Kreatives Schreiben
in gebundenen Formen zu einem Kunstbild der frühen Moderne

Durchführung einer 8- bis 10-stündigen Unterrichtseinheit 
Hinführung zur Modernen Kunst
Auch ohne großes Vorwissen über Ästhetik und Kunstgeschichte können sich Kinder auf die Welt der Bilder einlassen. Allerdings ist dazu eine sensible Heranführung erforderlich, um das Unverständnis gegenüber der modernen Kunst abzubauen. 

Auszugehen ist bei der Beschäftigung mit einem Gemälde oder einer Plastik immer von den lebenspraktischen Bezügen. Auch wenn von der Komplexität und der Besonderheit eines Kunstwerks Kenntnis genommen werden muss, geht es in unserem Rahmen nicht primär um die Vermittlung des historisch Gemeinten in einem Kunstbild. 

Um aber die Gefahr der vordergründig bleibenden, rein ikonographischen Interpretation – wie es bei einem mittelalterlichen Bild im Rahmen des geschlossenen mediävalen Weltbildes noch möglich und legitim war - zu vermeiden, ist die Kenntnis der geistesgeschichtlichen und ästhetischen Voraussetzungen der Modernen Kunst unverzichtbar. 

Was ist „Kunst“? 

Kunst könnte man im weitesten Sinne als Spiel der Wahrnehmung und Deutung definieren, was meint, dass es 1. um die Wahrnehmung als die Grunderfahrung des Menschen geht, dass ein Kunstwerk aber auch immer nach einer Deutung ruft und in die Lebenszusammenhänge des Menschen gestellt werden muss.

1      Das autonome Kunstwerk der Frühromantik

1.1   Caspar David Friedrich: Mondaufgang am Meer

Um herauszuarbeiten, dass Kunst einen eigenständigen Zugang zur Wirklichkeit darstellt, betrachten wir das Bild „Mondaufgang am Meer“ von Caspar David Friedrich und hören uns dazu die „Mondscheinsonate“ von Ludwig van Beethoven an. Wir lassen das Bild und die Musik auf uns wirken.

 „Mondaufgang am Meer“ (um 1822) von Caspar David Friedrich & Mondscheinsonate

Für eine sensible Heranführung an die bildende Kunst der Moderne bieten sich ganz besonders Bilder aus der Frühromantik als hervorragend geeignete Einstiegsmöglichkeit exemplarisch an. Denn seit der romantischen Forderung nach Subjektivismus ist das entscheidende ästhetische Kriterium für eine Bild allein der subjektive künstlerische Ausdruck. 

Für den Typus des ästhetischen Menschen, wie er in unserer Zeit vorherrscht, waren die historischen Prozesse des 19. Jahrhunderts prägend. Die Bedeutung des Sinne wird autonom, das Schöne dient keinem sittlichen Zweck mehr, sondern wird einzig und allein um seiner selbst willen geliebt und verwirklicht, so dass, wie es ein zeitgenössischer Künstler formulierte, „…die Kunst als solche keinen anderen Endzweck als ihre eigene Vollkommenheit habe, vorweg: Kunst um der Kunst willen.“ (Walter Pater)
 Damit erhält das autonome Kunstwerk zwei Bedeutungsmöglichkeiten: die innere Beutungsmöglichkeit, die Idee, und die äußere, ihre Ausführung.

Die Rückenfiguren, die Schiffe, das Meer, Mond und Himmel stehen in einem Spannungsverhältnis, in dem die Entfernungen nicht mehr rational abzuschätzen sind. Wie alle Bilder Friedrichs besitzt es eine faszinierende Tiefendimension. Es wird eher ein Fantasieland oder ein Traumreich gezeigt voller Sehnsucht und Melancholie, so dass das Schauen zur meditativen Anschauung wird. 

Nach dem Sammeln von Assoziationen zur Stimmung im Bild bzw. zur Wirkung des Bildes auf den Betrachter haben Schülerinnen und Schüler keine Probleme damit zu erfassen, was der Richtsatz Caspar David Friedrichs über das Verhältnis von äußerer und innerer Wirklichkeit fordert: 

„Der Maler soll nicht bloß malen, 

was er vor sich sieht, sondern auch, 

was er in sich sieht. 

Sieht er aber nichts in sich, 

so unterlasse er auch zu malen, 

was er vor sich sieht.“ 

Caspar David Friedrich

Seine Empfindungslandschaften brachten Friedrich „… bald in Widerspruch zum biederen Zeitgeist.“
 Doch es leuchtet ein, dass in der bloßen Reproduktion des Sichtbaren keine künstlerische Idee verwirklicht wird, sondern dass der Reichtum der inneren Wirklichkeit die Voraussetzung für das Entstehen von Kunst darstellt. Die sichtbare, äußere Wirklichkeit liefert dem Maler Motive und Vorzeichnungen, die durch die imaginative Kraft des Malers zum Gemälde vervollkommnet werden. So kann sich im Äußeren ein Inneres aussprechen. 

Befreit vom Abbildungscharakter ermöglicht das Bild die geistige Durchdringung der Natur und zeigt die Entsprechung von Natur und Gefühl: Visuelle Reize werden zur geistigen Aussage. „Das Kunstwerk ist nicht Abbild der Wirklichkeit, sondern es verarbeitet Wirklichkeit im künstlerischen Formungsprozeß. Damit sind alle seine Teile, Form und Inhalt, Bedeutungsträger.“
 Formen und Farben werden zu bewusst eingesetzten Stilmitteln, die als Ausdrucksträger neuer Sinnbereiche fungieren. 

Zur Verdeutlichung dieser Wahrnehmungsästhetik bietet sich gerade die religiös geprägte Landschaftsmalerei der Frühromantik an - zum Beispiel C.D. Friedrichs „Winterlandschaft“, „Der einsame Baum“ oder „Abtei im Eichwald“ (sowie viele andere). Die Frühromantiker schufen, bewegt von der Empfindsamkeit und Gefühlsfähigkeit des Menschen, eine neue symbolische Sprache, die die Verwobenheit des Menschen mit der Natur und dem dort allgegenwärtigen Mystischen auf künstlerisch hochrangige Art und Weise zum Ausdruck bringt. 

1.2     Caspar David Friedrich: Frau am Fenster
Caspar David Friedrich: Frau am Fenster (1822)

1. Schritt: Bildbeschreibung 

Bei C.D. Friedrichs Bild „Frau am Fenster“ führt die Frage „Was sieht man?“ nach einer Beschreibung des Sujets sehr schnell zur nächsten Frage: „Was sieht man eigentlich nicht?“ 

Die Rückenfigur, der Innenraum, das Fensterkreuz und das Rätsel um den Ausblick aus dem Fenster werfen Ungewissheiten auf und rufen Deutungen hervor. Es wird bewusst, dass die Evokation von Deutungen wichtiger ist als das vordergründig Sichtbare oder gar der Aussagegehalt des Titels.

2. Schritt: Bildanalyse 

( Wer ist die Frau? 

( Was wissen wir über die Lage der Wohnung, die C.D. Friedrich gemalt haben könnte?

Die Kunstgeschichte hat sich lange mit folgender Problematik beschäftigt: 

Da das Bild am 3.8.1822 verspätet zur Ausstellungseröffnung eingeschickt wurde und im Katalog nur im Anhang aufgenommen wurde, ist unklar, ob das Atelier in der ersten Dresdner Wohnung, die die Friedrichs im August 1820 verließen, dargestellt wird, oder ob die Frau des Künstlers, Christiane Caroline Friedrich, aus dem Fenster der späteren Wohnung, An der Elbe 33, auf das Ufer der Elbe blickt. Den Schülerinnen und Schülern wird bewusst: Es gibt keine objektive biographische Deutung von Interesse.

Nach romantischer Auffassung gilt, dass „…die Rückenfigur die Sehnsucht der Seele … nach der Unendlichkeit der Natur ausdrücken soll, oder die unstillbare Sehnsucht überhaupt“
. So symbolisiere die am Fenster stehende Rückenfigur gerade aufgrund des vom Maler verweigerten Identitätsbeweises etwas allgemein Symbolisches wie die menschliche Sehnsucht. 

Da das Fenster die Metapher schlechthin für die Unendlichkeit sei, indem das Fenster den Blick auf eine unerreichbare Ferne, in eine andere Welt richte, wird das Gemälde „Frau am Fenster“ gerne als Thematisierung des jenseitigen Bereichs der Transzendenz interpretiert.

Börsch-Supan sieht in dem Innenraum ein Gleichnis für das irdische Dasein, im Fensterkreuz eine Anspielung auf Christus, im jenseitigen Ufer ein Sinnbild für das Dasein nach dem Tod
. 

