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Vorwort

Liebe Eltern, liebe junge Künstler,

Kinder und Jugendliche besitzen eine natürliche Neugier, die Welt kreativ zu entdecken. Farben, Formen und Materialien sind dabei nicht nur Werkzeuge – sie werden zu einer Sprache, mit der Gedanken, Gefühle und Ideen sichtbar werden. Genau hier setzt das Lehrbuch „KUNST für Kids - BASIC ARTIST – Band 1“ der kids4art Kunstschule an.

Dieses Buch wurde speziell für die akademische Ausbildung von Jungkünstler (1. Semester) entwickelt und verbindet fundierte künstlerische Grundlagen mit altersgerechter Vermittlung. Im Mittelpunkt stehen die Basics des Zeichnens, der Malerei und der Mixed-Media-Techniken – jene Fähigkeiten, die jungen Menschen nicht nur helfen, ihre Kreativität auszudrücken, sondern auch Konzentration, Ausdauer und selbstständiges Denken zu stärken.

Für Eltern ist es oft entscheidend zu wissen, dass ein Lehrbuch mehr bietet als reine Beschäftigung. „KUNST für Kids - BASIC ARTIST - Band 1“ basiert auf pädagogischer Erfahrung aus der Arbeit mit Kindern und Jugendlichen in der kids4art Kunstschule. Schritt-für-Schritt-Anleitungen, verständliche Übungen und klar strukturierte Lernziele ermöglichen es jungen Leser, Fortschritte zu sehen und Vertrauen in die eigenen Fähigkeiten aufzubauen. Dabei wird Kreativität nicht bewertet, sondern gefördert – jedes Kind darf seinen eigenen künstlerischen Weg finden.

Neben technischen Grundlagen vermittelt dieses Buch wichtige Kompetenzen für die persönliche Entwicklung: visuelle Wahrnehmung, Problemlösungsfähigkeit, Geduld und Freude am Experimentieren. Gerade in einer Zeit, in der digitale Medien oft im Vordergrund stehen, bietet die praktische Arbeit mit Stift, Pinsel und unterschiedlichen Materialien einen wertvollen Ausgleich und unterstützt eine gesunde, kreative Entwicklung.

Unser Ziel ist es, Kinder und Jugendliche zu inspirieren und gleichzeitig Eltern die Sicherheit zu geben, dass sie ein durchdachtes, lehrreiches und qualitativ hochwertiges Ausbildungsbuch in den Händen halten. „KUNST für Kids - BASIC ARTIST – Band 1“ ist nicht nur ein Einstieg in die Kunst – es ist eine Einladung, Fantasie ernst zu nehmen und Kreativität als Stärke zu begreifen.

Wir wünschen allen jungen Künstlern und Künstlerinnen viel Freude beim Entdecken, Lernen und Gestalten.

Ihr Team der

kids4art Kunstschule e. U.
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MODUL 1

ZEICHNEN 1
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1.1 ZEICHNEN 1 - Grundwissen

1. Was bedeutet Zeichnen?


	Zeichnen ist das Festhalten von Formen, Linien, Schatten und Perspektive mit Stift, Bleistift oder anderen Hilfsmitteln.

	Ziel einer Ausbildung: Technik lernen, kreativ gestalten und verstehen, wie Bilder entstehen.


2. Schattieren und 3D-Zeichnen


	Schattieren bedeutet, dunkle und helle Bereiche zu erzeugen, damit Formen plastisch wirken.

	3D-Zeichnen heißt, eine flache Zeichnung so zu gestalten, dass Dinge räumlich wirken (mit Licht, Schatten, Perspektive).


Schritte für Schattieren:


	Lichtquelle festlegen: Von wo kommt das Licht?

	Hell-Dunkel-Kontrast bestimmen: Wo ist es heller, wo dunkler?

	Konturen sanft halten: Nicht zu harte Linien dort, wo es weich wirken soll.

	Übergänge: Vom Hell in Dunkel mit sanften Abstufungen (Verlauf).

	Textur beachten: Glatte vs. raue Oberflächen.


Schritte für 3D Zeichnen:


	Perspektive nutzen: Fluchtpunkt, Linienführung (z. B. 1-Punkt-Perspektive).

	Größenverhältnis beachten: Objekte weiter weg erscheinen kleiner.

	Schattenwurf verstehen: Schattenseiten je nach Licht.


3. Bleistiftstärken (Herkömmliche Bezeichnungen)


	H-Stifte (Hart): z. B. 2H, 4H – hellere Striche, feine Linien, gut für Skizzen.

	HB, F: mittelhart – gute Balance für Linien und Schraffuren.

	B-Stifte (Bündig dunkler): z. B. B, 2B, 4B – dunklere, weichere Striche, besser für Schattierungen.

	6B, 8B, 9B: sehr dunkle, weiche Stifte – reich an Tonwerten, leicht verwischt.

	Hinweis: Härtere Stifte hinterlassen hellere Linien, weiche Stifte dunkle Linien/Flächen.


4. Was ist eine Linie? Welche Linien gibt es?


	Linie: Eine gezeichnete Marke ohne Unterbrechung.

	Arten von Linien:

	Gerade Linie: Linie mit festem Winkel, klare Konturen.

