

ästhetische Projekte verfolgen, die sie selbst entwickeln. Die 

Lehrkräfte regen an, beraten und helfen bei der Organisation. 

Im Unterrichtsalltag lässt sich das allerdings nicht immer ohne 

weiteres realisieren. Nicht selten sehen Lehrkräfte sich in der 

Lage, Lernzielkataloge der Lehrpläne umsetzen zu müssen und 

greifen deshalb auf Formen lehrerzentrierten Unterrichts zurück. 

Vorhandene Fähigkeiten und Potenziale der Schüler werden 

dann nicht wirklich ausgeschöpft, Schüler gewöhnen sich daran, 

nicht eigenen Lernwegen zu folgen, sondern auf Anweisungen 

der Lehrkraft zu warten.

Im Austausch mit Lehrkräften im Vorbereitungsdienst stellen 

sich dementsprechend regelmäßig die Fragen: 

„Wie sehen konkrete Alternativen zu einem kleinschrittigen, 

eng an Lernzielkatalogen orientierten, die Schüler gängelnden 

Kunstunterricht aus?“ 

„Wie lassen sich Werkstatt- und Projektunterricht und 

individuelles Fördern des selbstständigen Lernens von Schülern 

– im Schulalltag – so organisieren, dass individuelle Lernprozesse 

und Lernfortschritte nachvollziehbar deutlich werden?“ 

Mit der Neuorientierung unseres Bildungswesens - weg von 

Lehrplänen und einer Lernzielorientierung, die allen Schülern 

vorgeschrieben wird, hin zu einer Lernkultur, bei der Schüler 

Lernwege zunehmend selbst bahnen und Lernwelten selbst 

konstruieren – ergeben sich meiner Einschätzung nach auch im 

Fach Kunst neue Möglichkeiten zur Realisierung eines offenen 

und schülerorientierten Unterrichts.

Bildungsstandards und Kompetenzbeschreibungen spielen dabei 

eine besondere Rolle, indem sie Anhaltspunkte dafür liefern, wie 

ein von einem Schüler selbst eingeschlagener Lernweg von der 

Lehrkraft systematisch eingeordnet, eingeschätzt und gefördert 

werden kann – ohne dabei auf Lernzielkataloge zu schielen: 

 Wo steht der Schüler, welches Kompetenzfeld  

 erschließt er sich gerade?

 Welche Anregungen und Hilfen der Lehrkraft können  

 ihm dabei helfen, seine Kompetenzen zu vertiefen  

 oder zu erweitern?

Zur Verdeutlichung dieses Gedankens möchte ich ein 

Kompetenzmodell für den Kunstunterricht vorschlagen (und zur 

Diskussion stellen), welchem ich die didaktischen Orientierungen 

der von der Kultusministerkonferenz (KMK) verabschiedeten 

„Einheitlichen Prüfungsanforderungen in der Abiturprüfung“ 

(EPA) für das Fach Kunst zugrunde lege. Das Modell zeigt 

spezifische Beiträge des Fachs Kunst zur Bildung der Schüler 

auf und kann – ganz nebenbei – auch dabei helfen seinen 

Stellenwert im Kanon der Unterrichtsfächer zu unterstreichen.

Aus meiner Sicht lassen sich vier spezifische Kompetenzfelder 

(Standards) bestimmen: 

Zur Erläuterung: Der Begriff „Bild“ wird verwendet im Sinne der 

EPA/Kunst als Sammelbegriff für Bildwerke unterschiedlichster 

Art (Zeichnung, Malerei, Skulptur, Modelle, Objekte, Perfor-

mance, Werkprozesse etc.).

Standard 1. Bilder sachgerecht erschließen können

Standard 2. Bilder sachgerecht erstellen können

Standard 3. Originalität, Spontaneität, Kreativität, ästhetische 

Sensibilisierung kultivieren können

Standard 4. Ein gleichermaßen offenes, empathisches und 

kritisch urteilendes Verhältnis zum Phänomen Kunst kultivieren 

können

In konkreten Lernprozessen würden diese Standards in unter-

schiedlicher Weise ineinander greifen:

Diese vier denkbaren Standards und die mit ihnen zu 

verknüpfenden differenzierteren Kompetenzbeschreibungen 

helfen bei der Diagnostik (Bestimmung von Lernständen), indem 

vorhandene Fähigkeiten der Schüler systematisch, übersichtlich 

und individuell erfasst werden können, sowie auch beim 

Fördern, weil den verschiedenen denkbaren Kompetenzen 

Ingo Wirth

>> > Förderung individueller Lernwege > >         
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jeweils konkrete Fördermöglichkeiten zugeordnet werden 

können. 

Diagnostizieren: Übersicht über die Kompetenzen von 

Schülern gewinnen, Fördermöglichkeiten erwägen.

Fördern: mittels entsprechender Anregungen, Aufgaben und 

anderer Mittel zur Förderung in verschiedenen Kompetenz-

bereichen und durch Unterrichtsmethoden, die beim Einüben 

und Praktizieren von selbstständigem Lernen im Kontext von 

Werkstatt- und Projektunterricht helfen

Weiterhin können Kompetenzbeschreibungen dabei helfen, 

einen Schwellenwert (Kompetenzstufe) zu bestimmen, den 

Schüler nach einer gegebenen Zeit erreichen sollen. Lehrer und 

Schüler können sich daran orientieren und auf transparente 

Weise gemeinsam beraten, wo jeweils kompensiert werden soll. 

Realisiert werden könnte das durch einen übersichtlichen Kanon 

von Pflichtaufgaben, welche Schüler im Unterricht in jedem Fall 

bewältigen sollen. Da solche Aufgaben sich nicht auf bestimmte 

Lernziele, sondern auf Kompetenzen beziehen, könnten sie 

durchaus so gestaltet werden, dass Schüler den Gegenstand 

solcher Pflichtaufgaben selbst mitbestimmen.

Pflichtaufgaben könnten dazu anhalten, in allen Kompetenz-

bereichen auf ein beschriebenes Mindestniveau zu gelangen.

Individuelle Stärken oder individuelle, vertiefende Lernwege 

könnten hingegen mit Hilfe von Wahlpflichtaufgaben gefördert 

werden:

Wahlpflichtaufgaben könnten Schülerinnen und Schüler darin 

unterstützen, aus ihrem individuellen Wissens- und Inter-

essenshorizont heraus eigene Lernwege zu erschließen und 

damit in bestimmten Kompetenzfeldern höhere Niveaus zu 

erreichen.

Im besten Fall könnten Schüler und Lehrkraft individuell 

angelegte Projekte vereinbaren, bei deren Bearbeitung voraus-

sichtlich Kompetenzen erworben, vertieft oder erweitert werden 

können.

Im Prozess der Entwicklung entsprechender Aufgaben oder 

Projekte würde sich dann die inhaltliche Orientierung des 

Kunstunterrichts, seine Didaktik realisieren. Allerdings müsste 

sich diese entweder darin bewähren, die Neugier und das 

Interesse von Schülern zu wecken oder aber den didaktischen 

Kern der von Schülern selbst gewählten Inhalte zu erfassen und 

deren Anregungen aufzugreifen und zu kultivieren.

Die unterrichtsmethodische Umsetzung müsste sich auf die 

Kultivierung des Werkstatt- und Projektunterrichts stützen: 

Einüben von Formen selbstständigen Lernens durch Verfahren 

wie Durchführen gestalterischer Vorhaben, Stationenlernen, 

Lerntheke, Expertenpuzzle etc. und Praktizieren von Formen 

selbstständigen Lernens mittels Projektmanagement (z.B. 

Ideenfindung, Planung, Organisation, Durchführung, regel-

mäßige Selbstevaluation eigener Forschungs- oder Ge-

staltungsvorhaben), Lerntagebüchern, Portfolioarbeit etc.

Insgesamt meine ich, dass Kunstlehrerinnen und Kunstlehrer 

Chancen, die in der Umsetzung der Kompetenzorientierung 

liegen, offensiv nutzen sollten, um neue Spielräume für einen 

offenen, aktivierenden, schülerorientierten Kunstunterricht zu 

erschließen.

INGO WIRTH 

Studium in Frankfurt am Main und Kassel 

seit 1988  Kunstlehrer an der Ziehenschule in 

  Frankfurt am Main 

seit 2000 Fachleiter für Kunst am Studienseminar für  

  Gymnasien in Frankfurt am Main
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Das Institut für Kunstpädagogik in Gießen ist ein fachlicher 

Ausbildungsstandort mit Tradition. Namhafte Fachvertreter 

haben seit den 1950er Jahren hier gelehrt, bedeutsame Impulse 

der Fachentwicklung wie die Hinwendung zur Ästhetik der 

Massenmedien in der „Visuellen Kommunikation“ sind von hier 

ausgegangen. Mit dem Forschungsschwerpunkt der künstler-

ischen Bildung als einer kunstgemäßen Pädagogik knüpft das 

Institut an diese Tradition an und setzt Impulse in der nationalen 

und internationalen Fachdiskussion. 

Am Gießener Institut werden die drei Teilbereiche der 

Kunstpädagogik: Fachwissenschaft, Fachdidaktik und Ge-

staltungspraxis gleichwertig vertreten. Die qualifizierte Lehre 

baut in allen drei Teilgebieten auf einer engagierten For-

schungsarbeit auf. Jedes Fachgebiet ist durch Professuren ver-

treten. Eine Besonderheit bildet hier die jährlich wechselnde 

Gastprofessur, die neben der fest installierten Professur für 

Malerei das Lehrangebot in der künstlerischen Praxis mit stets 

neuen Impulsen versieht. Auf diese Professur werden jeweils 

national und international profilierte Künstlerinnen und Künstler 

berufen. 

Kunstpädagogik ist eine fächerübergreifende Disziplin, daher 

ist es wesentlich, dass im Studium die bedeutsamen Teilgebiete 

einerseits jeweils auf hohem Niveau vermittelt, andererseits 

aber auch Bezüge zwischen diesen hergestellt werden. Eine 

Besonderheit des Gießener Instituts für Kunstpädagogik ist 

in diesem Zusammenhang die Betonung der Projektarbeit, 

die im Hauptstudium in allen drei Teilgebieten stattfindet und 

individuelle, interdisziplinäre Forschungs- und Gestaltungsarbeit 

der Studierenden ermöglicht. Künstlerische Projektarbeit 

ist in den letzten Jahren sowohl in der schulischen wie der 

außerschulischen Kunstpädagogik in den Fokus der Entwick-

lung gerückt. Die Studierenden des Gießener Instituts für 

Kunstpädagogik erwerben auf diesem Gebiet vielfältige Kom-

petenzen. Durch die Projekte nehmen sie auch Teil an der 

Forschungsarbeit des Instituts.

Für alle Bereiche der Lehre, insbesondere aber für die 

künstlerische Arbeit der Studierenden stehen ausgezeichnete 

räumliche und technische Möglichkeiten zur Verfügung. 

Neben den Malateliers gibt es gut ausgestattete Werkstätten 

in den Bereichen Holz-, Stein- und Metallbildhauerei, sowie 

Druckgrafik (Radierung, Lithografie, Siebdruck) und Fotografie, 

die jeweils von erfahrenen Werkstattleitern betreut werden. 

Hinzu kommt ein umfangreiches Multimedia-Labor, in dem die 

studentischen Arbeiten ebenfalls durch einen professionellen 

Mitarbeiter unterstützt werden. 

In den einzelnen Lehrbereichen sind folgende Merkmale und 

Akzentsetzungen des Gießener Instituts zu betonen: Die Basis 

kunstpädagogischer Ausbildung bilden die künstlerischen Stu-

dien. Unter der Prämisse, dass es in der Kunstpädagogik nicht in 

erster Linie um die Vermittlung von Kenntnissen und Fertigkeiten, 

sondern um eine Einführung in künstlerisches Denken und 

Handeln geht, sollen die Studierenden eine künstlerische 

Haltung während ihres Studiums entwickeln, aus der heraus 

sie entsprechende Prozesse der Schülerinnen und Schüler 

initiieren und in einer kunstgemäßen Pädagogik begleiten 

können. Dazu ist die Entwicklung eines eigenen künstlerischen 

Werkes – wenigstens in Ansätzen – unabdingbar. In den kunst-

praktischen Lehrveranstaltungen steht das experimentelle 

Arbeiten im jeweiligen Medium im Vordergrund mit dem Ziel 

der zunehmend eigenständigen Artikulationsfähigkeit. Zur 

individuellen Betreuung der künstlerischen Entwicklung jedes 

Studierenden bieten Lehrende des Instituts zusätzlich zu den 

entsprechenden Lehrveranstaltungen wöchentliche Kolloquien 

an.

Carl-Peter Buschkühle

St
ud

iu
m

am

In
st

it
ut fü
r

K
un

st
p

ä-
d

ag
og

ik

d
er



BDK-Info Hessen 1/08

Eine Besonderheit der künstlerisch-praktischen, aber auch 

der kunstpädagogischen Ausbildung in Gießen stellen die 

themenorientierten künstlerischen Projekte dar. Sie sind ein 

Kernelement künstlerischer Bildung. Nach Maßgabe ihrer In-

tentionen wählen die Studierenden die Medien, in denen ihre 

individuelle gestalterische Auseinandersetzung mit dem Thema 

stattfindet. Neben den traditionellen spielen die elektronischen 

Medien hier eine wesentliche Rolle. Der Einsatz der neuen 

Medien sowie ihr Wechselverhältnis zu traditionellen Medien 

bildet einen Schwerpunkt der künstlerischen und pädagogischen 

Forschungsarbeit im Institut. Die Themenstellungen der 

künstlerischen Projekte leiten sich aus kulturellen, gesellschaft-

lichen und auch wissenschaftlichen Fragestellungen her. 

Ziel der Lehre im Bereich der künstlerischen Projektarbeit ist 

die Verbindung von inhaltlicher Auseinandersetzung und 

gestalterischem Ausdruck. Kognitive und expressive Ratio-

nalität werden in ein produktives Verhältnis zueinander ge-

setzt, künstlerische Denk- und Handlungsweisen werden als 

andere Formen des Erkenntnisgewinns und der Erzeugung von 

Bedeutung geübt und, z. B. im Verhältnis zu Wissenschaft und 

Bildung, reflektiert.