Für unseren Zusammenhang sollen diese kunsthistorischen, aus der Symbolsprache der bildhaften Bezüge geschlossen Erklärungsversuche verdeutlichen, dass es keine objektive ikonographische Deutung von Interesse gibt.

3. Schritt: Bilddeutung 

Der Betrachter wird dazu aufgefordert, sich vom Rätselhaften des dargestellten Rückenbildes und der strengen Geometrie des Interieurs inspirieren zu lassen und selbst über das Verhältnis von Innenraum und der Landschaft draußen nachzudenken. Aus der kahlen Enge fällt der Blick des Betrachters nicht hinaus: Nur in einem knappen Ausschnitt zeigt sich das Draußen. Auf jeden Fall bleibt die Szenerie draußen unzugänglich. Nur die Rückenfigur übernimmt die Mittlerposition. 

Derjenige Maler, der keine Welt in sich selbst sieht, unterlasse es zu malen, lautet Friedrichs Forderung. „Es ging Friedrich nie um naturalistische Impressionen, vielmehr um ‚Stimmungslandschaften’, um psychische Resonanzräume. ‚Seelenvoll’ solle ein Bild wirken, dann erfülle es den Worten Friedrichs zufolge die Anforderungen eines wahren Kunstwerks. Eine noch so genau am Vorbild der Natur orientierte oder nach akademischen Regelns gebaute Komposition könne zwar ‚musterhaft’ sein, berühre aber den Betrachter nicht wirklich.“
 

Der Innenraum könnte also für den psychischen Resonanzraum, für die verinnerlichte und zu einem Gedankenbild umgesetzte äußere Wirklichkeit stehen. 

Mit den Schülerinnen und Schülern soll erarbeitet werden, dass das Thema des Bildes nicht das Porträt einer bestimmten Person ist, sondern „(e)ine Reflexion von Nah und Fern, engem Interieur und erahnbarer Weite, von Eingesperrtsein ins Hier und Jetzt und sehnsüchtigem Ausblick - Momente, die an die berühmte Definition von Novalis erinnern: ‚Indem ich dem Gemeinen einen hohen Sinn, dem Gewöhnlichen ein geheimnisvolles Ansehn, dem Bekannten die Würde des Unbekannten, dem Endlichen einen unendlichen Schein gebe, so romantisiere ich es.’“

1.3    Vom Bild zum Text

Interview: Schreiben eines Rollentextes

Wir interviewen die Frau am Fenster. Nach der gemeinsamen Vorbereitung der Fragen des Interviewers (Schüler oder Schülergruppe) und den fiktiven Antworten der Bildfigur/en (von einem Schüler gespielt oder aus dem Off gesprochen) entsteht ein Rollenspiel, das vor einem Publikum aufgeführt werden kann. Umgekehrt kann auch die Bildfigur der Interviewer sein, so dass eine Figur des 19. Jahrhunderts über unsere heutige Lebensweise staunt.

Es kann selbstverständlich auch ein innerer Monolog, ein Selbstgespräch, der Figur als Schreibaufgabe gestellt werden, wird aber erst ab 12 Jahren empfohlen. Es müssten dann Impulsfragen vorangehen wie: Wann hast du zuletzt ein Selbstgespräch geführt? In welchen Situationen tust du das häufiger? Hast du Lieblingsthemen für dein Selbstgespräch? Was ist der Vorteil eines Selbstgesprächs? Welche inneren Stimmen hörst du bei Selbstgesprächen?

2   Eine kurze Schule des Sehens 

Das Allerwichtigste für die Arbeit mit Bildern ist die Schulung der Wahrnehmungsgenauigkeit, was gerne als „Schule des Sehens“ bezeichnet wird: 

„Was ist das Schwerste von allem?

Was Dir das Leichteste dünket.

Mit den Augen zu sehen,

Was vor den Augen Dir liegt.“ 

Johann Wolfgang von Goethe

Die Bereitschaft, unbefangen an ein Bild heranzugehen, darf nicht bedeuten, ungeordnet verschiedene Details aufzunehmen und noch durchaus den ästhetischen Reiz des Bildes zu registrieren, um dann festzustellen, dass es einem nicht gefällt und dass der Titel auch keine große Hilfe darstellt. „Letzteres geschieht leider oft bei moderneren Kunstwerken. Wir finden keinen Zugang, die Bilder befremden uns, wir halten sie für unzumutbar hässlich und lehnen sie ab.“
 

Doch auch die traditionelle Herangehensweise aus dem Kunstunterricht oder bei einer Führung im Museum ist nicht unsere Aufgabe. „Bei den Unterrichtsgesprächen über diese Bilder darf es nicht in erster Linie darum gehen, eine Formanalyse durchzuführen“, heißt es in den Handreichungen.
 Fragen zu den Entstehungsbedingungen der Bildthemen, die die Ikonographie (- mit Fragen wie Wen verkörpern die Figuren eines Bildes? Welche Quellen liegen der Szenerie zugrunde?) und die Ikonologie, zur Dechiffrierung von Bildinhalten beantworten, überfordern sowohl die Schüler als auch die Lehrer, da sie ein aufwändiges Instrumentarium und vielfältiges Hintergrundwissen erfordern, was allenfalls im Kunst-Leistungskursen der gymnasialen Oberstufe erarbeitet und angewendet wird.

Deshalb bewährt es sich, bei jeder Bildbetrachtung und –deutung folgende drei Schritte für eine Schulung des Sehens zu befolgen:  


1. Bildbeschreibung

2. Bildanalyse

3. Deutung

Vor jeder – vorschnellen – spontanen Interpretation eines Bildes muss jede/r in einem ersten Schritt das Bild genau und detailliert betrachten und beschreiben, was seine Augen wahrnehmen. „Mit dem ersten Schritt lernen wir die bewußteste Form der Wahrnehmung: das Sehen. Aufmerksam wahrnehmen, was da an Fremden oder Vertrautem auf uns zukommt; den Blick nicht gleich abwenden, wenn etwas irritierend oder gar abstoßend erscheint; nichts übersehen, obwohl wir es schon hundertmal gesehen zu haben glauben. Sich nicht von Sehgewohnheiten den Blick trüben lassen… Es geht um das, was wirklich da ist.“
 Welche Entdeckungen dabei gemacht werden, hängt davon ab, welche Fragen an das Kunstwerk gestellt werden.

Mit dem zweiten Schritt analysieren wir das Bild, d.h. wir lernen die Gedankenwelt des Künstlers, seine Arbeitsweise bzw. Maltechnik und seine Epochenzugehörigkeit kennen.

Erst dann sollte als dritte Maßnahme eine Interpretation, eine Deutung des Kunstwerks erfolgen. 

3    Ein Vorbereiter der Moderne: Vincent van Gogh 
Was ist moderne Kunst? Greifen wir die Definition von Kunst als Spiel der Wahrnehmung und Deutung noch einmal auf, so besteht auch für den Künstler des 20. Jahrhunderts die Aufgabe in der Kunst nicht mehr darin, ein naturalistisches Abbild der Wirklichkeit zu erschaffen. 

Die Autonomie der Kunst, die Offenheit des Kunstwerks und der eigenständige Zugriff auf die Wirklichkeit sollen im Folgenden an geeigneten Beispielen induktiv aufgezeigt werden.

3.1  Weizenfeld mit Zypresse

Vincent van Gogh (1853-1890), Weizenfeld mit Zypresse (1889)

Mit allen Sinnen sehen

Vor dem Bild werden nacheinander folgende Fragen gestellt:

  Was hörst du?   

  Was riechst du?    

  Was schmeckst du?  

  Was fühlst du?  

  Was siehst du? 

So entsteht nach und nach aus allen Sinneseindrücken ein detaillierter Gesamteindruck. In Kleingruppen kann die Auseinandersetzung mit einem Bild noch intensiviert werden. Da gerade Sinneseindrücke sehr flüchtig zu sein scheinen, hat sich das „Protokollieren“ der Äußerungen sehr bewährt, z.B. in einer Mind-Map oder mit dem Clustering-Verfahren.

Mögliche Versatzstücke können sein:

Sommervögel singen

das Zirpen der Grillen

das laute Geräusch der Zikaden

das zarte Rascheln oder ein Rauschen, wenn der Wind über das Weizenfeld streift

oder der Wind rauscht laut

der Boden riecht staubig

der Duft der Pinie

Getreideduft

Ich habe einen trockenen Mund.

durstig 

Wärme, Hitze 

der Sonnenschein auf der Haut

staubige Zehen in den Sandalen

starker Wind, der die Haare hoch weht

das Seidige der Mohnblüten

licht und hell

Ich sehe einen flirrend heißen Sommertag im Süden.