	Kurve: Bogen, weich geschwungene Linie.

	Lautstärke-Linie: Dicke variiert, für Gewicht und Schwerpunkt.

	Konturenlinie: äußere Umrisslinie eines Objekts.






	Randlinie: feine, äußerste Linie.

	Hilfe-/Hilfslinien: vorübergehende Linien zum Aufbau, werden oft verwischt oder gelöscht.

	Geschwungene Linien: organische Formen, z. B. von Körperformen.

	Strichführung: Linienführung zeigt Richtung, Bewegungen, Dynamik.


5. Zeichenmaterialien


	Bleistifte: HB, 2B, 4B, 6B etc.

	Radiergummi: normal (weich), Miss- oder Radiergummi (weicher) zum Aufhellen.

	Anspitzer: passender Spitzer für feine Linien.

	Zeichenpapier: Skizzenpapier, Zeichenkarton, Strukturelles Papier.

	Kohlestifte: für dunkle, rauhe Tonwerte.

	Kohle: grob, kräftig dunkle Flächen.

	Fineliner/Minenstifte: klare, gleichmäßige Linien.

	Blends-Tücher/ Papierwischer: zum Verwischen von Schattierungen.

	Wachsstifte (Pastell) & Farbstifte: Farbe und Textur.

	Tusche & Feder: traditionelle Linienführung, dunkle, kräftige Linien.

	Dreierfedern: verschieden breite Linien.

	Zeichenmesser: Cuttermesser für Parma- oder Kantenarbeiten.


6. Gliederung in einfache Bereiche


	Bereich 1: Grundlagen



	Linienarten, Formen erkennen, einfache Perspektive.



	Bereich 2: Materialien kennenlernen



	Welche Stifte, welches Papier, welche Hilfsmittel.



	Bereich 3: Bleistifte verstehen



	Härtegrad, wie Linien aussehen.



	Bereich 4: Schattieren lernen



	Hell-Dunkel, Übergänge, Raum schaffen.



	Bereich



1.2 ZEICHNEN 1 - Materialkunde

STIFTE


	Natürliche Zeichenkohle



	Aus Holzkohle hergestellt, rau und staubig.

	Sehr dunkle Farbtöne, gut zum Schnellskizzieren und Verblenden.

	Lässt sich leicht verwischen und wieder einarbeiten; gut für weiche Schattierungen.

	Unsichtbare Linien lassen sich oft durch Aufhellen (Radieren, Papierschruppeln) entfernen.



	Kohlestifte



	Gepresste Holzkohle-Schnitte oder Pads auf Stiftform.

	Dunkle, expressive Linien, gut für kräftige Tonwerte.

	Leicht zu verwischen, ermöglicht sanfte Übergänge.

	Oft mit Fixativ verwenden, damit die Zeichnung nicht verschmiert.



	Graphitstifte



	Bleistift-artige Stifte mit Graphitkern, in verschiedenen Härten.

	Von hart (H, 2H) für feine Linien bis weich (B, 2B, 6B) für dunkle Schattierungen.

	Saubere Linien, gute Konturen, gut kontrollierbare Schraffuren.

	Lässt sich gut radieren und schattieren, oft als Standard in Zeichnungen.



	Pastellstifte



	Kreideartige Stifte aus Pigmenten und Bindemittel.

	Lebendige, reiche Farben; leicht zu mischen und layering.

	Kann stauben; Fixativ hilft, Farben zu schützen.

	Geeignet für weiche Übergänge und expressive Farbflächen.



	Aquarellstifte



	Markierte Stifte mit permanentem, wasserlöslichem Pigmentkern.

	Mit Wasser vermalbar für Aquarell-Effekte, Transparenz und sanfte Blends.

	Gut für Farbverläufe, feine Details können durch Deckkraft entstehen.

	Kombination aus Zeichnen und Malen, flexibel einsetzbar.



	Farbstifte



	Wachsstifte oder Ölstifte auf Farb- oder Wachsbasis.

	Bunte, trockene Farbflächen, oft schichtbar.

	Je nach Qualität gute Deckkraft, Farbmischung möglich.

	Nachwischen oder Schichten ermöglichen Terrazzo- oder Graphit-Look.



	Tuschestifte



	Wasserfeste oder wasserlösliche Tuschestifte mit Tuschefarbe.

	Klare, kräftige Linien; gute Haltbarkeit.

	Oft für Comics, Skizzen mit Kontrast und Konturen genutzt.

	Je nach Typ variiert der Fluss und die Strichstärke.



	Aquamarker



	Alkoholdichte Marker mit wasserlöslicher Tinte.

	Schnelle, kräftige Farbflächen, gut für Layering und Farbverlauf.

	Lässt sich mit Wasser oder Alkohol mischen (abhängig vom Produkt). -Deckkraft variiert; oft schnelles Trocknen, wenig Verschmieren.



Hinweis zur Verwendung:


	Wähle je nach Ziel: Realistische Schattierungen mit Graphit oder Kohle; kräftige Farben mit Pastell- oder Farbstiften; farbige Effekte und Aquarelloptik mit Aquarellstiften oder Aquamarkern.