Im Zentrum der Fachwissenschaften steht zunächst die 

Kunstgeschichte, wobei über das institutseigene Lehranbot 

hinaus auch eine Kooperation mit dem Institut für 

Kunstgeschichte an der Justus-Liebig-Universität besteht. 

Kunstpädagogik ist jedoch in vielfältige interdisziplinäre Fra-

gestellungen eingebunden. In diesem Zusammenhang findet 

fachwissenschaftliche Forschung und Lehre auch in den 

Bereichen der Kulturtheorie und der philosophischen Ästhetik 

statt. Die Studierenden werden in den Lehrveranstaltungen 

mit der Bearbeitung von Teilaspekten betraut, wobei die 

Ausarbeitung nicht nur in der traditionellen Form von Referaten 

oder Hausarbeiten geschieht, sondern auch alternative Formen 

umfassen kann wie die Erstellung von Portfolios oder die 

Erarbeitung von Video-Essays. In jedem Semester werden 

einzelne wissenschaftliche Lehrveranstaltungen thematisch 

in Beziehung gesetzt zu themenorientierten künstlerischen 

Projekten, so dass hier eine sowohl gestalterische als auch 

wissenschaftliche Vertiefung stattfinden kann. 

In der kunstpädagogischen Forschung und Lehre in Gießen 

ist die Beziehung zwischen Theorie und Praxis wesentlich. 

Wichtiges Ziel in diesem Bereich ist es, durch differenzierte 
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Lehre die kunstpädagogische und kunstdidaktische Urteils- 

und Gestaltungsfähigkeit der Studierenden auszubilden. In 

der Forschung steht hier die Entwicklung der künstlerischen 

Bildung als einer kunstgemäßen Pädagogik im Mittelpunkt. Eine 

besondere Veranstaltungsform stellt in diesem Zusammenhang 

die kunstpädagogische Werkstatt dar. Mit den Studierenden 

gemeinsam werden unter Bezugnahme auf fachliche Theorie 

künstlerische Projekte konzipiert, durchgeführt und evaluiert. 

Neben der exemplarischen Durchführung in der Hochschule 

können auch außeruniversitäre Orte einbezogen werden 

wie Schule (z. B. im Rahmen des Praktikums), Museen oder 

jugendkulturelle Einrichtungen. Eine außergewöhnliche Ge-

legenheit zu außerschulischer kunstpädagogischer Praxis bietet  

z. B. das vor mehr als zwanzig Jahren vom Gießener Institut 

für Kunstpädagogik initiierte Projekt „Kunst im Knast“ in der 

Justizvollzugsanstalt Butzbach. 

Folgende Studienmöglichkeiten bietet das Institut für 

Kunstpädagogik in Gießen an:

- Lehramtsstudiengänge L1, L2, L5. L3 ist beantragt.

- Bachelor in Kunstpädagogik. Masterstudiengang ist in 

Vorbereitung
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Kunst in der Schule

Der Kunst kommen im schulischen Kontext verschiedene Be-

deutungen zu, die in radikalem Gegensatz zu einem falsch 

verstandenen und praktizierten Kunstunterricht und seinen 

Kürzungen im Gefüge der Stundentafeln stehen. Das Bild 

kehrt im Zeitalter der elektronischen Medien als zentrales 

Kommunikationsmittel zurück. Sein Ort im schulischen Kontext 

ist eine künstlerische Bildung, deren Gegenstandsbereich die 

Massenmedien und die Ästhetisierungen der Lebenswelt ebenso 

sind wie die Tradition und die Gegenwart der Künste. Eine 

Alphabetisierung in diesem Kernbereich der Gegenwartskultur 

ist mit Fug und Recht als Vermittlung „kultureller Basis-

kompetenz“ einzufordern1. Eine weitere Begründung liegt in 

der Spezifik des Künstlerischen als Denkform, die kontrastiert 

zur Dominanz kognitiver Ausrichtungen. Hartmut von Hentig 

fordert dazu auf, die Funktionen von Kunst, die Tabus bricht 

und gewohnte Denk- und Wahrnehmungsmuster verletzt, in 

der Schule wirksam zu machen2. Wohlgemerkt wird hier nicht 

die ebenso unfruchtbare wie verharmlosende Mär von der Kunst 

als „Kompensationsfach“ wiederholt. Im Gegenteil betont von 

Hentig zu Recht das kontrastive Wesen der Kunst als einer 

anderen Form des Wahrnehmens, Denkens und Handelns, um 

das die Bildung des Individuums nicht betrogen werden darf. 

Die Kunst ist nicht ohne kognitive Funktion, jedoch ist diese 

verbunden mit weiteren Formen des Denkens. Künstlerisches 

Denken integriert Elemente sensibler Wahrnehmung, kritischer 

Reflexion und eigenständiger Imagination3.

Elemente künstlerischer Projekte

Der Kernbereich, in dem dieses Denken geübt wird, ist die 

Arbeit am Werk, die Transformation. Sie steht auch im Zentrum 

des Lernens in künstlerischen Projekten.

Der Prozess der Transformation ist von polarem, ja bisweilen 

widersprüchlichem Charakter. Es geht in der Gestaltung 

eines Werkes nicht um die Erkenntnis des Gegenstandes, 

aber eine adäquate Gestaltung ist ohne Wissen um relevante 

Eigenschaften des Gegenstandes nicht möglich. Es geht der 

Gestaltung nicht um die Darstellung objektiver Sachverhalte, 

gleichwohl misslingt sie, wenn sie ihre immanente Objektivität 

– d.h. die wahrzunehmenden Erfordernisse des Werkes selbst 

– vernachlässigt zugunsten subjektiver Absichten. Diese polaren 

Spannungen zwischen Subjektivität und Objektivität, zwischen 

Kognition und Imagination machen das künstlerische Denken 

lebendig.

Das künstlerische Projekt will die individuelle Auseinandersetzung 

der Schülerinnen und Schüler mit dem Gegenstand fördern, 

mithin zunehmend selbstbestimmte und selbstorganisierte 

Kreativität in Prozessen des Wahrnehmens, Erkennens und 

Gestaltens schulen. Zum Anstoß individueller Forschungs- und 

Gestaltungsprozesse ist ein induktiver Einstieg sinnvoll, der in 

pädagogisch bedachtem Maß von Offenheit und Einführung 

vielfältige Möglichkeiten eröffnet. Eine solche Induktion kann 

experimentell geschehen und formale Prozesse anstoßen, 

so z. B. beim anfänglichen Erzeugen von Zufallsformen und 

deren Analyse im Hinblick auf grundlegende, zu nutzende 

formale Eigenschaften. Das absichtslose Knüllen, Knicken 

und Reißen von Papier, um in wenigen Sekunden aus einem 

Blatt eine dreidimensionale Form zu machen, legt bereits 

eine Fülle grundlegender plastischer Gestaltungsaspekte 

offen, die im Anschluss individuell zu erkunden wären4. Auch 

Bildanalysen zu Beginn eines Projektes können induktiven 

Charakter haben. Deduktiv wäre es, von der Analyse eines 

Kunstwerkes ausgehend Gestaltungsaufgaben zu stellen, die 

charakteristische Merkmale des Kunstwerkes anwenden und 

modifizieren sollen. Bild- oder Textanalysen können statt dessen 

in eine weite und komplexe Thematik einführen, die dann von 

Carl-Peter Buschkühle  

KÜNSTLERISCHE BILDUNG
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den Schülerinnen und Schülern nach je eigenen Schwerpunkten 

weiter verfolgt wird. In einem Projekt zum Thema „Kitsch“ in 

einer Klasse 10 steht am Anfang die Betrachtung des Evergreens: 

„Röhrender Hirsch“. Daran lassen sich Eigenschaften des 

Kitsches analysieren, die erforderlich sind, um überhaupt in 

die Thematik hineinzufinden. Eigenständige Recherchen zu 

einem selbst gewählten Teilthema vertiefen diese anfängliche 

Sachauseinandersetzung. Bilder auch aus anderen Bereichen 

wie Werbung oder Kunst werden gesammelt, schriftliche 

Vergleiche angestellt, in Portfolios, Webseiten oder räumlichen 

Präsentationen vorgestellt. Ästhetische Forschung ist auf 

diese Weise Bestandteil des künstlerischen Projektes, welches 

sich schließlich im individuellen Werk realisiert. Der Grad der 

Selbständigkeit der Arbeit ist natürlich abhängig von den – zu 

erarbeitenden – Voraussetzungen der Lerngruppe.

Die weitgehend selbständige Arbeit an einem Werk stürzt 

die Schülerinnen und Schüler immer wieder in chaotische 

Situationen der Verunsicherung, der Ratlosigkeit, der Frustra-

tion. Der Lehrer ist hier sowohl Initiator der künstlerischen 

Erarbeitungen als auch ihr Begleiter. Dabei soll sich sein 

Eingreifen in dem Maße reduzieren, in dem die Schülerinnen 

und Schüler an Selbständigkeit gewinnen. Der Lehrende kann 

spezifische Aufgaben stellen, die z. B. die Recherche hilfreicher 

Informationen betreffen oder Versuche in handwerklich-

technischer Hinsicht veranlassen. Er kann die ganze Lerngruppe 

versammeln in der Besprechung von Zwischenergebnissen, 

in der Diskussion gemeinsamer Probleme, in der Betrachtung 

von Bildern, in der Lektüre von Texten oder in der Exkursion 

zu Lernorten, die besondere Einsichten und Erfahrungen 

ermöglichen. Die Chaotisierung von Lernsituationen ist 

jedoch im künstlerischen Zusammenhang nicht nur erwartbar, 

sondern auch fruchtbar. Sie fordert den Einzelnen zu An-

strengungen heraus, die das Fortkommen in der selbst 

gewählten Gestaltungsarbeit betreffen. Dabei werden nicht 

nur Strategien der Recherche und des Experiments geübt, 

sondern auch wesentliche Persönlichkeitsaspekte gefordert 

wie Willensanstrengung, Verantwortungsbereitschaft oder die 

Fähigkeit, förderliche Kritik zu üben oder aufzunehmen. 

Neben der Induktion und dem Experiment tritt als ein 

drittes Strukturmerkmal des künstlerischen Projekts die 

Kontextualität hinzu. Sie bildet sich bereits dadurch, dass 

die Werkgestaltung Recherchen und Konstruktionen von 

Zusammenhängen verlangt. Im Falle des Kitsch-Projektes wa-

ren die Eigenschaften des selbst gewählten Gegenstandes 

zu befragen: die Gestaltungsmerkmale eines Gartenzwerges, 

z. B. seine Wirkungen auf den Betrachter, die Versatzstücke, 

IM 
KÜNSTLERISCHEN PROJEKT
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aus denen seine Gestalt geformt ist – Zwerg, Großvater, Kind-

chenschema … – die Bedeutungen, die zitiert und erzeugt 

werden: Märchen- und Sagengestalt, Vorgartendekoration, 

Kleingartenidylle, Illusion von heiler Welt usw.. Diese Merkmale 

inspirieren und differenzieren die Vorstellungen hinsichtlich 

der eigenen Werkgestaltung, sie irritieren diese aber auch. 

Kontextualität bedeutet hier, Zusammenhänge herzustellen 

zu eigenen Aussageabsichten, die den Gegenstand in einer 

Werkgestaltung kommentieren wollen. Kontextualität meint 

schließlich die Zusammenhänge, die sich zwischen den Phasen 

einer Projektarbeit entwickeln. Dabei spielt Multimedialität 

eine Rolle. Beim Kitsch-Projekt ist dies z. B. die Abfolge von 

ästhetischer Präsentation von inhaltlichen Recherchen zum 

Thema, die Entwurfsarbeit, die sich insbesondere auf das 

Medium der Zeichnung stützt, schließlich die Ausarbeitung 

eines oder mehrerer Werke in selbst bestimmten Medien wie 

Plastik, Malerei, Fotografie. Künstlerische Projekte brauchen zur 

Entfaltung Zeit, ein Halbjahr ist dazu ein sinnvoller Zeitraum. 

Beziehungsloses „Themenhopping“ zwischen disparaten Einzel-

themen, wobei sich keine Lernbezüge entwickeln, kommt hier 

nicht vor. Künstlerische Projekte sind nicht nur multimedial, 

sondern auch multiperspektivisch. Zwischen Recherchen 

zum Thema und der Transformation ins Werk verändern 

sich notwendigerweise die Perspektiven. Jedes Medium ver-

ändert die Perspektive auf den Gegenstand abermals: Bild-

analysen erlauben andere Einsichten als selbst zu fertigende 

Entwurfszeichnungen, die Realisierung z. B. im Modellbau rückt 

wiederum andere Aspekte in den Mittelpunkt. Die Schülerinnen 

und Schüler lernen auf diese Weise nicht nur eine differenzierte 

Sicht auf die Thematik der Auseinandersetzung unter Einbezug 

ihrer Person als Autor einer bildhaften Aussage, sie lernen auch 

unterschiedliche Möglichkeiten, Grenzen und Beziehungen der 

verwendeten Medien kennen.  

Das Künstlerische als Lernprinzip

Das künstlerische Projekt schult die Fähigkeit zu zunehmend 

selbstbestimmten und selbstorganisierten fiktionalen Leistun-

gen, wobei die Voraussetzungen zu selbständiger Arbeit 

sukzessive in einer Lerngruppe aufzubauen sind. Dies verlangt 

Kontinuität künstlerischer Bildung in der Schule. In der Kultur-

theorie gewinnt seit den späten siebziger Jahren der Begriff 

der „Erzählung“ eine nicht unerhebliche Bedeutung. Jean-

Francois Lyotard versteht sie als eine Form der existentiellen 

Erzeugung von Bedeutung, die quer liegt zu den spezialisierten 

„Sprachspielen“ der Wissenschaften und Institutionen5. Künst-

lerische Gestaltungsarbeit übt eine solche Erzählfähigkeit, 

indem sie dazu herausfordert, persönliche Erfahrungen und 

erworbenes Wissen in imaginäre Entwürfe zu transformieren. 