Die Landschaft ist in glühendes Licht getaucht.

irgendwie aufgewühlt wegen der Wolken

( Van Gogh macht Bewegungen sichtbar, zeigt Stimmungen, macht Sinneswahrnehmungen „spürbar“. Das Bild soll nicht das wirkliche Weizenfeld wiedergeben, sondern beim Betrachter Vorstellungen oder Erlebnisse hervorrufen. Der Maler erreicht dies, indem er die Farben übersteigert, die Kontraste stärker hervorhebt und sich von den sichtbaren Gegebenheiten unabhängig macht. Die Kunst hat damit eine Methode entdeckt, Unsichtbares - wie zum Beispiel Gefühle, seelische Zustände, Gedanken oder Ideen - sichtbar zu machen. 

( Für van Gogh ist die Landschaft der Spiegel der menschlichen Seele. 

Information durch den Lehrer: 

Bereits im 19. Jahrhundert brachte die Entdeckung der Fotographie (1839 durch Daguerre, 1871 Bromsilber-Platte durch Maddox/Eastman, 1895 Kinematograph duch Lumière) ganz entscheidende Veränderungen für die Funktion und das Selbstverständnis der bildenden Kunst mit sich: „Die Aufgabe der Dokumentation gibt die bildende Kunst an die Fotografie und andere visuelle Medien ab…“
 

Was bedeutet das für einen Maler wie zum Beispiel Vincent van Gogh?

( Die Kunst wird frei von der Aufgabe, die Natur möglichst wirklichkeitsgetreu wiederzugeben, die sichtbare Wirklichkeit zu „dokumentieren“. Die Maler entdecken, dass Farben und Formen Empfindungen und Gedankenverknüpfungen (= Assoziationen) hervorrufen können. Es gibt keine „richtigen“ bzw. „falschen“ Farben und Formen mehr. 

Es ist immer wieder beeindruckend, wie einfallsreich und ungehemmt bei dieser Methode Ideen entstehen, aus denen sich sogar Geschichten herausentwickeln können. Möglich wäre hier auch, mit der Beispielwort-Methode nach Karl Schuster arbeiten zu lassen, wonach ein einzelnes Wort genügen kann, „um Schülern erstaunliche Texte zu entlocken.“
. Dass im Gegensatz zum reproduzierenden Bild das evozierende Bild beim Betrachter Vorstellungen oder Erlebnisse weckt und dass Kunst diesseits des Sichtbaren stattfindet, kann durchaus ohne große kunstgeschichtliche Exkurse vermittelt werden. 

Exkurs:

Die großen Vorläufer van Gogh, Gaugin, Cézanne und Seurat, die die kunstgeschichtlichen Voraussetzungen für die Moderne schufen, erkannten bereits vor der Jahrhundertwende die Definition des neuen gewandelten Wirklichkeitsverhältnisses zwischen Mensch und sichtbarer Welt als die zentrale Aufgabe kommender Malerei. Als ein Weiterdenken der impressionistischen Denkansätze, die ein voraussetzungsloses, neues, von Historismus, Humanismus und Tradition unbeeinträchtigtes Sehen brachten, führten um 1890 revolutionäre und radikale Prozesse in der Malerei zur Kunstwende: Verursacht durch das voraussetzungslose Sehen begann das Betrachtete in unerwarteter Weise über seine sichtbare Natur hinauszuweisen. Cézanne und Seurat begreifen die Bildelemente als autonome, von den sichtbaren Dingen unabhängige gesetzmäßig sich lagernde rhythmische farbige Formen, womit das Bild autonom wird. Van Gogh und Gaugin entdecken den selbstständigen Ausdruckscharakter der bildnerischen Mittel, das psychische Sprachvermögen der Linie und der Farbe auf die menschliche Seele. Kunst wird zu einer ‚Harmonie parallel zur Natur’, wir Cézanne’s Leitsatz lautete. Farben und Formen sind nicht mehr abhängig vom Erscheinungsbild der verursachenden Natur: Farben und Formen konnten nun die Empfindungen des Menschen repräsentieren. Der Maler will nicht die Natur, sondern vor allem den Bezug, der sich zwischen ihm und den Dingen herstellt, sichtbar machen. „Dieser ganze Haufen ‚richtiger’ Farben ist ohne Leben, gefroren, er lügt. (…) Die reine Farbe, ihr muß man alles opfern. (…) Die Farbe als solche ist rätselhaft in den Empfindungen, die sie in uns erregt. So muß man sie auch auf rätselhafte Weise gebrauchen, wenn man sich ihrer bedient, nicht zum Zeichen, sondern um der musikalischen Wirkungen willen, die von ihr ausgehen, von ihrer eigenen Natur, von ihrer inneren, mysteriösen, rätselhaften Kraft.“ (Paul Gaugin).

3.2   Schlafzimmer in Arles

Vincent van Gogh, Schlafzimmer in Arles (1889)

oder: das neue Dingverhältnis

Im Rahmen der Bildbeschreibung stachen den Kindern vor allem das Fenster ohne Aussicht (geschlossene Fensterläden? Wie bei der Frau am Fenster von C.D. Friedrich), der Fußboden und das Rot ins Auge. Am Motiv wurde lange herumgerätselt. Warum ist ihm sein Schlafzimmer so wichtig? Das führte zu der Erkenntnis: Gegenständliches Denken hilft uns nicht weiter.

Betrachtet man jedoch die Formen, die Farben, die Linien und die Flächen, fällt auf, dass van Gogh ein simples Motiv geschickt zu einer Komposition aus verwirrend vielen Konturen, Schrägen, Farben und Flächen zu einem in sich ruhenden und geschlossenen Bild gestaltet hat. Mit der Fixierung der Objekte durch den Perspektivrahmen, den die Wände darstellen, entsteht ein ungewöhnlicher Blickwinkel, der durch die Diagonalen in der rechten Bildseite verstärkt wird. Dem dadurch sich ergebenden Tiefensog wirken die ornamentalen Flächen entgegen.

Vincent van Gogh steigert und verändert auch hier die Farben: 

„Diesmal will ich einfach nur mein Zimmer malen, aber hier muss die Farbe alles tun und durch die Vereinfachung dem Ganzen mehr Stil geben; es soll eine Wirkung von Ruhe und von Schlaf davon ausgehen. Mit anderen Worten: Der Anblick des Bildes soll die Nerven und die Phantasie beruhigen.“                                                                  Zitat van Gogh’s zum Bild
( Die Farben erhalten eine eigenständige Qualität mit eigenem Wirkungsgesetz: Sie besitzen einen eigenen Ausdruckswert, ein eigenes Wesen, „bringen einen Resonanzton im Psychischen zum Klingen“
, sind Mittler von Emotionen.
 „In der Farbe gewann van Gogh die Brücke zu jenem Reich, wo die Gegenstände anfangen, Mitteilungszeichen zu werden vom Ausdrucksreich des Menschen.“

Van Gogh entdeckte – zusammen mit Paul Gauguin – das psychische Sprachvermögen der bildnerischen Mittel und verwandelte damit die farbigen Elemente in die Ausdrucksfarbe und die linearen Form in die Ausdrucksarabeske, so dass laut Cézanne Kunst eine Harmonie parallel zur Natur ist.
 Damit erhalten die Dinge eine neue – von der sichtbaren Wirklichkeit isolierte - Aussagequalität und werden von ihrer gegenständlichen Bedeutung befreit. Mit der Ablösung von der „Naturnachahmung“ als eine logische Entwicklung in der Malerei erfanden die Künstler eine neue Bildsprache.

4 
 „Kreatives“ bzw. „Offenes Schreiben“ nach einem Kunstbild
der frühen Moderne 

4.1  Methodische Vorüberlegungen

Über Caspar David Friedrichs Bilder hieß es 1827 in den „Blättern für literarische Unterhaltung: „Dass der Beschauer vor den Werken dieses Künstlers gezwungen wird, selbst zu dichten, um sie zu ergänzen, gibt ihnen … einen so eigenthümlichen Zauber.“
 Diese interpretatorische Offenheit gilt genauso und gerade für die Moderne. Warum sollen wir Maler wie Vincent van Gogh,
 Marc Chagall, Paul Klee, Joan Miró oder Franz Marc nicht auch im Deutschunterricht zu Wort kommen lassen?

4.1.1 Beurteilungskriterien für geeignete Bilder
Das Bild als Kommunikationsmittel:

Obwohl die Bilder alle noch Gegenstände erkennen lassen, ist das Entscheidungskriterium für die Eignung eines Bildes weniger der Bedeutungsaspekt des Bildmotivs. Der zentralen Bedeutung der Bilder der Avantgarde entsprechend liegt der Schwerpunkt auf dem kommunikativen Aspekt, d.h. dass der Betrachter die Formensprache eines Bildes versteht und sich von den Gefühlen, Spannungen und Stimmungen, die durch die Farben und die Formen ausgedrückt werden, ansprechen lässt.