	Fixativ oder geeignete Schutzmaßnahmen verwenden, besonders bei Kohle/Pastellarbeiten.

	Übe zuerst einfache Übungen zum Verwischen, Layern und Mischtechniken, bevor du komplexe Motive angehst.


ZEICHENPAPIER

Es gibt verschiedene Zeichenpapiere, je nach Medium und Technik. Hier eine kompakte Übersicht:


	Skizzenpapier: leicht, günstig, glattes bis leicht gestrichenes Oberflächenfinish; gut für Bleistift, Kohle, Graphit.

	Zeichenpapier/ Zeichentafelpapier (Rauh- oder Mittelfläche): leicht strukturiert, gut für Schraffuren und Tonwerte; geeignet für Bleistift, Kohle, Pastell.

	Tonpapier: dicker, farbiger Hintergrund; toll für Farbstiftarbeiten, Pastell, Collagen.

	Grafikkarton (Papierkarton): schweres, glattes bis leicht strukturiertes Papier, ideal für Fineliner, Tusche, Marker, Aquarell mit Vorsicht.

	Aquarellpapier: spezielles, sehr saugfähiges Papier, meist 300 g/m2oder schwerer; Varianten: weich/rauh (Texture/Satin/Rough) geeignet für Aquarell, Gouache; befestigt, gespannt oder gepresst.

	Acryl-/Malmpapier: glatt oder strukturiert, Drück- bzw. Montagepapier für Acrylfarben.

	Pastellpapier: speziell rauhe Struktur (sand texture), festes Gewicht; hält Kreide/Pastellstaub gut; oft deckend oder offen.

	Marker-/Copic-Papier: glatte, dicke Papiere mit geringer Blutenneigung, für Marker, Fineliner.

	Aquarell-Markerpapier: etwas glatter als Aquarellpapier, für feine Linien und Wasserverlauf mit Markern.

	Mischpapier/ Mixed-Media-Papier: robust, ca. 150–300 g/m2, für Kombinationen (Bleistift, Marker, Aquarell, Pastell).

	Zeichenblock vs. Einzelblatt: Blöcke verwenden, damit Artefakte am Rand vermieden werden; Spiralbindung erleichtert Umblättern.


Tipps:


	Für Bleistift/Kohle: rauhes bis mittelfeines Papier, Gewicht 120–240 g/m2.

	Für Aquarell: 300 g/m2oder schwer, saugfähig.

	Für Pastell: raues Pastellpapier oder Pastellkarton.




ZEICHNEN 1

Praxisbeispiele (5 Einheiten)


1.4

Schattierungsübung: KUGEL
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Schritt für Schritt Anleitung:

Für das Zeichnen und Schattieren einer Kugel mit Bleistift

1. Material vorbereiten


	Bleistifte: 2B oder HB für Grundlinien, 4B–6B für dunkle Töne

	Radiergummi (Knet- und Radiergummi)

	Papier mit glatter Oberfläche (DIN A4) oder Skizzenbuch

	Messer oder Anspitze


2. Lichtquelle festlegen


	Bestimme, von welcher Seite das Licht kommt (links, rechts, oben). Notiere dir die Richtung, z. B. Licht von links oben.

	Zeichne eine leichte Illumination-Kante (kleine Pfeile) in deinem Kopf, damit die Schattierung real wirkt.


3. Grundform skizzieren


	Zeichne mit leichtem Druck einen perfekten Kreis als Kugel.

	Verwende eine Zirkeltechnik oder eine Glättung: Zeichne zuerst zwei leicht sich schneidende Bögen, damit der Kreis gleichmäßig wird.

	Halte die Linienführung unkritisch; der Kreis muss rund erscheinen, nicht zu fest.


4. Grundlegende Schichtaufbau (Licht und hellste Bereiche)


	Markiere den hellsten Bereich der Kugel, dort, wo das Licht direkt trifft. Zeichne dort mit sehr leichtem Druck eine feine helle Fläche.

	Um diese Fläche herum lasse das Papier fast weiß; der Ton wird später dort stärker abgedunkelt.


5. Mitteltöne und Übergänge vorbereiten


	Bestimme die mittleren Werte der Kugel. Stelle dir eine Linie quer durch die Kugel vor, die den Übergang zwischen Licht- und Schattenbereich markiert.

	Schraffiere mit leichtem Druck in kreisförmiger oder wischender Richtung, um eine sanfte Vermischung zu erzeugen.


6. Schlagschatten hinzufügen


	Unter der Kugel zeichnet man den Schatten, der vom Licht abhängt.

	Der Schatten beginnt am unteren Rand der Kugel und wird weiter weg dunkler oder heller je nach Lichtquelle.

	Verwende dunkle Töne (2B–6B), um die Schattenpartie zu verdichten. Halte die Schattenkante weich, aber nicht unscharf.


7. Rundung der Kugel betonen


	Nutze kleine, kreisende Bewegungen, um die Rundung zu verstärken.

	Die Hell-Dunkel-Grenze (Kernschatten) liegt gegenüber der Lichtquelle. Nutze einen dunkleren Ton dort.

	Lege eine subtile Lichtkante (Reflexlicht) am gegenüberliegenden Rand der Lichtseite an, um die Kugel plastisch wirken zu lassen.