Wie das Beispiel des Kulturphänomens „Kitsch“ zeigt, ist eine 

thematisch ausgerichtete künstlerische Arbeit von immanent 

fächerübergreifendem Charakter. Allein ein solch banales 

Objekt wie der Gartenzwerg entfaltet Bezüge zur Alltagskultur, 

zur literarischen Überlieferung, zur Kunstgeschichte, aber auch 

zur Biologie, wenn seine physiologische und physiognomische 

Wirkung erkundet wird. Künstlerische Gestaltungsarbeit über-

steigt interdisziplinäre Formen der Wissensvermittlung und 

-aneignung durch deren Anwendung und Umformung in 

persönlichen Positionierungen eines Werkes. Das künstlerische 

Projekt überschreitet damit die Bindung an ein Fach und zeigt 

sich als fächerübergreifende Methodik einer künstlerischen 

Bildung, die als ein Lernprinzip aufzufassen ist. Bazon Brock 

sieht in der Kunst das Paradigma der Formulierung selbst 

verantworteter Aussagen und Fiktionen, welche aus der Haltung 

eines ernsthaften Interesses am Gegenstand als solchem 

entspringen. Die Entwicklung entsprechender Fähigkeiten 

hält er wie andere Theoretiker der Gegenwartskultur für 

entscheidend im Hinblick auf eine um Selbstbestimmung und 

Selbstverantwortung bemühte Lebensführung inmitten einer 

pluralen, widersprüchlichen Kultur. Die Ausbildung zum Künstler 

ist in diesem Sinne als „Schulpflicht“ zu bezeichnen6.

Anmerkungen

1. Deutsches PISA-Konsortium (Hrsg.): PISA 2000, Opladen 2001

2. Hartmut von Hentig: Kreativität. Hohe Erwartungen an einen schwachen Begriff,  

 Weinheim und Basel 2000, S. 42 

3. Carl-Peter Buschkühle: Die Welt als Spiel, Oberhausen 2007, Bd. II, S. 160 ff.

4. Zu diesem und anderen künstlerischen Projekten vgl. ebd. Kapitel 7

5. Jean-Francois Lyotard: Beantwortung der Frage: Was ist postmodern? In:  

 Engelmann, P. (Hrsg.), Postmoderne und Dekonstruktion, Stuttgart, S. 33 – 49

6. Bazon Brock im Interview mit Carl-Peter Buschkühle: Schulpflicht. 

 Die Ausbildung zum Künstler ist Staatsaufgabe, in: Kunst+Unterricht Heft 295/ 

 2005, S. 43 - 45
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Wer die Kunstpädagogik zu seinem Beruf machen will, hat 

sich dafür entschieden, zwei Dinge zusammenzubringen, 

die nicht von vorneherein und nicht selbstverständlich 

verbunden sind: das künstlerische Tun und das pädagogische 

Tun oder noch allgemeiner gesagt: die Kunst und den sich 

entwickelnden Menschen. Sicherlich zielt die Kunst letztlich 

immer auf den Menschen, schließlich soll die Kunst ja rezipiert 

werden. Künstler, wie auch andere „Fachleute“, sind jedoch 

nicht automatisch an pädagogischen Prozessen interessiert, 

diese gehören nicht unbedingt zu Ihrer Profession. Nicht so 

die Kunstpädagogen. Sie sind verpflichtet, die Kunst, das 

ästhetische Tun, die Gestaltungsarbeit mit der pädagogischen 

Klientel zusammenzubringen und hieraus ergeben sich 

spannende Diskussionsfelder. 

Kunst, Pädagogik oder Kunstpädagogik?
Lernbasis aufgreifen, Räume öffnen

Klaus Werner
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zeigten eine erstaunliche Vitalität und großen Einfallsreichtum 

im szenischen Spiel. Hieraus entwickelten sie in Projekten 

unterstützt durch selbst ausgewählte Lyrik, Prosa und Musik ihre 

Ideen weiter: figurative und gestische Malerei, Schattentheater, 

Musikvideo. 

Innen und Außen, Subjekt und Kunst 

Künstlerische Prozesse, die pädagogisch verantwortungsvoll 

initiiert werden, müssen etwas mit der jeweiligen pädagogischen 

Klientel zu tun haben, die Lernbasis will beachtet sein. Dies kann 

auch durch ein Material mit Aufforderungscharakter gegeben 

sein. In einer „pädagogischen Koalition“ von Lehrer und Schüler 

wird vom Schüler das „Motiv“, der „Lebensinhalt“,  vom Lehrer 

„die bildnerisch-künstlerische Erfahrung eingebracht“ (Richter 

1984, S. 70). Als Förderpädagoge, der lange mit behinderten/ 

benachteiligten Schülern gearbeitet hat, ist mir dieses Denken 

nah – nicht zuletzt, weil es im förderpädagogischen Feld fast 

keine andere Möglichkeit gibt, kunstpädagogisch zu arbeiten, als 

„nah“ an die Schüler in ihrer Lebenswirklichkeit heranzurücken, 

einfach um sie (überhaupt) zu erreichen. Aber auch bei der 

Arbeit mit den Studierenden konnte ich beeindruckt zusehen, 

wie günstig es ist, die eigenen Themen der Lernenden in den 

Prozess hereinzuholen – kreative Quellen (Ressourcen) fließen 

und wirken zu lassen. Dies zu tun erfordert ein gewisses Maß 

an Mut auf pädagogischer Seite – immerhin gibt man die totale 

Kontrolle über die laufenden Prozesse ab. 

Die Gewichtung, ob die pädagogischen Ziele eher im Bereich 

des Personalen (förderpädagogisch orientiert) liegen oder 

mehr kunstimmanent sind – durchaus auch mit einem hohen 

ästhetischen Anspruch an die künstlerische Arbeit, hängt von 

der pädagogischen Klientel ab. Loszulösen sind die Ebenen 

>innen und außen – Subjekt und Kunst< jedoch nie. „D. h. 

auch bei einer pädagogischen Arbeit, in der die ästhetische 

Im Schaubild sind kunstpädagogische Prozesse skizziert, die vom 

Stegreiftheater, also von Improvisationen im darstellenden Spiel 

ausgehen. Interaktionsspiele können eine große Motivation und 

Spielfreude stiften und nach Bedarf ausgedehnt oder begrenzt 

werden. Mit den aufgenommenen Fotos und Videos kann 

vielfältig weitergearbeitet werden: Figurative Malerei, Grafik, 

Fotografie und Filmprojekte können sich anschließen. Wichtig 

dabei ist, dass die Schritte, die pädagogisch angeboten und 

initiiert werden, für die Schüler/innen plausibel, also sinnvoll 

sind.

Dies wird in diesem Fall unter anderem dadurch erreicht, 

dass die eigene Person des Schülers in den nun angebotenen 

Gestaltungsprozessen immer noch immanent ist und eine 

Identifikation mit der Gestaltung erhalten bleibt, da die 

Grundlage weiterhin das eigene Abbild (Foto/Video) ist und 

bleibt.

Je nach Klientel laufen die Prozesse völlig unterschiedlich, in 

vorher nicht vorauszusehenden Bahnen. Ich habe auf diese 

Weise mit lernbehinderten, hörgeschädigten Schüler/innen 

und auch mit Studierenden der Kunstpädagogik künstlerische 

Prozesse angestoßen: Bei den Förderschüler/innen gelang 

es die Spielfreude zu wecken (Handlungsstränge: der 

Taschendieb, Besuch im Schnellrestaurant, der Banküberfall 

usw.), um daran bildnerische Aktivitäten (Bearbeitung von 

Ausschnitten mit Hilfe des Overhead-Projektors, fotografische 

Gruppeninszenierungen) oder auch sachunterrichtliche The-

men (Ernährungsgewohnheiten, kulturelle Unterschiede bei 

Bestrafung von Straftätern) zu knüpfen. Die Studierenden 

Abb. 3 gestische Malerei, Arbeit einer Studierenden
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Sache nur als Mittel der Persönlichkeitsentwicklung eingesetzt 

wird, können Einsichten in die Sache selbst gewonnen werden. 

Umgekehrt können bei einer sachorientierten Arbeitsweise 

Persönlichkeitsveränderungen erreicht werden, die über 

Sachkenntnisse hinausgehen“ (Richter 1984, S. 71).

Kritik ist bei einer eher förderpädagogisch ausgerichteten Arbeit 

(Kunst als Mittel zur Förderung) dann angebracht, wenn sich 

die Schüler/innen „um sich selber drehen“ oder schärfer: „im 

eigenen Saft kochen“, also wenn bei allem Aktionismus Stillstand 

vorherrscht. Andererseits: Eine kunstorientierte Pädagogik 

(Kunst als Zweck) läuft dann ins Leere, wenn sie sich von ihrer 

Klientel abkoppelt, etwa wenn sie zur „Kunstimitation“ oder zur 

„kunstgewerblichen Bastelei“ gerät (v. Hentig 1998, S. 42).

V. Hentig denkt Subjekt und Kunst zusammen, wenn er sagt: 

„Meine Sympathie (für Formen der Kreativitätsförderung) rührt 

hauptsächlich von meinem Interesse an der Kunst her, an der 

Kunst im Werde- und Bildungsgang junger Menschen. Ihre 

Wirkungen sind stark und durch keine Didaktik wirklich zu 

domestizieren. Zu verderben schon!“ (v. Hentig 1998, S. 41)

Dabei geht er auf Distanz zu „pädagogischen Wundern“ 

und überhöhten Erwartungen an die „Kreativität“, einem 

von allen Seiten und Richtungen inflationär und unpräzise 

benutzten Terminus. Vielmehr spricht er sich zunächst dafür 

aus, hemmende Faktoren, das „lähmende Gemisch aus Angst 

und Bequemlichkeit“ (ebenda) im pädagogischen Betrieb zu 

beseitigen, um die natürlicherweise vorhandenen Potentiale von 

Kindern und Jugendlichen zur Geltung zu bringen. 

Studium der Kunstpädagogik – Ausbildung von Lehrer/

innenpersönlichkeiten, Elemente von Coaching:

Da ich unter anderem derzeit die schulpraktischen Studien 

betreue, möchte ich noch einen Gedanken zum Studium der 

Kunstpädagogik, insbesondere zum Lehramt formulieren. Mir 

scheint, dass auch in diesem Bereich das selbst verantwortete 

Lernen, das Nutzen von persönlichen Potentialen erweitert 

werden kann. Neben der Entwicklung einer eigenen künst-

lerischen Persönlichkeit muss auch die Ausbildung einer Lehrer/ 

innenpersönlichkeit einen zentralen Stellenwert einnehmen; 

dies bezieht sich auf beide Ausbildungsphasen, Studium und 

Referendariat.  

Hier erscheint es mir sinnvoll, Elemente von Coaching mit in 

die Ausbildung einzubeziehen, etwa die Videoaufzeichnung 

als Feedback. Unter Coaching versteht man die professionelle 

Betreuung und Begleitung einer Person im professionellen 

Rahmen. Dabei bestimmt die Person selbst die Inhalte und Ziele 

der Trainingseinheiten. Lehrer/in sein heißt im gewissen Sinne 

auch sich selbst als Medium zu verstehen, seine ganzen Person 

im pädagogischen Prozess selbstbewusst, das heißt „sich seiner 

selbst bewusst“ einzusetzen. Um diese komplexen Kompetenzen 

zu erreichen, erscheint mir das derzeitige System von Seminaren 

und Modulen in Universität und Referendariat nur bedingt 

geeignet. Ein Coaching-Element oder auch Coaching-Modul, 

das von der Benotung ausgenommen wäre, könnte hier eine 

wertvolle Ergänzung, aber nicht Ersatz sein. 

Ein Coach fragt: Wo stehen Sie jetzt? Was möchten Sie 

vertiefen? Woran möchten Sie jetzt arbeiten? Worauf soll ich 

bei der nächsten Übung achten? Worüber möchten Sie etwas 

von mir zurückgemeldet bekommen? Die Lernenden steuern 

selber ihr berufsorientiertes Lernen, was bei sensiblen aber 

entscheidenden Inhalten (Auftreten, kommunikatives Verhalten, 

Stimme, Frageverhalten) erfolgversprechend ist. Diese Berei-

che der Ausbildung zur Lehrer/in–persönlichkeit liegen bis 

heute immer noch gewissermaßen brach, obwohl es hier 

vielversprechende Ansätze gibt, die freilich sehr professionell 

wahrgenommen werden müssen.

Die Studierenden sollten frühzeitig das Gefühl vermittelt 

bekommen, selbst für ihre Ausbildung Verantwortung zu tragen 

und nicht nur bestimmte Pflichtveranstaltungen zu durchlaufen 

und abzuarbeiten. Dies gilt wiederum gleichermaßen für die 

Ausbildung  der künstlerischen und der pädagogischen Persön-

lichkeit. 

Literatur: 

H.-G. Richter: Pädagogische Kunsttherapie, Düsseldorf 1984

H. v. Hentig: Kreativität. Hohe Erwartungen an einen schwachen Begriff, Hanser 1998
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Die Bildwissenschaft bearbeitet „das Bild“ als den die 

Kunstpädagogik primär, wenn auch nicht alleine interessierenden 

Gegenstand1. Am Beispiel von Fotografien von Jeff Wall soll auf 

Phänomene des Bildes und seine Entstehung eingegangen und 

ihre Konsequenzen für die Kunstdidaktik betrachtet werden.  

Die brillant selbst leuchtenden sehr großformatigen Dias2 weisen 

durch ihre gläserne Oberfläche eine ganz reduzierte Materialität 

auf und lassen ihr Licht unmittelbar als Farbeindruck ins Auge 

fallen. Die Bilder von Jeff Wall scheinen immateriell und sind 

deshalb so unmittelbar eindringlich, sozusagen einleuchtend. 