Das Bild als Erlebnismedium:

Außerdem müssen die Schülerinnen und Schüler durch Vorübungen erfahren haben, dass man mit Farben und Formen Gefühle ausdrücken kann. Ein Bild muss also in irgendeiner Form ein Erlebnis vermitteln. Es muss assoziative Gedanken auslösen und „Zustände aus dem Unbewussten“
 wachrufen. So wird das Bild zu einem Ort der Fantasie und zu einem „mytischen Ort“
. Durch das Nachempfinden eines Kunstbildes und das Umgestalten zu einem selbstständig gesteuerten eigenständigen Werk sind rezeptive und produktive Prozesse eng miteinander verbunden. 

Durch intensive Vorarbeit kann man ganz bestimmt auch Interesse für die Geheimbotschaft abstrakter Bilder wecken, wie es Gabriele Grien für den Deutsch- und den Kunstunterricht in der Grundschule vorschlägt.
  Dennoch muss für die Versprachlichung von Bildern ein dem Bild innewohnende Beziehungsgefüge es zulassen, im Sinne eines Spazierengehens durch das Bild Merkwürdigkeiten, Abenteuerliches oder Verzauberndes zu entdecken
. Gerade „Klees Zwiesprache mit dem Naturraum, mit Wasser und Luft, Licht und Klang überträgt sich trotz geometrisch abstrahierender Zeichen als lebendiges Atmen und musikalischer Rhythmus auf die kindliche Einbildungskraft
.

4.1.2   Zur Aufgabenstellung

Den Schülerinnen und Schülern  sollte nach den Vorübungen der Unterschied zur „Bildbeschreibung“  klar sein: Es geht nicht um genaue Wiedergabe, sondern um Imaginationsfähigkeit und fantasievolles Reagieren. Mit Ausnahme von lyrischen Texten wurde die Textart den Schülerinnen und Schülern von vorne herein völlig frei gestellt: Ob sie eine Erlebnis- oder eine Fantasieerzählung, ein Märchen oder eine Fabel, eine Traumgeschichte, einen Bericht, eine Kriminalgeschichte oder Sage verfassen wollten – alles war erlaubt, nur eben nach allen Regeln der Kunst verfasst. 

4.2  Paul Klee, Kamel in rhythmischer Baumlandschaft

Paul Klee, Kamel in rhythmischer Baumlandschaft

Es bot sich an, ein bereits erprobtes Bild als Einstieg (Handreichungen) zu verwenden. Paul Klees „Kamel in rhythmischer Baumlandschaft“
 wurde ohne Nennung des Titels präsentiert.

Spätestens ab jetzt waren die Maler und auch so manches Bild vielen Schülerinnen und Schülern bekannt. 

Mittels der Methode „Mit allen Sinnen sehen“ wurde nach einigem Rätseln über das Tier (Esel? Hund? Dromedar?) eine Bildbeschreibung durchgeführt. Die Assoziation zu Ernst Jandls Gedicht „Karawane“ stellte sich ein und die Erinnerung daran, dass sie in der 5. Klasse ihre Instrumente aus der Percussion-Gruppe mitgebracht hatten, um den Rhythmus der Karawane nachzuempfinden. 

Ziemlich rasch allerdings erfassten einige Kinder das Befremdliche, Eigentümliche der Umgebung (Bäume? Wüste?); sehr schnell stand die Aussage im Raum, dass sich das Tier der Landschaft anpassen und sich verstecken könne. Damit war jedem klar, dass nicht einfach irgendeine Tiergeschichte, in der ein Kamel im Mittelpunkt steht, verfasst werden durfte, sondern dass das Besondere dieses abgebildeten Kamels berücksichtigt werden musste. In den Handreichungen wird empfohlen, schwächeren Schülerinnen und Schüler Themen vorzugeben. Darauf haben wir bewusst verzichtet, um den Freiraum nicht mit inhaltlichen Vorgaben zu beeinflussen.

Damit ergaben sich auch zwei Anforderungsebenen für die Verschriftlichung: Leistungsschwächere Schüler hatten ein klares Motiv mit einem bekannten Tier in einer besonderen Umgebung, kurz ein Zauberkamel. Die leistungsstärkeren Schüler jedoch konnten aufgefordert werden, den Titel des Bildes „Kamel in rhythmischer Baumlandschaft“ in ihre Überlegungen mit einzubeziehen. 

Als nächsten Schritt informierten wir uns anhand des Bildbandes für Kinder „Der Blaue Reiter“ aus der Reihe „Abenteuer Kunst“
 vom Prestel-Verlag über die Künstlervereinigung „Der Blaue Reiter“. Selbst wenn die Namen Wassily Kandinsky, Alexej Jawlensky, Franz Marc, Gabriele Münter oder August Macke nicht vertraut waren, viele Bilder waren den Kindern bekannt. Mithilfe dieses Kinderbuches erarbeiteten wir nicht nur die Abstrahierung der Formen, sondern auch, wie wichtig die Musik den Malern war: Nach Wassily Kandinsky sollten mit den Farben die Bilder genauso zum Klingen gebracht werden wie die Töne aus Noten Musik erzeugen
. Dahinter steht die Entdeckung der Farben und der Formen der Kunst als eigenständige Wahrnehmung und Deutung der Wirklichkeit.

Der Traum von den Farben und den Formen:

Wassily Kandinsky, Paul Klee, Franz Marc wollten nicht nur einfach Bergen, Burgen, Reiter und Liebespaare abbilden. Die Künstler hat es nicht interessiert, die Landschaft, Dinge oder Menschen, die sie sahen, so abzumalen, wie sie wirklich aussahen. Sie wollen in ihren Bildern etwas ganz Anderes ausdrücken. Die Farben und Formen sind Gefühle, Licht, Wärme, Luft, Träume, Gedanken, Erinnerungen. Sie wollten Musik malen. 

Der Maler will die Landschaft so festhalten, wie er sie nur einen Moment lang empfunden hat. Er malt mit leuchtenden Farben: So löst Blau die Sehnsucht nach dem Himmel aus, Gelb zeigt die Freude an Licht und Wärme, Rot steht für Kraft und Lebensenergie.

Der Maler will auch nicht das Aussehen eines Menschen darstellen, sondern dessen Gefühle malen – oft mit völlig „unnatürlichen“ Farben! Dabei steht Rot für fröhlich, blau für still. 

Die Maler betrachten die Welt wie mit einem Röntgenblick: Sie wollen mit ihren Bildern das Unsichtbare sichtbar machen: „Was ist denn Kunst? Sie ist die Zusammenfassung der ganzen Vielheit ewiger Wahrheit. Sie ist – auf die einfachste Formel gebracht – die Sichtbarmachung des Unsichtbaren hinter den Dingen!“ Oskar Maria Graf (1894-1976), Schriftsteller

( Der Betrachter ist aufgefordert, selber herauszufinden, was er ganz persönlich bei einem Bild fühlt oder denkt. Das Neue war die Freiheit, weil die Gegenstände oder die Figuren in jeder Farbe dargestellt werden konnten.

4.3   Paul Klee, Der Goldfisch

                  Paul Klee, Der Goldfisch (1925) Hamburg, Kunsthalle            

     

Auch ohne vorherigen Zoobesuch, wie ihn Gabriele Gien
 vorschlägt, erschloss sich das Beziehungsgefüge der Figuren in Paul Klees „Der Goldfisch“ erstaunlich rasch. 

Das Bild weckte lebhaftes Interesse. Es wurde sofort die Starrheit des Goldfischs in der Mitte bemerkt, die durch das Größenverhältnis der Augen zum Fischkörper noch verstärkt wird, sowie die defensive oder gar aggressive Wirkung, die von seinen aufgestellten Flossen ausgeht. Verstärkt vom Farbkontrast zu den dunkelfarbigen Fischen ohne Flossen erlebten einige Schülerinnen und Schüler die Atmosphäre als unheimlich oder als konfliktbeladen.

Der große, leuchtende, goldene Fisch in der Bildmitte wurde meistens als Außenseiter gedeutet, der auf der Suche nach Freunden ist. Ein Schüler allerdings schrieb ein modernes Märchen.

5      Schülerdokumente zur Unterrichtseinheit

Die Bandbreite der entstandenen Texte des Aufsatz-Experiments reicht von fantasievollen Märchen, nachdenklich machenden Fabeln bis hin zu originellen Berichten. Folgende Schülerdokumente zeugen von der großen Bereitschaft, sich auf das Schreiben einzulassen, und von der Kreativität der Schülerinnen und Schüler.

Die Ergebnisse der kreativen Schreibversuche zu Paul Klees „Kamel in rhythmischer Baumlandschaft“ konnten sich sehen lassen: 
Wenn Träume wahr werden

Sandstürme durchzogen die Wüste und tobten über das Land, als wollten sie es verschlingen. In dieser Zeit irgendwann, vielleicht im Jahre 1500 ungefähr, machte sich ein einsames Kamel auf den langen und gefahrvollen Weg, um einmal in seinem Leben etwas Anderes zu sehen als immer nur Sand, verlassene öde Flächen, und nachts das Geheul der Wüstenfüchse zu hören.