8. Feinheiten: Lichtreflexe und Textur


	Füge einen sehr leichten Reflex am Rand der Lichtseite hinzu, indem du mit dem Radiergummi ganz sanft nachhellst.

	Vermeide harte Linien innerhalb der Kugel. Nutze stattdessen weiche Übergänge.


9. Glätten und Vermischen


	Verwende Blending Stift oder Tortillon, um die Übergänge zu glätten.

	Falls nötig, korrigiere mit einem hellen Radiergummi kleine Ungleichheiten.


10. Finale Prüfung


	Stelle sicher, dass der Wertebereich von hell nach dunkel gleichmäßig verläuft.

	Prüfe aus verschiedenen Blickwinkeln: Ist die Kugel rund? Wirkt der Schatten realistisch?

	Überlege, ob der Hintergrund die Kugel unterstützt (optional: flacher Hintergrund, neutrale Fläche).


Tipps


	Beginne mit groben Strichen, arbeite eine Stufe nach der anderen nach.

	Nutze mehrere Bleistifte unterschiedlicher Härte, um bessere Helligkeit und Tiefe zu erreichen.

	Übe das Schattieren in Skizzen von einfachen Objekten (Kegel, Würfel), um das Gefühl für Lichtführung zu entwickeln, bevor du zur Kugel übergehst.

	Häufige Pausen helfen, das Sehen neu zu justieren und Fehler zu entdecken.


Mögliche Fehlerquellen


	Zu harte Linien in der Kugel: vermeiden.

	Unklare Lichtquelle: konsequente Schattenrichtung beibehalten.

	Zu gleichmäßige Tonwerte: mehr Kontrast zwischen Lichtbereich, Kernschatten und Schatten schaffen.


Viel Erfolg beim Kugelzeichnen!


1.5

Schattierungsübung: KEGEL
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	Schritt-für-Schritt-Anleitung: Zeichnen und Schattieren eines Kegels mit Bleistift


1. Material vorbereiten


	Bleistifte: HB (hell), 2B (mittel), 4B (dunkle Bereiche)

	Radiergummi (Knet- und Normalradiergummi) und optional Tortillon zum Vermischen

	Zeichenpapier mit glatter Oberfläche (DIN A4)

	Lineal, Zirkel für exakte Kreise

	Optional: Spitzer und Unterlage


2. Grundform skizzieren


	Zeichne zunächst eine gerade Linie als Bezugslinie für den Boden des Kegels.

	Zeichne eine waagrechte Achse durch die Mitte deines Arbeitsbereichs.



	Mit dem Zirkel eine große Kreislinie für den unteren Rand des Kegels ziehen. Oberhalb davon markiere den kleinen Kreis, der die Öffnung des Kegels darstellt (Skizze eines konischen Körpers).

	Verbinde die beiden Kreise mit zwei schrägen Linien, die sich nach oben verjüngen, sodass eine dreidimensionale Kegelform entsteht.


3. Perspektive festlegen


	Entscheide dich für eine Blickrichtung: frontal, leicht von der Seite oder von unten/oben. Eine leicht schräg von unten oder oben gibt dem Kegel mehr Räumlichkeit.

	Zeichne Hilfslinien, die die Seitenflächen des Kegels anzeigen (je nach Perspektive können es zwei oder mehr Linien sein).


4. Innen- und Außenformen definieren


	Zeichne die Kegeloberfläche als glatte, durchgehende Fläche. Betone bei Bedarf die Unterseite (Bodenlinie) mit einer leichten Ellipse.

	Markiere die Öffnung des Kegels (kleiner Kreis oben) sorgfältig, damit die Proportionen stimmen.


5. Lichtquelle festlegen


	Bestimme, von wo das Licht kommt (z. B. rechts oben).

	Plane Reflexe und Schatten entsprechend: helle Fläche auf der Lichtseite, Schattenseite dunkler.


6. Grundschattierung aufbauen


	Beginne mit HB, lege eine gleichmäßige Grundschicht über die gesamte Kegelfläche.

	Verwende weiche Bewegungen, vermeide harte Linien auf der Kegelfläche.


7. Mitteltöne und Tiefe


	Nutze 2B–4B, um mittlere Werte zu erzeugen.

	Arbeite mit sanften Übergängen von Licht- zu Schattenseite. Betone die Rundung des Kegels durch leichte Verlaufswerte an den Seiten.


8. Schattenwirkung und Boden


	Zeichne den Schatten des Kegels auf dem Boden oder der Unterlage. Die Form des Schattens hängt von der Lichtquelle ab (im Allgemeinen eine Ellipse mit Breite und Länge).

	Achte darauf, dass der Schatten realistisch wirkt und je nach Nähe zur Lichtquelle länger oder kürzer ist.


9. Reflexe und Glanzpunkte


	Trage sehr helle Reflexe auf der lichtabgewandten Seite oder an besonders glatten Flächen auf, aber moderat.

	Nutze einen Radiergummi, um kleine Highlights zu erzeugen (Glanz auf der Kegelkante, Reflexe an der Öffnung).