Der Betrachter erkennt in der Regel eine irgendwie vertraute, 

alltägliche Situation, er könnte an einen Schnappschuss 

denken, einen Filmstill oder an einen ganz zufälligen Blick auf 

eine Situation, die zunächst unscheinbar, nebensächlich oder 

unbedeutend wirkt. Die Wahrnehmungserfahrungen aus dem 

Alltag genügen für den Einstieg in die Betrachtung für die 

Szenen, die merkwürdig vertraut sind, als habe jedermann sie so 

ähnlich schon in Wirklichkeit gesehen. … und warum hat dann 

nicht jedermann solche Fotos? Weil dafür die Alltagsszene als 

in irgendeiner Weise sinnstiftend interpretiert und fotografiert 

werden müsste. Wie kommt es dazu? Die Literatur zur Bild-

theorie klärt die entscheidende Rolle des Betrachters für die 

Roland Meyer-Petzold

Strich oder Farbfleck wird die Bildherstellung beginnen. Mit 

jeder eine Spur hinterlassenden Bewegung auf dem Bildträger 

erfährt der Macher eine Korrelation zwischen dem Modell4 

und seinem entstehenden Bild. Die Strukturierung und 

Ordnung des Augeneindrucks vom Modell und die Emotion 

und Intuition setzen sich in geistige und körperliche Aktionen 

und Gesten um, die den Bildträger mehr und mehr füllen. Die 

dabei eingesetzten und entwickelten Ausdrucksqualitäten des 

jeweiligen Materials und der notwendigerweise eintretende 

Grad der Abstraktion werden am Modell überprüft. Dafür 

genügt die im Alltag erprobte Wahrnehmung des Modells 

einerseits und die Interpretation des Bildes als ein zum Modell 

analogen Bildes andererseits. Rational ableitbar ist diese 

Analogie nicht und ihr Erkennen, Akzeptieren und Weiterführen 

sind die sehr intensiven Erfahrungen, die Künstler weiter zu 

verfolgen und zu entwickeln suchen. Sie sind ebenso intensive 

Lernerfahrungen, die Studierende und Schüler machen können. 

Sie erwerben dabei ein Handlungsrepertoire, das für eigene 

Gestaltungsabsichten und für die Rezeption von Kunstwerken5 

fundamental ist. Ziel ist nicht ein realistisches Abbild, sondern 

eine grafische, malerische oder plastische Qualität, durch die die 

bildnerischen Mittel die Aussage transportieren. Dieser Prozess 

Bildwahrnehmung dahingehend, dass das gesehene Bild 

eine Projektionsleistung des Gehirns ist, die aus Erfahrungen, 

Erinnerungen und Kenntnissen gespeist wird. Bei diesen 

bildtheoretischen Betrachtungen liegt ein Bild aber immer 

schon vor. Interessant für die Kunstpädagogik ist die Frage, 

was eine (vermeintliche) Alltagsszene zum Bild macht. Jeff Walls 

Arbeiten sind inszenierte Fotografie. Andere Fotografierende 

inszenieren nicht (immer) und erheben alltägliche Szenen 

aus einem permanenten Strom von Wahrnehmung zu einem 

besonderen Anblick und halten in fest. Sie projizieren ebenso 

wie bei der Betrachtung eines Bildes eine Bedeutung auf eine 

Ansicht. Das gelingt, weil mit schussbereiter Kamera und dem 

Bewusstsein, Motive finden zu wollen, die Augeneindrücke mit 

einer besonderen Aufmerksamkeit interpretiert werden. Dieser 

Vorgang, irgendetwas, eine Landschaft, eine Straßenbahn 

oder eine Haustür, als ein Bild zu sehen, erweitert die am 

„fertigen“ Bild ansetzenden Bildtheorien: Man braucht kein 

„Bild“, um ein Bild zu sehen. Was immer man sieht, kann 

zum Bild werden. Ähnlich wie beim Fotografieren wählen 

Künstler ihre Sujets in der Natur, in der Stadt oder im Atelier3. 

Nur ist für sie der zum Bildanlass erhobene Anblick noch nicht 

zu Papier (oder Leinwand etc.) gebracht. Mit irgendeinem 
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kann zu stark abstrahierten, ja ungegenständlich konkret 

wirkenden Arbeiten führen6. Die künstlerische Erfahrung 

entwickelt sich im Bildherstellungsprozess, der gleichzeitig ein 

Bildwahrnehmungsprozess ist. 

So kann die Kunstpädagogik mit Hilfe der aktuell diskutierten 

Bildtheorien auch Aktzeichnen, Studien der Architektur oder in 

der Natur begründen. 

Diese Überlegungen fließen in die Begründung meiner kunst-

praktischen Seminare ein, aus denen ich hier drei Beispiele aus 

dem plastischen Bereich vorstelle. 

Bei dem Modellieren eines Portraits nach lebendem Modell 

in Ton gilt es, das visuell vermittelte Gespür für die Härte der 

knöchernen Stirn und die Weichheit der Wangen im immer 

gleich geschmeidigen Ton unmittelbar durch die Bewegung 

der Hand adäquat umzusetzen7. Es gilt, nur genau das zu 

modellieren, was man sieht – und doch ist das Erleben der 

Differenz von Gesehenem, Vorgestelltem und Realisierten für 

Anfänger nicht immer zufriedenstellend. Das genaue Hinsehen 

garantiert kein realistisches Abbild, zumal dieses nicht das Ziel 

meiner künstlerischen Ausbildung ist. Aber für die Studierenden 

sind ausbaufähige Wege eröffnet wie in den folgenden Beisielen 

zu sehen ist.

Mein Seminar zur künstlerischen Auseinandersetzung mit 

einem Werk der documenta 12 dokumentiert die subjektive 

Projektion von Assoziationen auf die Werke: Eine Studentin 

kam beispielsweise zum „Waterfall“ von Zheng Guogu8 auf 

Pestsäulen9 und weiter über den norwegischen Künstler 

Gustav Vigland10 zu einer eigenen Arbeit, in der sie in zwei 

Versionen in sich verschlungene Leiber modellierte11. Die 

Erfahrungen aus der Kunstgeschichte (Pestsäule), der direkten 

Anschauung (Skulpturenpark von Vigland in Oslo) und die 

Körpererfahrung (Sie ist auch Aktmodell mit sehr ausgefallenen 

Posen) fließen in die Wahrnehmung von „Waterfall“ und in die 

Vorstellungsbildung zur eigenen Arbeit ein. Hier wird am Beispiel 

deutlich, wie Projektionen unser Sehen leiten. Für meinen 

dritten Ansatz künstlerischen Arbeitens müssen die Studenten 

Material- und Darstellungserfahrungen mitbringen. Im Rahmen 

des Skulpturenseminars wird Arbeiten mit beliebigem Material 

ermöglicht und ein Rahmenthema angegeben. Diesem 

Thema, als „Katalysator“ für den kreativen Prozess und die 

Vorstellungsbildung wichtig, nähern sich die Studenten sowohl 

von einer inhaltlichen als auch von der Materialseite her. Idee 

und voranschreitendes Werk beeinflussen sich wechselseitig 

und meine Aufgabe ist die Begleitung dieses Prozesses, um die 

Interdependenz verständlich zu machen.

Dieser subjektorientierte kunstpädagogische Ansatz fördert 

gestalterische und handwerkliche Fähigkeiten und inhaltliche 

Erfahrungen und entwickelt sie weiter. Es gilt, im plastischen 

genauso wie im grafischen, malerischen oder sonstigen Bereich, 

Ausdrucksmöglichkeiten zu erarbeiten, um die Anschauung 

oder die Vorstellungsbilder adäquat realisieren zu können.

Die im Bezug zur Bildwissenschaft angelegten und hier 

weitergeführten Gedanken lassen sich auf die Arbeit in der 

Sekundarstufe I transferieren. Hier stoßen wir oft auf geringe 

Kenntnisse von Techniken und wenig Herstellungserfahrung 

und Kinder, die im 5. Schuljahr noch mit dem Schneiden von 

Papier mit einer Schere Probleme haben. 

Die Realisierung eines Vorstellungsbildes muss mit der Erfahrung 

des Ausführens (und damit der Ausführbarkeit) verbunden 

werden. Dabei sollte sich das Unterrichten von Techniken aus 

der thematischen Arbeit ergeben. Schülerorientierung heißt 

hiernach sie zu befähigen, sich auf ein Thema einzulassen, eine 

Vorstellung12 zu entwickeln, die Ausführung zu erlernen, das 

Gestalten mit der oben genannten Interdependenzerfahrung 

durchzuhalten und zu Ende zu bringen. Das fertige Werk als 

Repräsentant der Vorstellung kann befriedigen und das Erlebnis, 
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der Autor eines Objekts zu sein, stärkt das Subjekt. 

(Footnotes)
1 Der „Hauptgegenstand“ ist der Schüler/die Schülerin. Lesen Sie im folgenden Text bitte immer 

beide Geschlechter.
2 z.B. Jeff Wall, „Milk“, 1984 (187cm x 229cm),  Abb. 1
3 Selbstverständlich arbeiten Künstler auch mit anderen Strategien und konkretisieren Konzepte 

ohne sich an einer irgendwie gearteten Gegenständlichkeit zu orientieren. Die folgenden 

Gedanken treffen vergleichbar trotzdem zu.  
4 Modell soll hier sowohl den gegenständlichen Bildanlass als auch das Vorstellungsbild und die 

Bildabsicht bedeuten.
5 Die Herstellung eines Bildes ablesen und wiedererkennen zu können, ist ein interessanter Anteil 

an der Rezeption. Er ist für die Kunstrezeption in der Grundschule als ein zentraler Zugang 

beschrieben in: Kirchner, Constanze, Kinder und Kunst der Gegenwart, Seelze, 1999  
6 Das Interesse unserer Schüler liegt allerdings häufig gerade im Realismus, weil sich realistische 

Bilder vermeintlich leichter wahrnehmen lassen: eine Milchtüte ist eine Milchtüte (vgl. Abb. 1), 

vielleicht. Was macht sie und die ganze Szene bildwert? Man müsste die Schüler fragen, ob 

sie etwas Besondere herausfinden, wenn sich ihre Erfahrungen, Assoziationen, Gedanken und 

somit Projektionen einstellen.
7 Meyer-Petzold, Roland, „Mit Auge und Hand ans Licht ziehen: Portrait“ in: Steinmüller, Gerd; 

Spickernagel, Ellen (Hgg), Ikonologie und Didaktik, Weimar, 1999, S. 83-88 
8 Abb. 2
9 Abb. 3
10 Abb. 4
11 Abb. 5
12 Barth, Walter, Der Schüler als (lernender) Autor im Kunstunterricht, Baltmannsweiler, 2000

Projekte werden von Lehrern wegen ‚schleppender Lern-

progression’ wenig geschätzt. Ihre Platzierung auf Schulendtage 

nach der Zeugnisvergabe macht dies überdeutlich. 

Projekte im Kunstunterricht  sind unerlässlich. Dies weil sie 

entsprechend der ästhetischen Handlungsstrukturen ein Höchst-

maß an Selbsttätigkeit und Selbstorganisation  methodisch 

zulassen1. Das Projekt bietet demnach den angemessensten 

methodischen Rahmen für subjektive ästhetisch-künstlerische 

Prozesse.

Zudem werden lebensweltliche Interessen der Schüler, Aktivitäten 

und Lernorte außerhalb des Klassenzimmers, Phantasie und 

vorstellungsgeleitetes Tun, Selbstbeurteilung, Kooperation und 

Gespräche bedeutsam. Der Kunstlehrer ist ‚Chairman’ in diesem 

Rahmen, nicht Leiter. Er greift Interessen auf und präzisiert 

sie, gibt Anregungen, hilft bei Organisation und begleitet die 

Durchführung der Prozesse. Je nach Voraussetzungslage der 

Teilnehmer gibt er ein Rahmenthema vor, hält sich jedoch stets 

bewusst, dass ästhetische Prozesse ziel- und ergebnisoffen, 

kurz konkretisierungsoffen für eigene Entscheidungen und 

Lösungswege der Schüler sein sollen. 

Klein-Projekte können zweistündig über einen mehrwöchigen 

Zeitraum im  Wechsel von schulischer und außerschulischer 

Arbeit erfolgen oder im Zweistundentakt mit vorbereitender 

Theoriearbeit beginnen und in einen zweitägigen Workshop 

einmünden. In jedem Fall ist ästhetische Projektarbeit auch in 

diesem Ausmaß sinnvoll.

Ein Projektbeispiel aus dem Bezugsfeld ‚Natur‘ soll dies 

beispielhaft verdeutlichen. 

Kleinprojekte am Beispiel 

Karin-Sophie Richter-Reichenbach

‚Ästhetischer Naturerfahrung’ 

(Projektskizze)

DR. ROLAND MEYER-PETZOLD

OStR im Hochschuldienst und Bildhauer

seit 1996  Lehrkraft für besondere Aufgaben 

  am Institut für Kunstpädagogik, 

  Universität Gießen 
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Voraus gehen fachwissenschaftliche Sequenzen, in denen 

bildnerische Konzepte von Künstlern, die das Mensch-

Naturverhältnis thematisieren, diskutiert werden, zur eigenen 

Positionsfindung angeregt und der ästhetisch-produktive 

Zugang zur Natur vorbereitet wird. 

C.D. Friedrich definierte bspw. im Werk ‚Mönch am Meer’ 

das Verhältnis von Mensch und Natur bildnerisch als 

Konfrontationverhältnis, in dem der Mensch als Objekt einer 

unfassbaren und mächtigen  Natur ausgeliefert ist.  Künstler 

der Gegenwart führen die Umkehrung dieses Verhältnisses 

vor Augen.  Arbeitsmodi der Land-Art und Arte Povera suchen 

demgegenüber das einseitige Subjekt-Objekt-Verhältnis zu 

egalisieren und ein Kooperationsverhältnis mit Natur einzugehen, 

indem sie sie selbst zum Mitagenten ihrer Arbeit machen. Das 

heißt, die Natur wird als Mitkünstlerin begriffen. Natur und 

Künstler schaffen im wechselseitigen Dialog  zusammen ein 

Gemeinschaftsprodukt.

Vor diesem Theoriehintergrund wird ein zweitägiges 

multimediales Projekt ‚in und mit dem Medium ‚Natur‘2 in 

einem seit dem letzten Weltkrieg sich selbst überlassenen Stück 

Natur durchgeführt. Teilnehmer sind Studierende, zuweilen 

auch außerschulische Gruppen.

Die Motivation, ästhetisch-produktiv und rezeptiv ‚in und mit 

der Natur’ zu arbeiten, resultiert aus diesen Überlegungen:

Zum einen stellt Natur ein multisensuelles  Wahrnehmungsfeld 

dar, das  die Selbst- und Naturwahrnehmung vielfältig fordert 

und sensibilisiert. 