Es lief und lief Tage, Wochen, Monate und Jahre, bis es eines Tages zu einer großen, hohen Mauer kam. Das Kamel fragte sich, was wohl dahinter sein könnte, und beschloss hinüberzukommen. So ging es auf die Suche nach einem Tor. Das Kamel wollte gerade die Suche aufgeben, als es eine unverschlossene Pforte fand. Es gab der Tür einen Stoß mit dem Huf und sie schwang auf. Mit vorsichtigen Schritten ging das Kamel hinein und einen Gang entlang. Als das Kamel ankam und sah, was dahinter war, blieb es andächtig stehen und blickte auf das Wunderbarste, das es je in seinem Leben gesehen hatte: BÄUME! Jede Menge grüner Bäume.

In diesem Augenblick fielen die Sonnenstrahlen auf die Baumlandschaft und tauchte sie in ein goldenes Licht. Die Blätter der Bäume glitzerten, der Wind summte sein einsames Lied und die Blätter der Baumkronen raschelten verheißungsvoll. Das Kamel war von alledem so verzaubert, dass es beschloss zu bleiben.

So kam es, dass die anderen Kamele nie erfuhren, dass es auch noch etwas Anderes gibt als Sand und Wind. Auch heute noch leben alle (anderen) Kamele in der Wüste!

Annika, 6d

Das Kamel, das keiner sah

Es war einmal ein Kamel namens „Fred“, das zusammen mit seinen Eltern und fünf Geschwistern in der Wüste lebte. Aber es war kein besonderes Kamel, denn es passte sich immer ganz unfreiwillig der Umgebung an. Dadurch konnten es seine Geschwister nicht sehen; das störte sie und sie hänselten es dauernd. Deshalb lief das Kamel von zu Hause weg und beschloss sich eine neue Familie zu suchen. Es lief stundenlang durch die Wüste und fand nichts als Sand! Da entdeckte es eine Familie von Mäusen. Er lief schnurstracks auf sie zu und sprach die größte Maus an in der Hoffnung aufgenommen zu werden. 

„Hallo, ich heiße Fred…“, fing Fred an. „Was? Wer spricht da?“, antwortete die Maus. „ich bin ein unsichtbares Kamel und suche eine Familie…“ „Seh’ ich vielleicht aus wie jemand, der unsichtbare Leute in seine Familie aufnimmt? Verschwinde!“, antwortete die große Maus zornig. „Ja genau, hau ab!“, riefen die anderen Mäuse im Chor.

Traurig ging Fred weiter und traf wenige Minuten später zwei Aasgeier, die sich gerade unterhielten: „Ich sage dir doch, dass es morgen kalt wird. 30 Grad haben sie im Fernsehen gesagt!“, krächzte der eine. „Im Internet stand aber, dass es morgen regnet!“, warf der andere ein. „Entschuldigung…“, unterbrach sie Fred. Verwundert schauten sich die beiden Geier an. „Ich bin ein unsichtbares Kamel und suche eine Familie, die mich aufnimmt.“ „Wieso sollten wir dich aufnehmen? Du kannst ja nicht einmal fliegen!“, krächzte der eine Geier und sie kamen wieder in Streit, ob es wärmer oder kälter wird.

Traurig setzte sich Fred auf einen Stein und wollte gerade anfangen loszuheulen, da machte es: „Aua! Keine Augen im Kopf, was?“ Erschrocken sprang er auf und erkannte erst jetzt, was da so geschrieen hatte. Er hatte sich aus Versehen auf ein Chamäleon gesetzt, das sich getarnt hatte und er zuerst nicht erkennen konnte. 

Es stellte sich heraus, dass das Chamäleon Franz hieß und von seiner Familie rausgeschmissen worden war, weil es dauernd Schluckauf hatte. Die beiden wurden Freunde und nannten sich „Kameleon und Chamäleon“. 

Nils, 6d

Wie das Kamel seine Höcker bekam

Am Anfang aller Jahre, als die Welt noch so ganz und gar neu war und die Tier anfingen, für die Menschen zu arbeiten, gab es ein scheußliches Kamel, das in ein einem scheußlichen Wald lebte. Immer, wenn jemand vorbeikam, sagte es: „Höckchch!“, und sonst nichts.

An einem Montagmorgen  kam ein Pferd zu ihm und sagte: „Kamel, oh Kamel, komm raus und trab’ los wie wir anderen!“ Das Kamel sagte: „Höckchch!“, und das Pferd ging weg und erzählte es dem Menschen. Bald darauf kam ein Hund zum Kamel und sagte: „Kamel, oh Kamel, komm und such und schlepp’ wie wir anderen!“ Das Kamel sagte: „Höckchch!“, und der Hund ging weg und erzählte es dem Menschen. Bald darauf kam ein Ochse zu dem Kamel und sagte: „Kamel, oh Kamel, komm und pflüg’ wie wir anderen!“ Das Kamel sagte nur: „Höckchch!“, und der Ochse ging weg und erzählte es dem Menschen. Da sagte der Mensch zu den dreien: „Weil dieses ’Höckchch-Ding’ in dem Wald nicht arbeitet, müsst ihr doppelt so viel arbeiten!“

An dem folgenden Donnerstag kam der Dschinn vorüber, der für alle Wälder zuständig ist. Er rollte in einer Staubwolke daher – Dschinns reisen immer so, das ist Zauberei – und hielt an, um mit den dreien zu plaudern. „Dschinn aller Wälder, ist es denn richtig, dass jemand nichts tut, wo doch die Welt ganz und gar neu ist?“, fragte das Pferd. „Ganz bestimmt nicht!“, sagte der Dschinn. „Also, da steckt mitten im Wald so ein Ding mit langem Hals und langen Beinen, und seit Montagmorgen will es nicht ein bisschen arbeiten. Wenn man vorbeikommt, sagt es nur „Höckchch!“, erzählte das Pferd. „Das ist das Kamel! Wartet einen Moment, bin gleich wieder da!“, rief der Dschinn und rollte los. „Hallo, mein blubbernder Freund, was höre ich da von dir?“, sagte der Dschinn mit ernster Stimme. „Höckchch“, erwiderte das Kamel. „Das würde ich an deiner Stelle nicht noch einmal sagen!“ – „Höckchch!“, aber kaum hatte das Kamel dies gesagt, da sah es, wie sich sein Rücken, auf den es sehr stolz war, immer mehr zu zwei großen Höckern aufblies. „Siehst du“, sagte der Dschinn, „weil du diese drei Tage versäumt hast, wirst du drei Tage ohne zu essen arbeiten können. Jetzt komm raus aus dem Wald und geh zu den dreien. Sage nie, ich hätte nichts für dich getan. ‚Höck’ dich an die Arbeit!“

Und das Kamel ‚höckte’ sich und ging zu den dreien. Und seit diesem Tag trägt das Kamel immer seine Höcker. Aber die drei Tage, die es am Anfang der Welt verlor, hat es nie aufgeholt, und benehmen kann es sich noch immer nicht.

Mona Krauss, 6d

Paul Klee, Der Goldfisch

Der goldene Finger




In Ägypten, genauer gesagt im Niltal, lebte jahrelang ein Archäologe, der immer nur Steine untersuchte. Eine Tages war er es satt, jeden Tag das Gleiche zu tun, darum beendete er seine Untersuchungen vorläufig und überlegte, was er Spannenderes arbeiten könnte.