10. Textur und Details (optional)


	Wenn der Kegel eine Oberfläche wie Metall, Holz oder Kunststoff hat, füge subtile Texturen hinzu (feine Linien oder Muster), aber sparsam.

	Vermeide zu viele harte Konturen; halte Texturen dezent.


11. Feinschliff und Kontrolle


	Prüfe den Wertebereich von hell nach dunkel; gleiche Kontraste aus Vordergrund und Hintergrund ab.

	Betrachte das Bild aus verschiedenen Blickwinkeln, um Verzerrungen zu erkennen und zu korrigieren.


12. Tipps speziell für Teens


	Starte mit groben Formen, arbeite dich schrittweise zu Details vor.

	Nutze mehrere Härtegrade der Bleistifte, um Tiefe zu erzeugen.

	Mache regelmäßig Pausen, um dein Sehen neu zu justieren.


Hinweis: Sag mir gern, aus welchem Blickwinkel du zeichnen willst (Frontal, leicht seitlich) oder ob du eine bestimmte Kegelform (z. B. ohne Öffnung, völlig geschlossen) bevorzugst. Dann passe ich die Anleitung gezielter an.


1.6

Schattierungsübung: DOSE
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Schritt-für-Schritt-Anleitung:

Zeichnen und Schattieren einer Dose mit Bleistift

1. Material vorbereiten


	Bleistifte: HB (hell), 2B (mittig), 4B–6B (dunkle Bereiche)

	Radiergummi (Knet- und Normalradiergummi)

	Zeichenpapier mit glatter Oberfläche (DIN A4)

	Lineal, Spitzer


2. Grundform skizzieren


	Zeichne eine senkrechte, leicht zylindrische Form: eine lange Ovalform oben und unten leicht abgeflacht.

	Halte den Druck leicht, die Linienführung locker; du könntest zuerst eine grobe Silhouette der Dose festlegen.


3. Orientierungslinien setzen


	Bestimme die Achse der Dose (senkrecht durch Mitte).

	Zeichne eine leichte Horizontale leicht unterhalb der Mitte als Hilfslinie, um Oberflächenebene und Reflexe später zu setzen.


4. Ober- und Unterseite definieren


	Zeichne U-förmige Ellipsen oben und unten, um die Öffnung der Dose und den Boden abzuschließen.

	Achte auf Verformung der Ellipsen je nach Blickwinkel (senkrecht betont, leicht schräg).


5. Korpusstruktur und Materialhinweise


	Füge leichte Linien hinzu, um Metallic- oder matte Oberflächenunterschiede zu signalisieren.

	Zeichne feine Risse, Dellen oder Kratzer nur sparsam ein; zu viele Details wirken unnatürlich.


6. Lichtquelle festlegen


	Bestimme, von wo das Licht kommt (z. B. rechts oben).

	Plane Reflexe und Glanzstellen entsprechend: heller Bereich auf der Lichtseite, harte oder weiche Kanten dort.

	


7. Grundschattierung (Licht + Grundton)


	Nutze HB oder 2B, um eine gleichmäßige Grundschicht über der Dose zu legen.

	Verlasse harte Linien; mische sanft von Lichtseite zu Schattenseite.


8. Mitteltöne und Übergänge


	Arbeite mit 2B–4B, um mittlere Werte rund um die Schattenkante zu erzeugen.

	Betone eine sanfte Rundung der Dose durch weiche Übergänge entlang der Kanten.


9. Schatten unten und hinter der Dose


	Zeichne den Schatten, den die Dose auf die Unterlage wirft. Berücksichtige die Lichtquelle: je weiter entfernt, desto länger der Schatten.



	Achte darauf, dass der Schatten nicht zu dunkel wirkt, außer die Oberfläche verlangt danach.


10. Glanz und Reflexe


	Trage auf der gegenüberliegenden Seite der Lichtquelle sehr helle Reflexe auf, aber halte sie dezent.

	Verwende einen Radiergummi, um kleine Hellstrahlen oder Highlights zu erzeugen.


11. Feinarbeiten und Texturen


	Falls die Dose eine Etikette hat: skizziere leichte Textur oder Schrift, aber nur sparsam.

	Nutze Tortillon oder blending stump um Übergänge zu glätten; vermeide harte Kanten.


12. Finale Prüfung


	Prüfe den Wertebereich von hell nach dunkel; gleiche Kontraste an Vordergrund und Hintergrund an.

	Betrachte das Stück aus verschiedenen Blickwinkeln, achte auf Rundung der Dose und Perspektive.


13. Tipps


	Starte mit groben Formen, arbeite schrittweise zu Details.

	Nutze mehrere Härtegrade der Bleistifte, um Tiefe zu erzeugen.

	Mach regelmäßig Pausen, um dein Sehen neu zu justieren.



1.7

Schattierungsübung: BAUMSTAMM
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Schritt-für-Schritt-Anleitung:

Zeichnen und Schattieren eines abgeschnittenen Baumstamms mit feiner Oberfläche (keine grobe Rinde) mit Bleistift

1. Material vorbereiten


	Bleistifte: 2H oder HB (hell), 2B (mittig), 4B (dunkle Bereiche)

	Radiergummi (Knet- und Normalradiergummi) und Optional Tortillon zum Verblenden

	Zeichenpapier glatte Oberfläche (DIN A4)

	Lineal, Zirkel oder Rundmesser für Kreise (falls gewünscht)

	Unterlage, evtl. Staubtuch zum Abdecken


2. Grundform skizzieren


	Zeichne eine flache Werbeschnittkante als obere Fläche des abgeschnittenen Stamms; stelle dir vor, du schaust von schräg oben oder frontal.