Ein ästhetisch-nutzzweckfreier Zugang zur Natur erkennt, 

dass die vorfindbare  Naturzerstörung auf einem Nutz- und 

Dominanz-Verhältnis  des Menschen gegenüber der Natur 

beruht.

Die philosophische Frage nach dem ‚Naturschönen‘,  das Kant  

als ein wechselseitiges und gleichrangiges  Beziehungs- und 

Wirkungsverhältnis zwischen Mensch und Natur bestimmt, wird 

virulent. 

Die Erfahrung des ‚Naturschönen’ ist an konkrete Natur 

gebunden und setzt entsprechend die direkte ästhetische 

Naturbegegnung voraus.

Anhand der Rezeption von ‚Natur-Bildern’ kann der von 

Künstlern geleistete theoretische und praktische Diskurs des 

Mensch-Naturverhältnisses aufgenommen und für jeden 

eröffnet werden.  

Anders gesagt, birgt ästhetische Naturerfahrung die Potenz, 

selbst-identifizierende und selbstaufklärende Prozesse in Bezug 

zur Natur einzuleiten, ganz im Sinne Beuys, der ästhetische 

Arbeit ebenfalls als subjektive Erkenntnisarbeit begreift.

Über einen Wahrnehmungsspaziergang und verschiedene 

Wahrnehmungsübungen werden erste Kontakte zur Natur 

hergestellt und die sinnliche Wahrnehmung multi-sensuell 

aktiviert. Es werden Pflanzen und Gräser gesammelt und mit 

den Farbsäften, mit Schlamm, Erde gemalt. Windbruch und 

totes Holz  bilden Gestaltungsanlässe für grazile oder bizarre 

Ast-Skulpturen, sozusagen eine Arbeit von Gleich zu Gleich.

Mit Sand werden lebensgroße Figuren geformt, wobei  

Körperhaltungen immer wieder ausprobiert, bewusst erfahren 

und dabei die Körperwahrnehmung sensibilisiert werden. 

In zwischengeschalteten Reflexionsphasen formuliert sich 

zumeist bald der Wunsch nach einer noch zurückhaltenderen 

Arbeitsweise. Angebracht erscheint dann – wie vorgeschlagen 

– ein reduktionistisches, wahrnehmungsbezogenes Arbeiten, 

wie es sich Duchamps vorstellt„Das Schöne ist dort, wo ihr es 

findet.“3

In diesem Sinne suchen die Teilnehmer stundenlang nach 

beeindruckenden Naturgegebenheiten, die sie mit einfachen 

Holzrahmen hervorheben und zur Kunst erklären. Das heißt, 

der Eingriff in die Natur wird noch einmal minimiert, wodurch 

die Erfahrung des Selbstschöpferischen der Natur, wie die die 

Reflexionsphase zeigt, noch virulenter wird.

Solche Reflexionsphasen mit ihrer Bewusstseinsarbeit sind 

unerlässlich. Sie beugen Missverständnissen bloßer Natur-Idylle 

oder folgenloser Erlebnisse vor. Rückmeldungen solcher Projekte 

zeigen – wie angestrebt –, dass diese Arbeit  umfänglicher wirkt 

als Belehrungen zum Thema. Die Teilnehmer betonen in der 

mündlichen und schriftlichen Projektauswertung zudem immer 

wieder den Persönlichkeitsbezug und den vieldimensionalen 

Erfahrungs- und Erkenntniswert dieser Arbeit in der Natur. 

(Endnotes)
1 Vgl.: Projektmethode und Projektbeispiele : Richter-Reichenbach,K.S.: Identiät und ästhetisches 

Handeln. Weinheim 1992, S.108ff, S.124ff; dies.: Kunsttherapie.Bd.II. , Münster 2004, S.26ff, 

S.120ff
2 Vgl.: Richter-Reichenbach, K.S.: Ästhetische Arbeit in und mit der Natur. Werk- und 

Prozesserfahrungen. In: Kirschenmann,J. Steinmüller, G., Spickernagel, E.(Hg): Ikonologie und 

Didaktik. Weimar 1999, S.207-20. 
3 Anm.: Das Original-Zitat lautet: „Le beau est là, où vous ‚inventez.“ Zitiert in: Imdahl,M.: Vier 

Aspekte der Grenzüberschreitung in der Kunst der Gegenwart. In: Jauss,H.R.(Hg): Die nicht mehr 

schönen Künste .Bd.III. München 1968, S.495
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Modularisiertes Studium für das Lehramt Kunst an 

Gymnasium, Haupt- und Realschulen und Grundschulen 

an der Kunsthochschule Kassel

„Jeder Künstler ist ein Mensch“ (Martin Kippenberger)

Mit der bestandenen Aufnahmeprüfung wird nicht eine Mappe 

aufgenommen, sondern eine Person mit Ihrer Art zu sehen, zu 

denken und zu arbeiten. Entsprechend heterogen ist auch die 

Gruppe zusammengesetzt, in der das Studium begonnen wird.

An der Kunsthochschule Kassel kann das Fach Kunst auf Lehramt 

an Grundschulen, Haupt- und Realschulen und Gymnasien 

studiert werden.

Während des gesamten Studiums wird in drei Bereichen 

studiert: 

- in der künstlerischen Praxis mit der eigenständigen Arbeit in 

Ateliers und Werkstätten, 

- in der Kunstwissenschaft und

- in der Kunst- und Mediendidaktik. 

Im zweisemestrigen Basisstudium kann man sich gemeinsam 

mit den Studierenden der Freien Kunst einen Überblick 

verschaffen über die Möglichkeiten und Anforderungen des 

Studiums, kann den Beginn einer eigenen künstlerischen 

Praxis entwickeln und gestalterisch-technische, methodische 

und wissenschaftliche Grundlagen legen. Im Hauptstudium 

werden eigene Schwerpunkte gesetzt. Dafür sucht man sich 

im Bereich Ästhetische Praxis eine geeignete künstlerische 

Klasse. Grundsätzlich gibt es an der Kunsthochschule Kassel 

keine ausgewiesenen „Maler-, Bildhauer- oder Video-Klassen“, 

vielmehr richtet sich die Wahl der Medien nach den eigenen 

inhaltlichen Interessen und Vorhaben. Darüber hinaus kann 

der Schwerpunkt auch auf die gestalterische Arbeit in einer 

Klasse der Visuellen Kommunikation oder des Produkt Design 

gelegt werden. Studierende des Grundschullehramtes können 

vornehmlich Projektangebote aus den Werkstätten belegen.

Im fachwissenschaftlichen Studium sollen die Fundamente 

für den Umgang mit Kunst und den Phänomenen der 

visuellen Alltagskultur erworben werden. Das umfasst die 

kunstwissenschaftliche Arbeitsweise, Analyse und Interpretation 

von Kunstwerken von der Antike bis zur Gegenwart, ergänzt 

durch Aspekte der Kunstpsychologie, -soziologie, der 

Wahrnehmungs- und Kreativitätstheorie. 

Im kunstdidaktischen Studium beschäftigt man sich mit der 

Geschichte, den Theorien und Methoden des Kunstunterrichts, 

sowie mit den Formen ästhetischer Praxis und Kultur von 

Kindern und Jugendlichen. Ziel ist es, sich eine eigene 

fachlich fundierte kunstpädagogische Haltung zu entwickeln. 

Gleichzeitig beobachtet, erprobt und reflektiert man (die eigene) 

künstlerische Arbeit unter methodischer Perspektive, um daran 

eine ästhetische Praxis für den Unterricht herauszuarbeiten. 

Im Laufe des Studiums wird ein erziehungswissenschaftliches 

und ein fachdidaktisches Schulpraktikum belegt, in das die 

Erfahrungen des bisherigen Studiums eingebracht werden und 

wo man Gelegenheit erhält, sich als Lehrende/r auszuprobieren. 

Das Studium ist modular aufgebaut. Etwa zwei Drittel dieser 

Module sind Pflichtmodule, das übrige Drittel besteht aus 

Wahlpflichtmodulen, in denen Schwerpunkte gesetzt werden 

können. Jedes Modul wird durch eine „studienbegleitende 

Prüfung“ abgeschlossen.

Das Studium für die Lehrämter an Grundschulen sowie an 

Haupt- und Realschulen kann nach 7 Semestern abgeschlossen 

werden, das Studium für das Lehramt an Gymnasien nach 9 

Semestern. Seit dem SS 2007 besteht zusätzlich die Möglichkeit 

zu einer Promotion. 

Ein intensives Lehramtsstudium erfordert eine Menge 

Eigeninitiative und kritische Selbstbestimmung, das Interesse an 

exemplarischem und projektorientiertem Arbeiten und den Mut 

zu einer offenen Auseinandersetzung in der Kunsthochschule. 

Darüber hinaus braucht man einen neugierigen Blick für die 

kulturellen Bewegungen außerhalb der Kunsthochschule, 

die zahlreichen Museen, die wechselnden Ausstellungen, die 

Kinolandschaft, das Theater in Kassel und anderswo. 

Kunsthochschule in der Universität Kassel

Menzelstr. 13-15

34121 Kassel

Tel. 0561-8045358

sandgard@uni-kassel.de

www.kunsthochschule-kassel.de/uebersicht/?&fb=kb

Tanja Wetzel
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„Im besten Falle verleiht sie uns eine Art Energie.“ 

Bruce Nauman

Im Zentrum meiner Auseinandersetzung mit kunstpädagogi-

schen Problemen steht immer wieder die Frage nach jener Ma-

gie der Kunst, mit der sie uns faszinieren, überraschen, verstören 

oder in den Bann ziehen vermag - mit der sie sich an uns wen-

det, uns wendet und in dieser doppelten Figur des Drehens und 

Wendens die Wahrnehmung öffnet und lebendig hält. Das ma-

gische Moment der Kunst, ihr so genannter „Eigensinn“, lässt 

uns aus dem Griff geraten, wessen wir uns oft so sicher sind, 

lässt uns wanken, aus dem Tritt bringen, mit dem Ziel, jene Fra-

gen wieder aufzuwerfen, die wir im Zuge unserer Bewältigung 

des Lebens notwendig an den Rand drängen müssen.  Durch sie 

wird eine, wie Dietmar Kamper es einmal nannte, „unvordenk-

liche und inkommensurable menschliche Lebendigkeit“1 als 

gleichsam anthropologische Konstante der Kunst herausgefor-

dert, wie sie bereits Friedrich Schiller der ästhetischen Erziehung 

zugrunde liegend dachte.

Mein Fragen intensivieren sich insbesondere in Anbetracht 

von Bildungsreformen – sei es auf der Ebene der Universität/

Akademie oder auf der von Schule –, denen offensichtlich im 

Zuge einer breit angelegten Instrumentalisierung des Lernens 

der Aspekt der Selbst-Bildung aus dem Blick zu geraten droht. 

Signifikant dafür ist die Kreation eines Bündels an der Markt-

wirtschaft orientierter Methoden, die Gegenstände, Wissen und 

Fertigkeiten den Optionen ihrer Akkumulierbarkeit unterwerfen. 

Ergebnis ist eine enorme Stofffülle, die es unter Vermittlung ei-

ner Vielzahl von Kompetenzen zu bewältigen gilt. „Dividere et 

impere“ gehörte zu den Erkenntnissen Julius Caesars, mit denen 

er äußert erfolgreich seine imperiale Politik betrieb. Diese Logik 

scheint nun zum Grundprinzip einer Bildungspolitik geworden 

zu sein, die in der Modularisierung ihr Heil gefunden hat. De-

ren Prämissen bilden sich z. B. konkret in den Vorgaben zum 

Zentralabitur Kunst ab, wenn mit so genannten „Operatoren“ 

endlich jenes Versprechen einlösbar scheint, bislang so knifflige 

Unterfangen wie die der Analyse von Kunstwerken oder die Ent-

wicklung einer praktisch-kreativen Arbeit nunmehr beherrsch-

bar gemacht zu haben. Aber nicht zuletzt, wenn im Zuge des-

sen die Zeit für künstlerisch-praktisches Arbeiten im Unterricht  

immer knapper wird, wird deutlich, dass etwas von dem unter 

die Räder zu geraten droht, das Kunst im Unterricht – über die 

Aneignung von Wissen hinaus – wirklich wirksam werden lässt.

Wendekreisel

Das Eigentümliche am Wendekreisel ist, dass er sich während 

des Laufs umwendet und dann auf dem Kopf weiterdreht. An 

ihm werden transitorische Funktionen des Kreiselns ansichtig, 

wie sie sich zum einen in ihrer Dynamik und Aufladung auf 

die Kunst und ihre Wahrnehmung übertragen lassen und zum 

anderen in Prozessen künstlerischer Praxis erfahrbar werden: 

So das Moment einer energetischen Verdichtung, auf das der 

gyroskopische Effekt des Kreiselns verweist, dann das der Öff-

nung, wie es im Drehen als einem Entwickeln mitschwingt und 

schließlich das des Wendens äußerer gegen innerer Bilder, wenn 

z.B. im Drehen um die eigene Achse die Bilder vor den Augen 

verschwimmen und sich von den Gegenständen ablösen.

Könnte also nicht, so die Frage, die Auseinandersetzung mit 

Kunst, wie sie im Fokus des Kunstunterrichts steht, um eben 

diese Dynamik eines Drehens und Wendens der Wahrnehmung 

bereichert werden, damit der Logik der Verwertbarkeit (von 

Kunst, die zum Stoff gemacht wurde) die des Überschusses zur 

Seite gestellt wird, d.h. um den pädagogischen Prozess an den 

künstlerischen Prozess in dessen ganzer Fülle anschlussfähig zu 

machen?

A Morir (dt. bis zum Tod) ist der Titel einer dreiteiligen Videoin-

stallation des argentinischen Künstlers Miguel Angel Ríos, die er 

in Zusammenarbeit mit Raffael Ortega realisiert hat. Sie besteht 

aus einem schwarz-weißen Dreikanal-DVD-Loop und einem 

Soundelement. Der Loop dauert knapp fünf Minuten, variiert 

auf drei verschiedenen Projektionsflächen und zeigt zeitlich 

leicht versetzt das gleichsam gewaltsam-schöne Spektakel in Be-

wegung versetzter Kreisel. Alles beginnt mit der Aufblende aus 

dem Schwarz auf ein leeres Spielfeld, das als ein quadratisches 

weißes Raster markiert und in sechs kleinere Felder geteilt ist. 