Er kam zu dem Entschluss in Pyramiden weiterzuforschen und Schätze zu finden, die noch nicht geplündert worden waren. Er begann seine Suche in der berühmten „Nilpyramide“, wo er persönlich der Überzeugung war, dort am ehesten einen Schatz zu finden, da diese Pyramide in den Fachkreisen als uninteressant galt. Als er die „Nilpyramide“ betrat, hatte er ein komisches Kribbelgefühl im Magen, wobei er sich aber nichts dabei dachte. Er hätte sich dennoch mehr Gedanken machen sollen, denn nach einer Viertelstunde Laufen wurde ihm heiß und er lehnte sich an eine Steinmauer, was er lieber hätte lassen sollen. Denn im selben Augenblick drehte sich die Wand und er verschwand in einer dunklen schwarzen Kammer. Er suchte nach seinen Streichhölzern. Als er sie gefunden und angezündet hatte, entdeckte er eine Öllampe, zündete sie an und durchleuchtete mit dieser die Kammer. Nachdem er zehn Minuten lang die Kammer durchstöbert hatte, fand der etwas Leuchtendes, in einer sehr komischen Form, die irgendwie an einen Fisch erinnerte. An diesem Teil hing ein kleines Schild, das zwar in Hieroglyphen geschrieben war, für ihn als Archäologen aber kein Problem zur Entzifferung darstellte. Der Text sollte wahrscheinlich eine Anleitung darstellen. Dort stand: „Dieser Fischstatue wurde die ganze Macht und Herrschaft des Pharao gegeben, Reichtum eingeschlossen. Wer dieser Statue einen Finger ins Maul steckt, wird die ganze Macht über das …“ Das letzte Wort konnte er leider nicht entziffern, weil `was zerkratzt war, doch dies hinderte den Archäologen nicht, die bestehende Anleitung auszuführen. So steckte er seinen rechten kleinen Finger ins Maul der Statue. Das Maul klappte dabei zu, was ihn etwas schmerzte. Nach ein paar Sekunden öffnete sich das Maul wieder und sein Finger glänzte nun golden. Gleichzeitig öffnete sich auch die Wand und er war wieder im Gang der Pyramide. Da diese Pyramide kein Labyrinth hatte, fand er schnell den Weg nach außen. 
Das Erlebte war für ihn ein Abenteuer, über das er nicht weiter nachdachte, und er ging wieder an seine alten Forschungstätigkeiten zurück. Als er jedoch hierbei mit seinem Goldfinger einen Forschungsstein berührte, verwandelte sich dieser zu Gold. Ab diesem Zeitpunkt wusste er, was ihm das Abenteuer in der Pyramide gebracht hatte. Er wurde schnell reich, da er nun mit seinem Goldfinger Steine in Gold verwandeln konnte. Er konnte sich eine Villa am Meer kaufen. Sein aufgeflammter Größenwahn veranlasste ihn, ein tragbares Standbild aus Stein von sich fertigen zu lassen. Als er diese Statue auf seiner Terrasse am Meer zu Gold verwandeln wollte, rutschte er aus und fiel ins Wasser. Da er die Figur bereits mit seinem Goldfinger berührt hatte, zog ihn diese aufgrund der Schwere des Goldes tief ins Wasser hinab. Unten am Meeresgrund, im Bereich der Tiefseefische, ließ er endlich die Statue los, da ihm die Luft ausging. 

Beim Versuch wieder an die Wasseroberfläche zu gelangen, berührte er mit seinem kleinen Finger, der die Macht des Goldes besaß, einen Tiefseefisch. Die Kraft verließ ihn und er starb. Da der Tiefseefisch das letzte Objekt war, das vom Goldfinger berührt worden war, wurde die Macht des Goldes des Pharao auf diesen übertragen. Er behütete seinen Schatz auf Ewigkeit, da die Macht des Pharao ihn unsterblich machte. 

Simon Nickel, 6d

Joan Miró: Hund, den Mond anbellend, 1926 

Morgenrot


 

In einer stockfinsteren italienischen Mainacht brachte eine Hündin, im selben Moment, als der halbe Mond durch die Wolkendecke brach, sieben Welpen zur Welt.

Alle Welpen besaßen schneeweißes, seidiges Fell, alle, bis auf einen. Er war kunterbunt. Als die Hündin ihn erblickte, so erzählte man es später, starb sie an dem Schock. Die sechs weißen Welpen fiepten hämisch, wenn sie ihn sahen, und Kuntibunti, so nannten sie ihn, versteckte sich traurig in einer Scheune. Erschöpft von der Geburt schlief er sofort ein, doch immer noch flossen ihm winzige Hundetränen über die gelbe Schnauze. 
Da hörte er plötzlich eine Stimme, nein, eigentlich eher eine tiefe, wohlklingende Melodie. Doch aus ihr heraus konnte er Worte verstehen. Keine gewöhnlichen Worte waren das, es handelte sich um die Sprache der Planeten, die jeder versteht, wenn er es will. Und Kuntibunti wollte. „Warum bist du so traurig? Nur weil einige wenige dich nicht mögen?“, sprach die Stimme. „Es sind die einzigen, die ich kenne“, antwortete Kuntibunti leise. „Weißt du nicht, dass ich mit dir geboren bin?“, erwiderte sie, „wir sind Brüder.“ Aber da seufzte die Stimme plötzlich.  „Ach was, auch ich bin allein. Seit Jahrmillionen werbe ich um Frau Sonne, doch die Nacht steht zwischen uns. Komm doch herauf zu mir, da können wir weiterreden.“ „Liebend gern“, antwortete Kuntibunti, „aber ich kann nicht fliegen.“ „Komm aus der Scheune  heraus, dort wirst du eine Leiter sehen, die direkt in den Himmel hinaufführt.“ Da tapste Kuntibunti hinaus, wo tatsächlich eine Leiter stand. „Ich komme!“, jaulte er der Stimme zu und bemerkte, dass es der Mond gewesen war, der zu ihm gesprochen hatte. Er sprang leichtfüßig die Sprossen der Leiter hinauf, was er seltsamerweise problemlos bewältigte. Als er bereits fast bei den Wolkenschäfchen des Mondes angelangt war, stieg plötzlich die Sonne über den Rand des Horizontes und einer ihrer goldenen Strahlen fiel auf den roten Rücken des Hundes. 
Beinahe im gleichen Moment schickte der Mond einen silbernen Strahl auf ihn hinab. So vereinten sich Sonne und Mond für einen kurzen Moment auf Kuntibuntis Rücken, von dem jetzt ein wunderbares, rubinrotes Licht ausging und sich langsam am Himmel verteilte. 

Da sprach die Sonne mit ihrer goldenen, warmen Stimme: „Von nun an sollst du nicht mehr nur Kuntibunti sein, von nun an heißt du Morgenrot.“

Janna Fries, 6c

(Schulaufgabenaufsatz)

Materialien 

Mit allen Sinnen sehen

Vor einem Bild kann man z.B. folgende Fragen stellen:

  Was hörst du?   

  Was riechst du?    

  Was schmeckst du?  

  Was fühlst du?  

  Was siehst du? 

Wenn die Fragen nacheinander gestellt werden, entsteht nach und nach aus allen Sinneseindrücken ein detaillierter Gesamteindruck. In Kleingruppen kann die Auseinandersetzung mit einem Bild noch intensiviert werden. 

Man kann sich auch nur auf einen Sinn beschränken, z.B. nur die Frage stellen: „Was riechst du?"

Die Schüler können sich auch in Expertengruppen für die verschiedenen Sinne aufteilen und sich Bilder, z.B. anhand von Kunstkalenderblättern, aussuchen, in denen „ihr Sinn" besonders gut erfahrbar ist.

( Tipp: Da gerade Sinneseindrücke sehr flüchtig zu sein scheinen, hat sich das 

              „Protokollieren“ der Äußerungen sehr bewährt, z.B. in einer Mind-Map.

Vgl.: Ralf Bertscheit, Bilder werden Erlebnisse. Mitreißende Methoden zur aktiven Bildbetrachtung in Schule und Museum, Verlag an der Ruhr, Mülheim an der Ruhr 2001, S. 75

Meines Erachtens besonders geeignete Bilder:

Vincent van Gogh, Weizenfeld mit Zypressen, National Galery London

© National Galery London, Dia Nr. 3861

Vincent van Gogh, Die Ebene von Auvers

© ?

Vincent van Gogh, Terrasse des Cafés an der Place du Forum in Arles am Abend (1888)

© artwork media gmbh archives / Tushita Verlag

Henri Rousseau, Tiger in a Tropical Storm (Surprised!)

© National Galery London, Dia Nr. 6421

Georges-Pierre Seurat, The Morning Walk

© National Galery London, Dia Nr. 6557

Ein Bild durch ein Fernrohr betrachten

Betrachtet man Bilder mit als Fernrohr verwendeten Papp- oder Papierhülsen, wofür man nur Papier oder dünne Pappe im Din-A4-Format zusammenrollen und mit Tesa zusammenkleben muss, erzielt man durch die zum Teil faszinierende Ausschnitthaftigkeit einen neuen Blickwinkel und durch die Fokussierung eine gesteigerte räumlich-plastische Wirkung.

Die Methode zwingt auf spielerisch entdeckerische Weise zum viel genaueren Sehen.