	Zeichne einen gleichmäßigen Kreisboden als Ellipse (von der Perspektive abhängend). Oberseite glatt, keine grobe Rinde andeuten.

	Verbinde Ober- und Unterseite mit zwei sanften, leicht gebogenen Linien, die die runde Form andeuten.


3. Perspektive festlegen


	Wähle Blickwinkel: frontal, leicht von der Seite oder leicht von oben/unten.

	Zeichne Hilfslinien, um die Sichtbarkeit der Kanten und die Rundung zu betonen. Halte Linien leicht und locker.


4. Innen- und Außenformen definieren


	Oberflächenebene des Stamms als glatte, durchgehende Fläche darstellen.

	Betone die Begrenzung zwischen Endfläche und Seitenfläche. Die Endfläche oben kann als Kreis/Annulus dargestellt werden, je nach Perspektive.


5. Lichtquelle festlegen


	Lege fest, von wo das Licht kommt (z. B. rechts oben).

	Plane Reflexe und Verteilung von Licht und Schatten entsprechend: helle Bereiche auf der Lichtseite, dunklere Bereiche auf der Schattenseite.


6. Grundschattierung aufbauen


	Beginne mit HB oder 2B und trage eine gleichmäßige Grundschicht über die gesamte Oberflächennatur des Stamms auf.

	Vermeide harte Linien; nutze leichte, fließende Striche.


7. Mitteltöne und Tiefen


	Verwende 2B–4B, um mittlere Werte zu erzeugen.

	Baue sanfte Übergänge von Licht zu Schatten auf der Rundung des Stamms. Betone die zylindrische Form durch subtile Schattenkanten.


8. Endflächen und Kanten


	Schattiere die Endflächen (oben und unten) je nach Perspektive: leicht dunkler an der Seitenkante, heller in der Mitte der Ellipse.

	Betone die Rundung durch dunklere Schlaufen entlang der Seitenkante.


9. Oberflächentextur (feine Oberfläche)


	Da keine grobe Rinde gewünscht ist, halte Texturen auf ein feines, gleichmäßiges Muster.



	Zeichne ganz feine, parallele Linien oder eine leichte Holzmaserung in sehr dezentem Stil, aber nicht als grobe Rinde.

	Vermeide schwere Muster; halte die Textur subtil und gleichmäßig.


10. Reflexe und Glanzpunkte


	Trage an sehr hellen Stellen, besonders auf der Lichtseite, kleine Highlights auf.

	Nutze einen Radiergummi oder Tortillon, um helle Reflexe zu erzeugen und weiche Übergänge zu schaffen.


11. Schattenwurf auf Unterlage


	Zeichne den Schatten des Stamms auf die Unterlage. Die Form der Schattenellipse richtet sich nach der Lichtquelle.

	Achte darauf, dass der Schatten nicht zu dunkel wirkt; passe Tonwert an die Umgebung an.


12. Feinschliff und Korrekturen


	Prüfe den Wertebereich von hell nach dunkel; sorge für konsistente Kontraste.

	Entferne überflüssige Hilfslinien, verfestige Konturen dort, wo nötig.

	Betrachte das Bild aus verschiedenen Blickwinkeln, um Proportionen und Rundung zu prüfen.


13. Tipps


	Starte mit grob vermittelten Formen, arbeite dich schrittweise zu Details vor.

	Nutze mehrere Härtegrade der Bleistifte, um Tiefe zu erzeugen.

	Mache regelmäßig Pausen, um dein Sehen neu zu justieren.



1.8 Schattierungsübung: APFEL
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Hier eine gezielte Schattierungs-Übung: Apfel mit Stiel, glänzende Schale, Graphitstifte (HB, 2B, 4B; optional 6B). Lichtquelle links oben.

Benötigtes Material:


	Zeichenpapier ca. 120–240 g/m2

	Graphitstifte HB, 2B, 4B (optional 6B)

	Radiergummi (Knetgummi hilfreich)

	Schmierpapier oder Abdeckpapier

	Tortillon oder Papierwischer (optional)


1. Motiv setzen


	Zeichne grob einen Apfel mit Stiel in die Mitte des Papiers.



	Lichtquelle: links oben. Dadurch entstehen helle Flächen links oben und Schatten rechts unten; der Stiel kann leichte Reflexe oben am Rand zeigen.


2. Grundformen und Kontur


	Skizziere den Apfel mit leichter Strichführung (HB). Achte auf eine klare, runde Form; vermeide starke Druckfelder.

	Zeichne den Stiel als kurzen, leicht gebogenen Strich; die Stielbasis sollte zur Lichtseite hin etwas dunkler sein.


3. Tonwerte festlegen


	Markiere grob die Bereiche als Hell (H), Mittel (M) und Dunkel (D): H an der oberen linken Fläche, D auf der rechten Seite/Unterseite.