In der Totalen, die auf die größte der drei Leinwände projiziert 

wird, ist das gesamte Spielfeld im Überblick zu sehen, links und 

rechts Teile davon; gegen Ende findet ein Schnitt statt und die 

Kamera zeichnet das Geschehen in Vogelperspektive auf, in der 

die Bewegungen der Figuren schematisch abstrahiert werden. 

In einer optimalen räumlichen Situation gibt es einen Punkt 

innerhalb der Anordnung, die es dem Betrachtenden erlaubt, 

gleichzeitig auf die Hauptleinwand zu schauen, aus den Augen-

winkeln heraus die beiden kleineren Leinwände links und rechts 

im Blick zu behalten und gleichzeitig vom sonoren Motorenlärm 

aus dem Off eingekreist zu werden. Hier gerät er regelrecht 

Für eine „Didaktik des Andrehens“
Tanja Wetzel
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in einen rauschhaft-beklemmenden Sog, der den Bildraum im 

Betrachterraum aufzulösen scheint – wären da nicht die harten 

Schnitte im Film, die den Betrachter auf Distanz halten und die 

lange Schwarzblende, die die einzelnen Loops voneinander 

trennt bzw. als Symbol des Nichts und des Todes auf der seman-

tischen Ebene wieder verbindet.

Man sieht, wie Kreisel unterschiedlicher Form und Größe wie 

von Geisterhand geräuschvoll in das Geschehen geworfen wer-

den, um dann auf ihren Metallspitzen über das Feld zu gleiten. 

Weitere Spielfiguren folgen. Während die Kreisel sich in rasen-

der Geschwindigkeit bewegen, aneinander stoßen, ins Trudeln 

geraten, werden umgefallene Spielfiguren mit Hilfe eines Re-

chens behände aus dem Spielfeld gezogen. Die Bewegung der 

Kreisel hat etwas gleichermaßen anziehend-Faszinierendes wie 

abstoßend-Gewalttätiges. Das mediale blow up lässt das bloße 

Kinderspiel zum existentiell aufgeladenen Schauspiel mutieren 

und arbeitet mit der Verfremdung des Gegenstands, die immer 

einen rätselhaften Zauber erzeugt. Man ist überrascht, erschüt-

tert – es geschieht etwas, das man in der Wirkung auf die eigene 

Phantasiewelt zunächst nicht in der Hand hat. Das Nichtpassen 

dessen, was hier erfahrbar wird, ist auch das Unmögliche, das in 

der didaktischen Ohnmacht angesichts des eigensten Selbstver-

ständnisses der Kunst zum Tragen kommt.

Das Motiv des Kreiselns übersetzte Marcel Duchamp in abs-

trakte Bewegungsfiguren, die diese Aufladung als Intensität 

kreativer Akte nachvollziehbar macht, indem sie denjenigen, 

der sich damit befasst, mit in Bewegung setzt. Er interessierte 

sich für mechanische Bewegungen, die ohne ersichtlichen Sinn 

und Zweck dann doch wie ein ‚Wunder‘ etwas produzieren. So 

beschäftigte ihn auch die Rotation als „eine Art Narzissmus, 

dieses Selbstgenügen, eine Art Onanie“2, die durch ihre sich im 

Drehen aufladende Selbstbezüglichkeit jene Affektivität erzeugt, 

die das Drehen wendet und an den Betrachter richtet – aber mit 

welcher Diktion? 

1920 machte Duchamp im Rahmen seiner optischen Experi-

mente zeichnerische Entwürfe mit „Spiralen, die beim Drehen 

die Idee eines Korkenziehers ergeben, ich meine, die ihnen die 

dritte Dimension verleihen. Mit anderen Worten, ausgehend von 

einer flachen Zeichnung, die sich dreht, beginnt der Entwurf auf 

Sie zuzukommen. Mit anderen Worten, die kreieren eine dritte 

Dimension – optisch, meine ich – was mich sehr interessierte.“3 

Die Rotation wird bei Duchamp zu einer Art Sprungbrett vom 

Zweidimensionalen der Zeichnung ins Dreidimensionale, vom 

Visuellen (als dem Fixieren im Sichtbaren) zur Idee, die ihrerseits 

im Kopf – also auf der virtuellen Ebene – etwas Neues in Be-

wegung setzt und erzeugt. Der Wendepunkt ist dann erreicht, 

wenn aus einem Höchstmaß an Aufladung heraus die „Indiffe-

renz“ einsetzt als eine Unentschiedenheit den Dingen gegen-

über, mit der die Wahrnehmung geöffnet wird – denn: “Nicht 

das, was man sieht ist Kunst. Kunst ist die Lücke. Ich mag diese 

Idee, und selbst, wenn sie nicht wahr ist, akzeptiere ich sie als 

Wahrheit.“4

So arbeitet auch Rios mit einem paradoxen Doppel von Nähe 

und Distanz, das den Betrachter einerseits affiziert und zum 

Beteiligten macht, indem es ihn mitreißt, andererseits verweist 

es ihn durch die Offenlegung der filmischen Mittel und des 

Perspektivwechsels auf seine Position als bloßen Betrachter 

des Schauspiels, der das Geschehen im Kopf wenden und an-

dere Bilder dazu erfinden muss. Innerhalb der semantischen 

Bandbreite – von einer individuell erfahrenen Dimension des 

persönlichen Spiel des Lebens, über die spezifisch politischen 

und sozialökonomischen Verhältnisse Südamerikas bis hin zu 

den großen Themen der Menschheitsgeschichte: Überbevöl-

kerung, Überlebenskampf und Krieg – kann ihn ein Segment 

davon ‚treffen’. Die Bilder sind dafür im Sinne neuralgischer 

Punkte zur Chiffre komprimiert, die sich gewissermaßen als 

Angelpunkt oder Sprung aus der Kreisbewegung erst wieder 

im prozessualen Entziffern erschließen. So wird gleichsam die 

Polarität der Zeit als Vergehen und Entstehen (metaphorisch 

verschoben auf die Inhaltsebene: im Tod und Leben der Figuren, 

im Schwarz und Weiß) zum dialektischen Bild potenziert, dessen 

Widersprüche zum Resonanzboden unserer existentiellen Erfah-

rungen werden.

Ökonomie der Aufladung statt des Bewältigens

Eine „Didaktik des Andrehens“ nivelliert keineswegs, dass es 

auch im Kunstunterricht zweifellos zu vermittelnden Stoff gibt, 

der gelernt werden muss. Darin kann und darf diese Veranstal-

tung aber nicht aufgehen. Grundsätzlich müssen ‚Haltungen‘ 

entwickelt werden, mit denen Lernprozesse initiieren, welche 

selbst Formen dessen ausprobieren, worüber gesprochen wird. 
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Diese Didaktik zielt ab auf die Erhöhung des Energiepegels und 

nicht auf gerade Rücken. Es geht nicht um Techniken, wie man 

etwas unterrichtet, sondern darum, den Überraschungseffekt, 

wie ihn die Kunst (auch im Unterricht) mobilisieren kann, auf die 

Lebendigkeit des Subjektes überspringen zu lassen. 

Konkret: Studierende können vor Kunstwerken und in der äs-

thetischen Praxis nicht lernen wie man Kunst macht oder wie 

man Künstler wird, sie können allerdings in Bewegung gera-

tend dazu verführt werden, sich gegenüber den Zumutungen 

künstlerischer Prozesse zu öffnen, z.B. ein (zumeist übergroßes) 

Ausdrucks-Wollen durch das Nadelöhr symbolischer Ordnun-

gen zu fädeln. Sie machen die Erfahrung, dass sie nicht alles 

im Griff haben können, dass etwas zu wagen ist, für das keine 

Rezepturen in Aussicht gestellt werden können, dass bei künst-

lerischen Übersetzungen etwas verloren geht und im gleichen 

Zug gewonnen wird und dass diese Erfahrungen einen selbst 

betreffen und bestenfalls ein dialogisches Wechselspiel entsteht. 

Dazu müssen sie angestachelt werden: von der Kunst, von den 

Mitstudierenden, von den Dozenten. Nur dann geraten sie auf 

ein energetisches Level, von dem aus Sprünge gewagt werden, 

auf dem sowohl die Leichtigkeit solcher Prozesse erfahrbar wird, 

als auch die Notwendigkeit besteht, Fehler zuzulassen und mit 

dem Versagen umzugehen. 

Als Lehrer in der Schule bedeutet das, wiederum die Schüler 

‚anzudrehen’, sie auf Touren zu bringen – was ein durchaus 

anstrengendes und intensives Unterfangen ist – und sie dann 

mit ihrer Fassungslosigkeit nicht allein zu lassen, sondern ihnen 

zu helfen, sich neu auszurichten, zu orientieren. Dieses Öffnen 

von Wahrnehmungsprozessen fordert auf zweierlei Weise her-

aus: Schüler produzieren zum einen in der Intensität der Aus-

einandersetzung eine Lust an der Sache, zum anderen werden 

Widerstände erzeugt, die sich automatisch einstellen, wenn die 

Scheuklappen mit all den Meinungen und Urteilen gegenüber 

(zeitgenössischer) Kunst gelockert werden und das Kontinuum 

der Erwartungen aufbricht, mit dem sich erfolgreich gegen un-

liebsame Überraschungen gerüstet wird. Mit diesen Widerstän-

den kann jedoch gearbeitet werden. 

Und erinnert sei deshalb noch einmal an Besonderheit des 

Wendekreisels, den auszeichnet, dass man einen Prozess des 

Kreiselns bewusst initiiert, um etwas auf den Kopf zu stellen 

und das, ohne genau zu wissen, wie dieser (magische) Moment 

des Umschlags wirklich entstehen kann. Man sieht genau, was 

passiert, man kann es üben, ihn zum Drehen zu bringen, aber 

man weiß nicht bis ins physikalische Detail, warum es dann 

funktioniert.

Grundsätzlich geht es also bei einer Kunst des Andrehens in 

kunstpädagogischen Kontexten darum, beim Vermitteln von In-

halten und Bewegen von Prozessen mit jener Gegen-Ökonomie 

der Verausgabung und des Verlustes zu experimentieren, die 

auch die Kunst lebendig hält und Funken zu solchen Lernpro-

zessen überspringen lässt, mit denen dann die Uneindeutigkeit 

unseres Verhältnisses zur Welt aushaltbar wird. 

1 Dietmar Kamper: Zwischen der Logik des Selben und der Wahrnehmung des Andern, in: K+U 

176/1993, S. 45.

2 Marcel Duchamp: Statements und Interviews, hrsg. v. S. Stauffer, Stuttgart 1992, S. 157

3 Ebd., S. 141.

4 Ebd., S. 234.

PROF. DR. TANJA WETZEL

Kunst- und Medienpädagogik

Kunsthochschule Kassel

Studium der Freien Kunst, Philosophie, sowie Kunst/Sozialkunde 

für das Lehramt an Gymnasien an der FU Berlin und der Kunst-

hochschule Kassel, Erstes und Zweites Staatsexamen, Diplom 

Freie Kunst, Promotion über das Spiel in der Ästhetischen Bil-

dung.

Künstl. -wiss. Mitarbeiterin an der Hochschule Vechta, vier Jahre 

Schuldienst in Bad Homburg. Forschungsschwerpunkte: Zeitge-

nössische Kunst und ihre Vermittlung,

Kunst/Ästhetische Bildung und Spiel, Vermittlung von Kunst als 

mediale Darstellungsweise.
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So wenig wie man Kunst auf Lehramt studieren kann sondern 

das Fach Kunst für das Lehramt, so wenig kann man Lehramt/

Kunst studieren, indem man künstlerische Praxis und Theorie 

durch Vermittlungspraxis ersetzt. Kein Mathematiklehrer käme 

auf die Idee, sein Studium auf den Blick auf die Mathematik zu 

verkürzen und deren Praxis der Schul-Pädagogik zu überlassen. 

Die umgangssprachliche Vereinfachung „Kunst auf Lehramt“ 

versucht den grundsätzlichen Konflikt zu überspielen, der sich 

auftut, wenn man Kunst als Gegenstand des Studiums ernst 

nimmt. Spätestens die Kunst der Moderne hat sich immer 

wieder einer Instrumentalisierung widersetzt und definiert 

sich in ihrem Selbstverständnis als „frei“. Damit besteht sie 

auf Perspektiven außerhalb gesicherter und vorformulierter 

Sicht- und Handlungsweisen, um spezifisch eigene Erfahrungen 

und Positionen zu gewinnen – nicht zuletzt auch zu sich 

selbst. Es ist bezeichnend, dass in unserem Grundgesetz diese 

Freiheit garantiert ist, ohne dass sie sich auf einen definierten 

Kunstbegriff bezieht.

Deshalb sollten Studierende an der Kunsthochschule Kassel von 

Anfang an lernen, sich außerhalb von Verwertungsinteressen 

– das gilt für den Lehrermarkt wie für den Kunstmarkt 

– künstlerisch zu artikulieren. Jede „Schere im Kopf“ droht, 

die Kunst als Kunst zu verlieren, und die Widersprüche z.B. 

von Kunst und Pädagogik aufzuheben. Ein Kunstunterricht, 

der das nicht konstruktiv in seine Praxis einbezieht, gerät zum 

Instrument – nicht künstlerischer sondern sozialpädagogischer, 

ethischer oder politischer Unternehmungen. 

Deshalb kann Kunst an der Kunsthochschule Kassel nur auf 

parallelen Ebenen studiert werden: der ästhetischen Praxis, der 

Kunstwissenschaft und der Kunstdidaktik. Die Studierenden 

müssen erleben, welche „Verletzungen“ entstehen, wenn sich 

diese Ebenen schneiden. So verändert sich die Perspektive der 

Arbeit, wenn eine „Ästhetische Praxis“ nicht mehr im Atelier 

stattfindet sondern in der Fachdidaktik – und sie gibt sich auf, 

wenn sie eine nicht mehr in sondern der Fachdidaktik wird. 