Betrachtet man das Bild mit dem Fernrohr von weitem, so geht man im Gegensatz dazu mit einer Lupe ganz nah heran und untersucht vor allem Teilstücke bzw. einzelne Bestandteile. „Wenn man so von Detail zu Detail geht, ohne die Lupe abzusetzen, ergibt sich dabei ein ‚über das Bild schweben’. Ebenso wie beim Fernrohr erlebt man eine faszinierende Ausschnitthaftigkeit und eine neue Perspektive und Räumlichkeit.“ 

Das Guckloch

Vorbemerkung:

Aufgrund der Manipulationsmöglichkeiten sind die Medien Overhead-/Tageslichtprojektor und Folien für die Bildbetrachtung im Unterricht besonders gut geeignet. Sie ermöglichen es ohne großen technischen Aufwand, die Größe des Bildes zu variieren, die Reihenfolge des Schauens zu bestimmen, den Blick auf Einzelheiten zu lenken und eventuell die Schärfe des Bildes zu verändern. Um bei der Projektion das Bild am besten erkennen zu können, empfehlen Kunstpädagogen das Einkleben der Folie in ein Passepartout aus festem Papier bzw. Karton in der Größe der Auflagescheibe des Overheadprojektors.

Auf ein Bild, das als Farbfolie mittels Overheadprojektor präsentiert wird, wird ein Blatt mit einem kleinen Loch (ca. 1-3 Zentimeter) gelegt. Durch langsames Verschieben des Blatts werden die Blicke der Betrachter gelenkt: Einzelheiten können entdeckt werden. 

Tipp: Indem das Papier rund um das Guckloch nach und nach aufgerissen wird, erhöht sich die Spannung, was als nächstes kommt und wie das ganze Bild aussieht. 

Vom Unscharfen zum Scharfen 

Ähnlich spannend kann die Herangehensweise an eine zunächst völlig unscharf eingestellte Bildfolie (oder ein Dia) sein. In einem Gespräch über die verschwommenen Konturen und Farbflecken sollen Assoziationen und Vermutungen in eine Geschichte münden. Schließlich wird der Erkennungsgrad durch langsames Schärferstellen der Projektionslinse allmählich erhöht. Ob das Geheimnis, um welches Bild es sich handeln könnte, nach und nach mit Gesprächsstationen oder in einem Zug gelüftet wird, bleibt jedem selbst überlassen: Interesse und Neugierde werden auf jeden Fall geweckt. Gerade sehr bekannte Bilder, die alle gut zu kennen glauben wie beispielsweise Leobardo da Vincis „Mona Lisa“, können mit dieser Methode „neu“ entdeckt werden.  
Vgl.: Ralf Bertscheit, Bilder werden Erlebnisse. Mitreißende Methoden zur aktiven Bildbetrachtung in Schule und Museum, Verlag an der Ruhr, Mülheim an der Ruhr 2001, S. 64ff.
Musische Methoden (nach Ralf Bertscheit)

( Musik zuordnen

Vom Lehrer vorgestellte Musikstücke sollen von den Schülern jeweils einem Bild zugeordnet werden. Im Anschluss wird das Zusammenwirken visuellen und auditiven Elemente überprüft. Soll die Auswahl begründet werden, hat man hier einen konkreten, argumentativen Schreibanlass. (7. Klasse)

Die Zusammenarbeit mit dem Musikunterricht böte hier die Chance zu einem Projekt.

Nach: Ralf Bertscheit, Bilder werden Erlebnisse. Mitreißende Methoden zur aktiven Bildbetrachtung in Schule und Museum, Verlag an der Ruhr, Mülheim an der Ruhr 2001, S. 60

( Musik hören

„Beim Betrachten eines Bildes sollte man zunächst eine stille Betrachtungsphase einplanen, in der ganz in Ruhe selbst geschaut und entdeckt werden kann. Die suggestive Wirkung vieler Bilder kann in dieser Phase durch passende Musik nicht nur unterstützt, sondern manchmal sogar erst hervorgerufen werden.“

Nach: Ralf Bertscheit, Bilder werden Erlebnisse. Mitreißende Methoden zur aktiven Bildbetrachtung in Schule und Museum, Verlag an der Ruhr, Mülheim an der Ruhr 2001, S. 59

( Fantasiereise

Wer sich auf eine Fantasiereise begibt, tritt in ein Bild hinein, schreitet durch Räume, läuft durch Landschaften, betrachtet und befühlt Gegenstände von allen Seiten, befragt Personen oder spricht mit den Menschen usw.

In der Regel ist eine Hinführung nötig, die vom Alltag der Betrachter weg ins Museum zum Bild oder in eine andere Zeit, an einen anderen Ort führt. 

Meditative Musik hilft, eine suggestive Stimmung entstehen zu lassen.

Nach: Ralf Bertscheit, Bilder werden Erlebnisse. Mitreißende Methoden zur aktiven Bildbetrachtung in Schule und Museum, Verlag an der Ruhr, Mülheim an der Ruhr 2001, S. 58

Mit Bertscheit soll über das Sichtbare hinaus fantasiert werden, um damit eine schriftliche Weiterverarbeitung durch die Schüler einzuleiten, z.B. das Schreiben einer eigenen Reisegeschichte (S. 58)oder einer Fantasieerzählung. 

Bertscheit schlägt z. B. Caspar David Friedrichs „Kreidefelsen auf Rügen“ als Inspiration vor. (ebd.)

( Bilder nachstellen durch Gebärden, Mimik, Gestik, Körperhaltungen, Bewegungen von einem oder mehreren Schülern, indem der Mime am besten direkt vor dem Bild steht. (S. 61)

( Geräusche machen wie pfeifender Wind, Vogelgezwitscher, Maschinengeräusche, Stimmen/Gespräche imitieren 

Tipp: Nach einem „Geräuschesteckbrief“ muss das zum Geräusch „passende Bild“ herausgefunden werden. (S. 62)

Methoden zum Erzählen oder: Bilder in Worten

Fotoalbum: Bilder von einer Reise

Auf einem Tisch liegen mehrere Bilder mit der Bildseite nach unten. Das erste Bild wird umgedreht - damit beginnt die Reise.

Danach werden weitere Bilder umgedreht - jedes Bild ist eine Station der Reise. 

Ein Schüler/eine Schülerin oder eine Schülergruppe erzählt reihum - mündlich oder schriftlich – (Reihenfolge auswürfeln!) eine Reisegeschichte zu den Bildern. Die Erzähler entscheiden entweder selbst, wann ihre Reise zu Ende ist, oder die Lehrerin/der Lehrer macht hier Vorgaben wie beispielsweise: Die Reise muss vier Stationen haben. Oder: Jede/r muss genau vier Minuten erzählen.

( Durch das Aufdecken der zuvor unbekannten Bilder wird

die Auswahl der Bilder bewusst zufällig gehalten.

Je nach Schülerbefähigung und -kreativität können die Bilder von ein und demselben Maler stammen, es können aber auch Bilder völlig unterschiedlicher Maler, Epochen und Stile sein.

Tipp: 

Spannend dabei ist: Wie werden z.B. Portraits, abstrakte Bilder und Landschaftsdarstellungen miteinander in Verbindung gebracht und als Reiseetappen geschildert?

Leicht verändert aus: Ralf Bertscheit, Bilder werden Erlebnisse. Mitreißende Methoden zur aktiven Bildbetrachtung in Schule und Museum, Verlag an der Ruhr, Mülheim an der Ruhr 2001, S. 94

Interview: Schreiben eines Rollentextes

Nach der gemeinsamen Vorbereitung der Fragen des Interviewers (Schüler oder Schülergruppe) und den fiktiven Antworten der Bildfigur/en (von einem Schüler gespielt oder aus dem Off gesprochen) entsteht ein Rollenspiel, das vor einem Publikum aufgeführt werden kann. Umgekehrt kann auch die Bildfigur der Interviewer sein, so dass eine Figur des 19. Jahrhunderts über unsere heutige Lebensweise staunt.

( Gespräch erfinden: Ort, Jahreszeit, Personen festlegen und Dialoge schreiben zwischen den Figuren. Z.B. August Macke: Sonniger Weg (1913) 

( Marc Chagall: Le cirque: Les cyclistes (Lithographie 1962/67)

Kreatives Schreiben in gebundenen Formen 

zu einem Kunstbild der frühen Moderne
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� Walter Pater, zit. n. Werner Busch (Hrsg.), Funkkolleg Kunst. Eine Geschichte der Kunst im Wandel ihrer Funktionen. Band I, München/Zürich 21990, S. 297


� Im 15./16. Jahrhundert wurde die Bildende Kunst zu einer geistigen Tätigkeit (bei Vasari). Im 18. Jahrhundert entsteht eine Wahrnehmungsästhetik, die der individuellen Betrachterreaktion ihr Recht ließ. Dank der technischen Reproduzierbarkeit beginnt mit dem verstärkten Interesse an Kunst durch das breitere Bürgertum der öffentliche Diskurs über Kunst. Aber erst zu diesem Zeitpunkt wird das Konzept von der Autonomie des Kunstwerks ausformuliert. Vgl. Busch, S. 250f.