4. Erste Schicht – helle Fläche aufbauen


	Mit 2B oder HB beginne, die hellen bis mittleren Bereiche sanft auszufüllen.

	Verwende kurze, kontrollierte Linien oder zarte Schraffur; Flächen nur leicht abdecken.


5. Glanz und Kerben der Schale darstellen


	Der Glanz erfolgt durch leichte Hervorhebungen: kontrolliere die linke Oberseite des Apfels.

	Nutze den Knetgummi oder Tortillon, um kleine Lichtreflexe zu formen: tupfe leicht auf die helle Fläche, keine harten Linien.

	Achte darauf, dass der Glanz nicht zu glatt wirkt; kleine Kratzer oder Hauttextur können erscheinen.


6. Übergänge gestalten


	Verwende Knetgummi, um weiche Übergänge zwischen Hell, Mittel und Dunkel zu erzeugen.

	Form der Oberfläche: betone die Rundung des Apfels durch sanfte, gebogene Schraffuren entsprechend der Krümmung.


7. Schatten vertiefen


	Tieferer Schatten auf der rechten Seite, Unterseite und hinter dem Apfel (falls Hintergrund vorhanden) mit 4B (ggf. 6B) verstärken.

	Variiere die Schattierung innerhalb der Fläche: nicht gleichmäßig dunkel; füge leichte Variationen und Rundungen hinzu.

	Der Schattenansatz am Unterrand des Apfels kann eine kleine Schlagschattenkante sein, um Plastizität zu erzeugen.


8. Stiel und Randdetails


	Der Stiel sollte dunkler sein als die Säume des Apfels; nutze 4B für den Stiel.



	Leichte Reflexe am Rand des Stiels oder an der oberen Linie können seine Form betonen.


9. Lichtakzente am Apfel


	Entferne vorsichtig mit Knetgummi oder Radiergummi einige Bereiche, um Reflexe zu simulieren (besonders an der oberen linken Oberschale).

	Halte die Lichtseite heller; vermeide harte Kanten dort.

	


10. Feinheiten und Struktur


	Betone Konturen nur dezent; der Rand des Apfels soll weich erscheinen.

	Achte auf kleine Unebenheiten der Schale (leichte Vertiefungen, kleine Glanzstellen).


11. Umfeld und Abschluss


	Falls gewünscht, füge eine weiche Schattenfläche unter dem Apfel hinzu, um Abstand zum Hintergrund zu erzeugen.

	Blickfang: eine kleine Spiegelung oder Randlicht am oberen Rand der Schale, um Glanz zu betonen.


12. Abgleich


	Betrachte das Bild aus etwas Abstand. Sind Tonwerte glaubwürdig? Wirkt der Apfel plastisch?

	Wiederhole ggf. mit stärkerem Kontrast oder feinerer Kreuzschraffur in den dunklen Bereichen.


Tipps


	Beginne immer hell, arbeite dich nach Dunkel vor.

	Druck gleichmäßig halten; lange, unruhige Linien vermeiden.

	Übe regelmäßig kleine Abschnitte statt langer Linienfahrten





MODUL 2

MALEREI 1
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2.1 MALEREI 1 - Grundwissen

1. Grundbegriffe in der Malerei und deren Funktionen


	Untergrund/Bühne (Untergrund): Malfläche, auf der gearbeitet wird; beeinflusst Haftung, Farbwirkung und Struktur.

	Bindemittel: verbindet Pigmente, sorgt für Haftung und Trocknung (z. B. Öl, Acryl, Fettbinder, Tinte); bestimmt Glanz, Struktur und Haltbarkeit.

	Pigmente: Farbstoffe in Farbpigmenten (natürlich/ chemisch hergestellt); geben Farbe, Deckkraft und Transparenz.

	Malmittel (Medium): Zusatzstoffe, die Textur, Trocknungszeit, Transparenz oder Glanz verändern (z. B. Öl, Wasser, Gelmedium, Härter).

	Farbton/Chromatik: Eigene Farbe eines Pigments (Gelb, Blau, Rot etc.).

	Helligkeit/Wert: Abstand von Schwarz; Helle Werte wirken näher, dunkle Werte wirken weiter.

	Sättigung/Intensität: Reinheit der Farbe; stark gesättigte Farben wirken lebhafter.

	Farbton: Die eigentliche Farbe wie Rot, Blau, Gelb, etc.

	Komposition: Anordnung von Formen, Farben, Linien im Bild.

	Perspektive/Höhe: Räumliche Darstellung und Tiefenwirkung.

	Struktur/Textur: Oberflächenbeschaffenheit, z. B. glatte Fläche, grobe Pinselstruktur, Spachtelstrukturen.

	Maltechnik: Vorgehen/Methoden zur Umsetzung (Pinselstrich, Spachtel, Lasur, Impasto etc.).


2. Welche Farben gibt es? Farbenlehre im Überblick


	Farbklassifikation:



	Primärfarben: Grundfarben, aus denen sich andere mischen lassen (traditionell Rot, Blau, Gelb; im additiven Modell Licht: Rot, Grün, Blau).

	Sekundärfarben: Gemischte Primärfarben (Orange, Grün, Violett).