Gleiches gilt umgekehrt. So macht es Sinn, Lehramt Kunst 

Studierende an der Kunsthochschule Kassel ohne Unterschied 

zu denen der Freien Kunst und Kunstwissenschaft (mit)arbeiten 

zu lassen, denn an den Treffpunkten, z. B. den Werkstätten, 

gilt es, das jeweils eigene Selbstverständnis zu spüren und 

spezifischen Arbeitsweise zu entwickeln. 

Bernhard Balkenhol
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L Können kann man lernen – Kunst muss man machen 

Künstlerische Praxis im Studiengang Lehramt Kunst an der Kunsthochschule Kassel

Performanceszene aus dem Workshop „Performance art“ (Jürgen Fritz), 2008-03-07
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„Ästhetischer Praxis in der Fachdidaktik“ hat deshalb die Aufgabe, 

Methoden dieser Arbeit zu erproben und zu reflektieren. Sie 

gibt sich ein Thema, das als Behauptung eine Frage ist (z. B. 

„Niemand ist eine Insel“), oder eine Handlungsform vor (z. B. 

„im Kram kramen – und dann in Bild hauen“) oder manchmal 

auch nur ein Stichwort (z. B. Collaboration). Vorbehaltloses 

Einsteigen in die sich schnell öffnenden inhaltlichen Felder, 

zeichnerisches, malerisches, fotografisches, etc. Ausprobieren 

und Formulieren stehen neben thematischer Einarbeitung 

und inhaltlicher Diskussion, kunsthistorischer Recherche und 

kunsttheoretischer Orientierung. Es geht darum, Situationen 

zu schaffen, in denen künstlerische Arbeit als eine spezifische 

Form des Wahrnehmens, Denkens und Formulierens – d. h. 

des künstlerischen Handelns erlebt werden kann. Angestrebt 

werden nicht in erster Linie fertige Arbeiten – vieles davon 

sind oft nur erste aber wichtige Schritte – sondern vielmehr ein 

formulierbares Methodenbewusstsein und die Fähigkeit, sich 

multiperspektivisch zu einer Fragestellung oder einem Thema 

künstlerisch entwickeln zu können. 

Ästhetische Praxis in den Ateliers dagegen muss auf Ergebnissen 

bestehen. Hier geht es darum, in der selbst gesetzten Aus-

einandersetzung eine entschiedene und ausformulierte künst-

lerische Position zu beziehen. Die „Klassen“ unterscheiden 

sich an der Kunsthochschule Kassel aber nicht in den Medien 

(es gibt keine Maler- oder Videoklassen) sondern darin, 

welche Auseinandersetzung wie geführt wird, d. h. in ihrer 

kunstbegrifflichen Orientierung. Denn Werkzeuge, Techniken 

und Medien der Kunst haben sich aus dem Bedürfnis und 

der Notwendigkeit abgeleitet, bisher Unbekanntes ange-

messen formulieren zu wollen und dafür eine geeignete 

medienspezifische Grammatik zu entwickeln – nicht umgekehrt. 

Daraus kann sich ein „Können“ herausbilden, mit spezifischen 

Kriterien für Angemessenheit und Qualität, das man lehren 

und lernen kann. Die Kunsthochschule Kassel bietet hierfür alle 

Werkstätten an, von der Holz-, Keramik- oder Papierwerkstatt 

über Drucktechnik- bis hin zu Medienwerkstätten. Allerdings 

muss sich das „Handwerk“ durch seine Anwendung im Kontext 

von Kunst immer wieder selbst in Frage stellen (wie z. B. die 

brennende Kerze im leeren Fernsehkasten von Nam June Paik 

es tut).  

Als „Spezialist für Schnittstellen“ (Thorsten Meyer) leistet 

Kunstdidaktik nicht nur innerhalb des Studiums Kunst ein 

wichtiges reflexives Element sondern schafft exemplarische 

Vorbereitungen auf eine Vermittlung von künstlerischen und 

kunstwissenschaftlichen Auseinandersetzungsprozessen in 

der Schule. Denn aus ihrer Perspektive wird spürbar, welche 

Formulierungs-, Kommunikations- und Erkenntnispotentiale 

durch diese Tätigkeiten und deren Ergebnisse bei Schüler/

innen entstehen. Ein solches Studium baut keine „Trickkiste“ 

für musische Bespielung, häuft nicht „Unterrichtsideen“ an, 

sondern fragt, in wie weit solche Auseinandersetzung und 

Setzung auf Situationen von Kunstunterricht transferiert werden 

kann und Ausgangssituationen entwerfen kann für Schüler/

innen eigene künstlerische Wegstrecken.

BERNHARD BALKENHOL  

1970 - 1975  Studium der Kunstpädagogik an der HfbK  

  Kassel

arbeitete dann an einem Gymnasium in Darmstadt  

1988   pädagogischer Mitarbeiter an die Universität  

  Kassel 

 seit 1992  lehrt Kunstdidaktik an der Kunsthochschule  

  Kassel 

seit 1996  Leiter des Kasseler Kunstverein
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Kim Welling, Wer arbeiten will, findet auch Arbeit, Handstickerei, Teil der Staatsexamensarbeit mit gleichnamigem Thema, 2006 

Ramin Haschemi, zwischen durch, Serie von Gouachen, Teil der Staatsexamensarbeit mit gleichnamigen Thema, 2004
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„Das Studium für das Lehramt an Grundschulen umfasst die 

Erziehungs- und Gesellschaftswissenschaften, die allgemeine 

Didaktik der Grundschule, die Unterrichtsfächer Deutsch und 

Mathematik für die Grundschule, musisch-ästhetische Bildung 

und Bewegungserziehung sowie ein Wahlfach einschließlich 

seiner Didaktik.“ (Afl- Lehramtsstudium in Hessen)

Durch die explizite Benennung des Bereiches „Ästhetische 

Bildung und Bewegungserziehung“ als zentraler Baustein 

des Lehramtes an Grundschulen, festgelegt im hessischen 

Lehrerbildungsgesetz vom 1. Januar 2005, hat das Land Hessen 

ein innovatives Studienelement eingeführt, das als Modell 

bundesweite Ausstrahlung haben sollte. Hintergrund ist nicht nur 

eine defizitäre Personalsituation in den ästhetischen Fächern1, 

sondern auch die Erkenntnis, dass Lern- und Bildungsprozesse 

ästhetisch fundiert sein müssen und es somit um basale 

Bildung geht. Nun hat die Universität Kassel, die seit jeher um 

eine besonders hohe Qualität der Lehrerbildung bemüht ist, 

den angesprochenen Gegenstandsbereich mit einer Professur 

ausgestattet. Sie setzt sich somit profilbildend von den anderen 

hessischen Universitäten ab, die ein adäquates Lehrangebot als 

Verbundprojekt der ästhetischen Fächer organisieren.

Das auf zwei Semester angelegte Modul umfasst die Aus-

einandersetzung mit Theorien der Ästhetischen Bildung und 

Erziehung. Dabei geht es zum einen um Vermittlung von 

Einsichten in den Verlauf ästhetischer Erfahrungsbildung in 

der frühen und mittleren Kindheit im Sinne einer basalen 

Bildung, die die Vorraussetzung für alle weitergehenden 

Bildungs- und Lernprozesse ist. Zum anderen werden Bezüge 

zu den kulturellen Bezugsdisziplinen (Kunst, Musik, Literatur, 

Theater, Tanz, Sport/Bewegungskultur) hergestellt und im 

Sinne eines Überblicks grundlegende Theorien erläutert. In 

diesem Zusammenhang soll auch die Anschlussfähigkeit an die 

unterschiedlichen Fachdidaktiken sichergestellt werden, wobei 

eine interdisziplinäre und integrative Ästhetische Bildung das 

Leitbild ist. In vertiefenden Praxisseminaren eröffnet das Modul 

allen Studierenden für das Grundschullehramt die Möglichkeit, 

eigene Primärerfahrungen innerhalb künstlerisch-ästhetischer 

Felder (Musik, Szene, Bewegung, Medien etc.) zu sammeln, 

um dadurch eine notwendige Erfahrungsgrundlage für den 

Transfer in adäquate Unterrichtsvorhaben in der Grundschule zu 

schaffen. Zu diesem Zwecke wird das Lehrangebot durch externe 

Lehraufträge aus unterschiedlichen Disziplinen angereichert 

(z.B. Rezitation, Tanz, Aktionstheater, Performance, „expressives 

Selbstportrait“).

Zusammenfassend lassen sich die Lehrinhalte des Moduls wie 

folgt gliedern:

Darstellung der Verlaufsstruktur ästhetischer Erfahrungsbildung 

in der frühen und mittleren Kindheit.

Darstellung der Dimensionen ästhetischen Verhaltens von 

Kindern im Grundschulalter; auch im Hinblick auf die fach-

didaktischen Diskurse.

Eine interdisziplinäre Analyse ästhetischer Bildungsprozesse und 

der spezifischen Bezugsdisziplinen (Bildende Kunst, Theater, 

Tanz, Musik, Bewegungskultur/Sport).

Entwicklung eines fachpraktischen Lehrangebots, das die 

unterschiedlichen ästhetischen Dimensionen interdisziplinär zu 

verbinden sucht, ohne die besondere Qualität der Sparten zu 

unterschlagen.

Ästhetische Bildung und Kunstvermittlung im neuen Medium; 

Auseinandersetzung mit medienpädagogischen Verfahren 

im Spannungsfeld von ästhetisch-künstlerischer Bildung und 

„visual literacy“.

Andreas Brenne

Innovatives Lehrkonzept der GrundschullehrerInnenausbildung oder Demontage der ästhetischen Fächer?
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Anschluss der Lehre an die qualitative empirische Unterrichts-

forschung; Wirkungsforschung im Kontext adäquater Unter-

richtsprojekte.

Nun ist es aus angegeben Gründen grundsätzlich begrüßens-

wert, dass eine neu heranwachsende Generation von 

GrundschullehrerInnen, unabhängig von einer fachlichen 

Schwerpunktbildung, entsprechend ausgebildet wird. Da-

durch wird das Grundschullehramt gegenüber den anderen 

Lehrämtern seinem besonderen pädagogischen Profil gerecht.2 

Allerdings ist zu prüfen, ob hier nicht unterschwellig ein 

antiquiertes Lehrerbild (der Lehrer als „Alleskönner“ ohne 

Schwerpunktbildung), namentlich der durch Präparanden-

anstalten geprägte Volksschullehrer des frühen 20. Jahrhundert 

zu neuem Leben erweckt wird. Verheerend wäre es, wenn 

die geringe Zahl der ausgebildeten FachlehrerInnen im Fach 

Kunst durch eine „ästhetische Breitenbildung“ kompensiert 

wird, ohne diesem Defizit wirksam entgegen zu treten. Denn 

eins ist zu beachten: Ohne eine ausreichende personelle 

Ausstattung der Schulen mit profilierten Experten, fehlt es 

der anzustrebenden „Ästhetisierung“ der Grundschule an im-

pulsgebender Substanz. Ein zweisemestriges Modulstudium 

„Ästhetische Bildung und Bewegungserziehung“ stiftet die 

nötige Wissens- und Erfahrungsgrundlage für die Initiierung 

entsprechender Bildungsprozesse. Damit aber dieses noch 

zarte Pflänzchen weiter gedeiht, bedarf es der Begleitung 

und Unterstützung durch qualitätsvoll ausgebildete Kunst-, 

Musik- und SportlehrerInnen. Ästhetisch-Künstlerische Bildung 

ist weder ein weiterer Lernbereich des Sachunterrichts, noch 

eine kompensatorische Zutat die einen wissenschaftsorien-

tierten Unterricht erträglich macht. Ästhetisch-Künstlerische 

Bildung bedarf der kulturellen Bezugsdisziplinen ebenso, wie 

substantielle Einsichten in die ästhetische Fundierung jeglicher 

Lernprozesse.

Daher plädiere ich für eine ästhetische Breitenbildung im Kontext 

einer fundierten fachlichen Bildung in den künstlerischen 

Fächern. Nur so kann die „Trivialisationsanstalt“ Schule nach-

haltig geändert werden.

„Stellen Sie sich vor, Sie fragen Ihren Sohn: „Sag einmal, wie viel 

ist 2 x 2?“ und er sagt „grün“. Was passiert? Sie schicken ihn 

in die staatliche Trivialisationsanstalt, damit er später immer „4“ 

sagt. (Heinz von Foerster: Wissen und Gewissen – Versuch einer 

Brücke, Frankfurt a.M. 1992, S. 273 f.)

(Footnotes)
1 „Die Situation der musisch-kulturellen Fächer ist in den letzten Jahren immer kritischer 

geworden. Während in der Grundschule nicht einmal mehr 20% Musikunterricht von 

ausgebildeten Musiklehrern erteilt wird, finden selbst im Gymnasium kaum noch 67 % statt. Die 

Prozentzahlen für den Kunstunterricht sind zwar etwas besser, aber auch der Kunstunterricht 

wird zunehmend von nicht ausgebildeten Lehrer und Lehrerinnen erteilt.“ (Bundes Eltern Rat, 

Fachtagung des Gymnasialausschusses,  2002)
2 vgl. Wilhelm Wittenbruch (Hrsg.): Das pädagogische Profil der Grundschule, Heinsberg 1984

PROF. DR. ANDREAS BRENNE 

studierte Lehramt für Primarstufe und freie Kunst in Münster, 

Meisterschüler der Kunstakademie Münster, 

Einzelausstellungen und Performances, 

lehrt „Ästhetsiche Bildung und Bewegungserziehung an der 

Universität Kassel
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> > Zur Rezeption von Kinderzeichnungen

Bei diesem Buch handelt es sich um die Publikation einer 

Dissertation, die aus mehreren Teilen besteht und in der 

unterschiedlichen Fragen nachgegangen wird. Der eindeu-

tig originelleste Ansatz kündigt sich bereits im Titel an: 

Es handelt sich um eine empirische Studie, in der die 

Erwartungshaltungen und Einstellungen von Betrachtern ge-

genüber Kinderzeichnungen erkundet werden. Es wurden 

Erwachsene interviewt, die mit zeichnenden und malenden 

Kindern beruflich, vor allem in der Schule, zu tun haben. Der 

Kreis der Untersuchten wurde allerdings erweitert und die 

Forschungsfrage lautet: „Wie nehmen Lehrer, Kinder und 

Künstler Kinderzeichnungen wahr?“ (S. 255) Den Probanden 

– 15 Kindern, 15 Grundschullehrern, 15 Gymnasiallehrern und 

15 Künstlern, alle aus Berlin und durch persönliche Kontakte 

gewonnen – wurden in halbstandardisierten Interviews jeweils 

12 Kinderbilder zur Beurteilung vorgelegt. Interessante Ähnlich-

keiten und Unterschiede zwischen den Meinungen der Gruppen 

werden erschlossen.  