� Zit. n. deutsch betrifft uns…, Die deutsche Romantik, Folie M 1.1


� Seine Zeitgenossen lehnen Friedrich wegen seiner Neigung zur Mystik überwiegend ab – bis hin zur Verweigerung eines Lehrstuhls (vgl. Wolf, N., S. 72): „ ‚Friedrich gerät von Jahr zu Jahr tiefer in den dicken Nebel der Mystik; nichts ist ihm neblicht und wunderlich genug; er grübelt und ringt darnach, das Gemüth durchaus auf das Höchste zu spannen’, liest man 1820 in dem in Tübingen herausgegebenen ‚Kunstblatt’. Und weiter: ‚››Ja‹‹, sagen seine blinden Anhänger – ››man kann sich doch sehr viel dabey denken!‹‹ Dieß will sehr wenig sagen; stellt eine leere Tafel hin, und man kann sich noch mehr dabey denken.’ Umgekehrt wurde gerade diese interpretatorische Offenheit 1827 in den ‚Blättern für literarische Unterhaltung’ gefeiert: ‚Dass der Beschauer vor den Werken dieses Künstlers gezwungen wird, selbst zu dichten, um sie zu ergänzen, gibt ihnen … einen so eigenthümlichen Zauber.’“ Ebd. S. 9f.


� Busch, S. 24


� E. Forssmann, zit. n. Caspar David Friedrich (1774-1840). Ausstellungskatalog, Hamburger Kunsthalle, 14.9.-3-11-1974, Prestel, München 1974, S. 250


� Held, Heinz-Georg, Schnellkurs Romantik, Literatur, Kunst und Musik 1790-1840, Köln 2003, S. 94


� Zit. n. ebd.


� Wolf, N. S. 9


� Wolf, Norbert, Caspar David Friedrich (1774-1840). Der Maler der Stille, Taschen, Köln, London, Los Angeles, Madrid, Paris, Tokyo 2003, S. 15


� Nach: Ehrlich, Miriam/Vopel, Klaus W., Wege des Staunens. Übungen für die rechte Hemisphäre. Teil 1: Kreatives Schreiben, Hamburg 31989, S. 67f.


� Johann Wolfgang von Goethe, zit. n. Goecke-Seischab, Margarete Luise/Domay, Erhard, Botschaft der Bilder. Christliche Kunst sehen und verstehen lernen am Beispiel von 9 Farbtafeln und 9 Dias, Lahr 1990, S. 7 


� Goecke-Seischab, Margarete Luise/Domay, Erhard, Botschaft der Bilder. Christliche Kunst sehen und verstehen lernen am Beispiel von 9 Farbtafeln und 9 Dias, Lahr 1990, S. 8


� HR Bd. I, S. 56


� Obwohl es über die herkömmliche Bildbetrachtung im Kunstunterricht oder im Museum hinaus eine Fülle an Ansätzen für eine schülernahe Bildbetrachtung gibt, die über einen handelnden, spielerischen und selbst entdeckenden Umgang mit dem Bild die Chance zum Erleben des Bildes bieten, beschränkt sich die herkömmliche Bildbetrachtung in der Schule oftmals auf einen vor allem kognitiven und analytischen Zugang zum Bild. Bertscheit kritisiert deshalb schulische Bildbeobachtung sogar als „Kunstverhinderungs- oder Kunstabschreckungsunterricht“ (S. 8), der fast ausschließlich der Wissensvermittlung diene und in dem - obwohl Kunst doch „ohne Subjektivität gar nicht denkbar…“ (S. 9) sei -, „das Gelernte objektiv abfragbar formuliert sein muss und deshalb auf gar keinen Fall subjektiven Eindrücken unterliegen darf.“(ebd.) Vgl. Ralf Bertscheit, Bilder werden Erlebnisse. Mitreißende Methoden zur aktiven Bildbetrachtung in Schule und Museum, Mülheim an der Ruhr 2001


� Goecke-Seyschab/Domay, S. 135


� Ein weiterer, vierter Schritt lässt sich nicht erzwingen und kann nur freiwillig eintreten: Die Betrachterin oder der Betrachter soll Erfahrungen mit diesem Bild machen können, die sie bzw. ihn im tiefsten Inneren betroffen machen und im positiven oder negativen Sinne erschüttern. 


� Vgl. Ralf Bertscheit, Bilder werden Erlebnisse. Mitreißende Methoden zur aktiven Bildbetrachtung in Schule und Museum, Verlag an der Ruhr, Mülheim an der Ruhr 2001, S. 75


� Broer, Werner, u.a., Epochen der Kunst 5: 20. Jahrhundert. Vom Expressionismus zur Postmoderne, München/Wien 21997, S. 8


� G&G S: 183 f.


� SH S. 50f.kap3 anm 26, schmid s. 237


� Ein weiteres Beispiel für eine tiefenbezogene Bildkomposition sind z.B. „Das Nachtcafé“ oder Terrasse des Cafés an der Place du Forum in Arles am Abend (1888).


� Haftmann, Werner, Malerei im 20., Jahrhundert 1. Eine Entwicklungsgeschichte mit über 500 Künstlerbiographien, München 61979, S. 29 


� Paul Gaugin drückte es noch deutlicher aus: „Dieser ganze Haufen ‚richtiger’ Farben ist ohne Leben, gefroren, er lügt. (…) Die reine Farbe, ihr muß man alles opfern. (…) Die Farbe als solche ist rätselhaft in den Empfindungen, die sie in uns erregt. So muß man sie auch auf rätselhafte Weise gebrauchen, wenn man sich ihrer bedient, nicht zum Zeichen, sondern um der musikalischen Wirkungen willen, die von ihr ausgehen, von ihrer eigenen Natur, von ihrer inneren, mysteriösen, rätselhaften Kraft.“ ().SH S. 50f.kap3 anm 26, schmid s. 237 


� Haftmann, Werner, Malerei im 20., Jahrhundert 1, S. 29


� Haftmann, Werner, Bd. 1, S. 40


� Wolf, N., S. 9f.


� Nicht nur im Deutschunterricht, auch im Kunstunterricht haben praktische Übungen als Methode schon längst Einzug gehalten. Birgit Brandenburg stellt ihre Mappe „Van Gogh für Kinder“ mit dem bezeichnenden Untertitel „Eine Werkstatt“ folgendermaßen vor: „Vincent van Gogh verlor selten viele Worte – seine Sprache waren die Farben. Statt Satzglieder zu pauken, dürfen die Kinder hier zum Pinsel greifen, um wie van Gogh mit Hell-Dunkel-Effekten, Primär- und Komplementärfarben zu experimentieren. Ebenso wie man Wörter zu einem Satz zusammenfügen kann, setzen die Kinder ihre Pinselstriche zu stimmungsvollen Kreisen und Wellenlinien zusammen. Am Ende sprechen ihre Arbeitsergebnisse für sich: Der wortkarge Künstler hat den Kindern offenbar einiges zu sagen …“ �


� Gien, Gabriele, S. 488


� Gien, Gabriele, S. 488


� Gien, Gabriele, S.514


� Ebd. S. 485ff.


� Handreichungen S. 56


� Handreichungen S. 56


� Bildnachweis: � HYPERLINK "http://www.poster.de/" �www.poster.de�, Art.Nr. 2633860, München


� Doris Kutschbach, Der Blaue Reiter im Lenbachhaus München, München/New York 1996


� Vgl. Doris Kutschbach, Der Blaue Reiter im Lenbachhaus München, München/New York 1996, S. 4


� Exkurs: So verändern die wissenschaftlichen und technischen Neuerungen zu Beginn des 20. Jahrhunderts wie die Relativitätstheorie von Albert Einstein (1915) und die Tiefenpsychologie Sigmund Freuds (ab 1905) das bisherige Weltbild grundlegend. Die Quantentheorie Plancks (1900), die Traumdeutung Freuds (1900), die spezielle Relativitätstheorie Einsteins (1905), die mathematische Formulierung der raum-zeitlichen Dimension durch Minkowski (1908) entstehen in auffälliger zeitlicher Nähe zu den wichtigen Stichjahren der Heraufkunft der modernen Malerei: 1905 Fauvismus, 1097 Kubismus, 1910 das abstrakte Bild. Viele Künstlerpersönlichkeiten bestätigen, dass die Einsichten der modernen wissenschaftlichen Naturerkenntnis ihnen oft als Stimulanz dienten und sie in ihrem Ringen um eine neue unmittelbare Wirklichkeitsempfindung motivierten. Alle Grundkonstanten menschlicher Wirklichkeitsanschauung wie Raum, Zeit, Materie, Energie, Gravitation – waren nunmehr keine Konstanten, sondern relative Werte. Das Bezugssystem zwischen Mensch und Wirklichkeit wurde verschoben in eine unüberbrückbare Entfernung voneinander.  


� Zit. n. Mäckler, Andreas, Was ist Kunst…? 1080 Zitate geben  1080 Antworten, Köln 21989, S. 87f.


� Gien, Gabriele, S. 360-367
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