Das Buch enthält weitere, allerdings weniger überzeugende 

Untersuchungen: So beinhaltet die Studie eines Kulturvergleichs 

zwischen indischen und deutschen Kinderzeichnungen leider 

einen Vermittlungsfehler bei der Instruktion zur Zeichnung, der 

sich auf die Bilder der indischen Kinder verfälschend auswirkte und 

so keinen wirklichen Vergleich zulässt (S. 231). Aufschlussreicher 

ist hingegen ein neues Merkmals- und Auswertungssystem 

zur Kategorisierung von Kinderzeichnungen, das die Autorin 

entwirft. Dieses ist jedoch auf Formalia angelegt und bildet 

ein Instrument zur statistisch orientierten Auswertung von 

Kinderzeichnungen. Die aktuelle Forschung setzt hingegen eher 

auf Interviews mit Kindern, um inhaltliche Bezüge zwischen 

Lebenswelt und Zeichnung zu erkunden.

Beim Lesen hat man den Eindruck, dass sehr lange an dieser 

Dissertation (Humboldt-Universität Berlin, Institut für Erziehung

swissenschaften) geschrieben wurde. Das für die Untersuchung 

erhobene Material der Kinderzeichnungen ist teilweise 15 Jahre 

alt (S. 156). Und die neusten Literaturbezüge mancher Passagen 

wurden vor zehn Jahren veröffentlicht. So werden etwa in 

den Ausführungen zur Kunstrezeption von Kindern neuere, 

wegweisende Forschungen z. B. von Kirchner (1999) oder Uhlig 

(2005) nicht erwähnt (S. 147). 

Dennoch bietet die Autorin Ulrike Grittner zumindest für 

die (kunst-)pädagogische Professionsforschung interessante 

Ergebnisse und für die Kinderzeichnungsforschung eine 

innovative Perspektive. [Georg Peez]
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> > Körpersprache in der Kunst

Die Erforschung von Gestik und Mimik spielte jahrzehntelang 

in der Kunstgeschichte kaum eine Rolle. Seit den 1990er Jahren 

gibt es jedoch eine breite Forschung zu diesem Themenkomplex. 

Nun erschien ein Band in der Reihe „Bildlexikon der Kunst“ des 

Berliner Parthas-Verlags, der sich der Körpersprache widmet. 

Prinzipiell richtet sich die Reihe wohl eher an den interessierten 

Laien, die Texte des vorliegenden Bandes sind leicht verständlich 

und durchaus fundiert.

Das Buch ist in zehn Kapitel unterteilt. Die ersten sieben Kapitel 

beschäftigen sich mit einzelnen Gesten. Auf jeweils etwa drei 

Doppelseiten werden zunächst die Geste, Besonderheiten und 

Bedeutung dargestellt, woraufhin einige Abbildungen folgen, 

welche dies illustrieren und vertiefen. Der Begriff „Bildlexikon“ 

ist dabei Programm, es gibt nahezu keine Seite ohne Abbildung. 

In gleicher Form folgt ein Kapitel zu Gesicht und Emotion, darauf 

eines zur Physiognomik. Hier werden historische Positionen wie 

die von Della Porta, Le Brun und Lavater knapp dargestellt. Das 

letzte Kapitel stellt auf je einer Doppelseite fünf Bilder vor, auf 

denen unterschiedliche Gesten eine besondere Rolle spielen.

Der Band bietet einen guten Einblick und Einstieg in das Thema 

Körpersprache in der Kunst. Dabei liegt der Schwerpunkt auf 
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den Bildern und weniger auf dem Text. Offensichtlich wird, 

dass viele der Gesten nur ungenau mit Worten zu beschreiben 

sind, während das Bild eine viel klarere Sprache spricht. Manche 

Bedeutungen sind kaum bekannt und können deutlich zum 

Verständnis einiger Kunstwerke beitragen. 

Da die Texte recht gut verständlich sind, lassen sie sich zumindest 

bei Oberstufenschülern einsetzen, beispielsweise zur Vertiefung 

des Themas Porträt. So kann das Buch dazu dienen, genauer 

hinzusehen und die feinen Unterschiede bei Gestik und Mimik 

herauszuarbeiten. [Jens Guthmann]

> > Kunsttherapie in der Schule

Der Band dokumentiert ein außergewöhnliches Projekt, bei 

dem kunsttherapeutisches Arbeiten mit allen Schülerinnen 

und Schülern einer Schule zu Tragen kam. Jugendliche eines 

Gymnasiums in Dresden mussten wegen Renovierungsarbeiten 

ihr Schulgebäude und damit ihre gewohnte Umgebung 

verlassen und provisorisch für zwei Jahre in ein ihnen fremdes 

Schulgebäude umziehen, weit weg von ihrem Stadtteil. 

Diese Veränderung, die von allen Schülerinnen und Schülern 

– und sicher nicht nur von diesen – klar abgelehnt wurde, 

die aber unausweichlich war, rechtfertigte den präventiven 

kunsttherapeutischen Charakter eines Projekts, das mit „Wir 

sind schon da“ betitelt wurde. Jede Schülerin und jeder Schüler 

stellte ein Ganzkörper-Bild aus Papier in Lebensgröße von sich 

her, gestaltete sein „Inneres“ auf vielfältige Weise (Malen, 

Zeichnen, Collagieren). Diese Alter-Egos wurden dann im neuen, 

zu beziehenden Schulgebäude aufgehängt, bevor der Umzug 

begann. 687 gemalte Ich-Figuren signalisierten somit: „Wir 

sind schon da“. Und der Umzug wurde hierdurch nicht als so 

bedrückend, wie er ohne die kunsttherapeutische Maßnahme 

hätte werden können. Die Heranwachsenden fühlten sich im 

neuen Gebäude sogleich heimischer, da ihr selbst gestaltetes 

Abbild ja bereits dort war. 

Dieses kunsttherapeutische Projekt wurde von der 

Studiengangsleiterin Prof. Dr. Doris Tietze und dem frei-

schaffenden Künstler Thomas Hellinger konzipiert sowie mit 

Unterstützung der Studierenden des Aufbaustudiengangs 

„KunstTherapie“ an der Hochschule für Bildende Künste 

Dresden durchgeführt. Das sorgfältig editierte Buch doku-

mentiert den Verlauf und fokussiert Themen hierzu, wie etwa 

die räumlichen Gegebenheiten und Voraussetzungen, das 

Zusatzangebot eines „Offenen Ateliers“. Oder es werden 

Übungen aus der Aufwärm-Phase vor dem eigentlichen Malen 

und Gestalten geschildert. Reflexionen zum Verhältnis zwischen 

Kunstpädagogik und Kunsttherapie finden sich genauso wie 

Äußerungen der Heranwachsenden zum Projekt. Ein gelungenes 

Buch! Für alle zu empfehlen, die die therapeutischen Anteile des 

Kunstunterrichts stärken möchten. [Georg Peez]
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> > Noch mehr Bilder

Alle Jahre wieder gibt das Berliner Yorck-Project, Schwesterverlag 

der Directmedia Publishing GmbH, eine neue DVD-ROM mit 

seinem Bildarchiv heraus. Mittlerweile wurde die Anzahl der 

Bilder fast noch einmal verdoppelt und die beiden aktuellen 

DVDs umfassen 40.000 Werke. Eine DVD-ROM enthält dabei 

die Malerei, die andere Druckgrafik und Zeichnung. Erschlossen 

werden kann die Datenbank im Gegensatz zu früheren 

Versionen nunmehr nur noch mit der Software der Digitalen 

Bibliothek. Die Bilder liegen in drei Größen vor, einer Dia-Größe, 

einem Vorschaubild und eine Gesamtdarstellung mit weiteren 

Vergrößerungsmöglichkeiten. Eine komfortable Suchmaske er-

möglicht es anhand der Rahmendaten sowie Stil und Gattung 

nach einem Bild zu suchen. Wünschenswert wäre hier eine 

Aufschlüsselung nach ikonographischen Gesichtspunkten, 

um die Bildersammlung noch besser nutzbar zu machen. Aus 

urheberrechtlichen Gründen sind nur Werke von Künstlern in 

die Datenbank aufgenommen, die  vor 1937 verstorben sind. 

Dadurch ist die Kunst der klassischen Moderne nur in Teilen, 

Kunst nach dem Zweiten Weltkrieg überhaupt nicht vertreten. 

Daher sollte man bei einem ‚Spaziergang’ durch dieses virtuelle 

Museum nicht außer Acht lassen, dass manche Künstler, die 
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das 20. Jahrhundert prägten, völlig fehlen, während ihre 

Zeitgenossen vertreten sind, da sie früher starben.

Natürlich fragt man sich: Wer braucht überhaupt so viele 

Bilder? Und sicher ist bedenkenswert, inwiefern Schülerinnen 

und Schüler von dieser Masse an Bildern nicht überfordert 

werden. Doch lassen sich besonders mit der Tabellenfunktion 

überraschende Bezüge herstellen. Wenn eine Studienfahrt 

vorzubereiten ist, kann man sich anzeigen lassen, welche 

Kunstwerke vor Ort zu betrachten sind. Ebenso lässt sich damit 

ein Überblick über die Entwicklung von Malerei und Grafik eines 

bestimmten Landes oder in einer bestimmten Epoche erstellen. 

Gleiches gilt für einen Überblick zu einer künstlerischen 

Technik. Sucht man beispielsweise nach Aquarellen, erhält 

man 780 Einträge. Gewinnbringend ist mit Sicherheit auch die 

Möglichkeit, die Bilder nach Entstehungszeit zu sortieren. Vor 

allem bei der älteren Kunst lässt sich damit eine eurozentristische 

Sichtweise ein wenig aufbrechen, wenn auch der Schwerpunkt 

bei der Auswahl der Bilder ganz deutlich in Europa liegt.

Als letzte Frage ist zu klären, ob nicht die kostenfreie Datenbank, 

die im Internet unter http://www.zeno.org/Kunstwerke zu 

nutzen ist, nicht ausreicht. Die Möglichkeiten der Suche sind 

hier vergleichsweise beschränkt, gleichfalls stehen die Bilder 

nicht in der höchsten Auflösung zur Verfügung. Sucht man 

gezielt nach einem Bild für eine Präsentation, Folie oder Klausur 

ist dies ausreichend. Die erwähnten Vorzüge büßt man damit 

jedoch ein. [Jens Guthmann]

> > Kunstpädagogik im Zeichen des Bildes

Das Bild – in seinen äußerst unterschiedlichen medialen 

Ausprägungen – wird sowohl gesamtgesellschaftlich als auch 

in der Ästhetischen Bildung zunehmend als Leit-Medium 

angesehen. „Denken und Lernen in Bildern“ findet vielfältig 

und in immer größeren Ausmaßen statt. Die „Notwendigkeit 

einer kunstpädagogisch getragenen Bilddidaktik“ (S. 7) ergibt 

sich hierdurch umso dringlicher. Doch welche wissenschaftlichen 

Grundlagen sind hierfür vorhanden? Antworten auf diese Frage 

trugen Rolf Niehoff und Rainer Wenrich zusammen. 

Das Ergebnis ist ein äußerst anregendes Buch auf hohem Theorie-

Niveau mit zugleich sehr gut lesbaren, ja spannenden Beiträgen 

aus unterschiedlichsten Disziplinen, wie Neurophysiologie, 

Philosophie, Kunstgeschichte, Medientheorie und Psychologie. 

Neben diesen Bezugwissenschaften, die „das Bild“ thematisieren, 

werden kunstpädagogische Forschungsansätze und Studien aus 

anderen Ländern, vornehmlich den USA, Großbritannien und 

Schweden, vorgestellt. Eine einmalig höchst-karätige Gruppe 

von Autorinnen und Autoren sorgen für anregende Lektüre, 

allen voran Howard Gardner sowie u.a. Ellen Winner, Wolfgang 

Welsch, Hans Dieter Huber, Ernst Pöppel, Lars Lindström und 

Wolfgang Ullrich. Lippenbekenntnisse aus Sonntagsreden, 

bloße Vermutungen über die Wirkung von Kunstunterricht oder 

diffuse Behauptungen der Kunstförmigkeit einer ‚Lebenskunst‘ 

haben hier keinen Platz.

Die Publikation ist in sechs Kapitel übersichtlich gegliedert. 

In jedes dieser Kapitel führen die Herausgeber knapp und 

versiert ein, indem sie einerseits den Roten Faden, nämlich das 

Phänomen Bild in Vermittlungs- und Aneignungskontexten, 

aufzeigen und andererseits Bezüge zur gegenwärtigen 

deutschsprachigen Kunstpädagogik herstellen. Trotz allem 

noch vorhandenen Forschungsbedarf wird deutlich, dass sich 

die Kunstpädagogik aus diesem internationalen Blickwinkel 

gesehen auf einem guten Weg befindet.

Der Tenor lautet: Will sich Kunstpädagogik behaupten und 

gar an Stärke gewinnen, führt kein Weg daran vorbei, sich 

sowohl fachdidaktisch als auch fachwissenschaftlich zu ver-

orten. Das heißt, dass neben aller Bedeutung der Kunst 

das wissenschaftliche Nachdenken und Forschen über den 

Bildgebrauch in Vermittlungskontexten für die Kunstpädagogik 

überlebenswichtig ist. An Erfolgen in diesem Bereich wird ihre 

Zukunftsfähigkeit gemessen werden.

Für alle, die kunstpädagogisch tätig sind, macht dieses Buch 

Mut, denn es bietet einen hervorragenden Überblick über 

aktuelle Forschungen und wissenschaftlich fundierte Er-

kenntnisse zur Bedeutung des gegenwärtigen und zukünftigen 

Kunstunterrichts. [Georg Peez]

Hessische BDK-Neumitglieder erhalten dieses Buch als 
Begrüßungsgeschenk.
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