	Tertiärfarben: Mischungen aus Primär- und Sekundärfarben (z. B. Rot-Orange, Blau-Grün).

	Farbwerte:




	Farbton: Bezeichnet die eigentliche Farbfamilie (Rot, Blau, Gelb …).

	Helligkeit/Wert: Wie hell oder dunkel eine Farbe ist.

	Sättigung: Intensität, Reinheit der Farbe.

	Farbwärme vs. Farb-“Kälte”:




	Warme Farben: Gelb, Orange, Rot; wirken nähern, aktivierend.

	Kühle Farben: Blau, Grün, Violett; wirken zurückhaltend, beruhigend.

	Farbharmonie (Mischverhältnisse, Harmonien):




	Komplementärfarben: gegensätzliche Farben im Farbkreis (z. B. Blau – Orange). Hohe Kontraste.

	Analoge Farben: benachbarte Farben auf dem Farbkreis (z. B. Blau, Blaugrün, Grün). Harmonisch, ruhig.

	Monochromie: Varianten einer einzigen Farbe (unterschiedliche Werte/Sättigungen) für Ruhe und Einheit.



	Triadische/Quadratische Harmonien: Gleichmäßig verteilte Farben auf dem Farbkreis für lebendige, ausgewogene Kompositionen.

	Transparenz vs. Opazität:




	Transparente Farbtöne ermöglichen Durchschein von Untergrund/Schichten.

	Opake Farbtöne decken ab, bilden undurchlässige Schichten.


3. Welche Maltechniken gibt es?


	Pinseltechnik (Glätten, Lasieren, Trockenbürsten):



	Glätten: Gleichmäßige Flächen, wenig Struktur.

	Lasieren: Transparente Farbschichten übereinander, farbige Tiefe und Leuchtkraft.

	Trockenbürsten: Mikrostrukturen durch wenig Farbe auf trockenem Pinsel.

	Spachteltechnik (Impasto, Struktur):




	Impasto: Dicke Farbanwendungen, markante Textur, Lichtfang.

	Strukturen: Mit Spachtel, Schablonen, Papierschnipseln erzeugte Muster.

	Nass-in-Nass (Direct Painting):




	Farben nudeln sich auf der Fläche zusammen, Mischungen direkt auf dem Bild. o Nass-über-Nass (Wet-on-Wet):

	Farbschichten werden noch feucht aufgetragen; weiche Mischungen, fließende Übergänge.

	Lasurtechnik:




	Transparente Farbschichten überhellen/dämpfen Tonwerte; Tiefe und Atmosphäre



2.2 MALEREI 1 - Materialkunde

1. Farben (Farbarten)


	Acrylfarben – wasserlöslich, schnelltrocknend, vielseitig

	Aquarellfarben – transparent, stark mit Wasser verdünnbar

	Ölfarben – lange Trocknungszeit, intensive Farbtiefe

	Gouachefarben – deckend, matt

	Tempera – traditionelle Schul- und Studienfarbe


2. Pinsel & Werkzeuge


	Rundpinsel (Details, Linien)

	Flachpinsel (Flächen, Kanten)

	Fächerpinsel (Verläufe, Effekte)

	Spachtel/Malmesser (Strukturauftrag)

	Schwämme, Tücher, Rollen

	Paletten zum Mischen


3. Malgründe (Untergründe)


	Leinwand (Keilrahmen)

	Papier (Aquarellpapier, Zeichenpapier)

	Karton/Malkarton

	Holzplatten

	Malpappe


4. Hilfsmittel & Zusatzstoffe


	Gesso (Grundierung)

	Malmittel/Medium (für Glanz, Transparenz, Struktur)

	Verdünner (Wasser, Terpentinersatz, Öl)

	Firnis (Schutzlack)

	Fixativ (für empfindliche Oberflächen)


5. Zubehör & Pflege


	Wassergefäß

	Lappen/Papiertücher



	Palette oder Mischteller

	Staffelei

	Seife/Pinselreiniger



MALEREI 1

Praxisbeispiele (5 Einheiten)


2.4 Farbenlehre: FARBKREIS
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	Johannes Itten verwendete oft klare, kräftige Farbtöne und legte Wert auf die Prinzipien der Farbtemperatur, des Kontrasts und der Harmonie. Die hier gegebene Anleitung orientiert sich an seinem 12-teiligen Farbkreis-Modell mit Primär-, Sekundär- und Tertiärfarben in einer ausgewogenen, geometrischen Anordnung.


Hier ist eine Schritt-für-Schritt-Anleitung, wie du einen Farbkreis nach Johannes Itten erstellen kannst. Itten verwendet eine klare Trennung zwischen Primär-, Sekundär- und Tertiärfarben sowie eine harmonische Anordnung von warmen und kühlen Farbtönen.

Teil 1: Vorbereitung


	Materialien: weißes Papier, Bleistift, Radiergummi, Zirkel oder ein passender Gegenstand für einen großen Kreis, Lineal, Farbstifte oder Farben (Rot, Gelb, Blau, Orange, Grün, Violett, plus Weiß und Schwarz).

	Ziel: Einen Farbkreis mit Primär-, Sekundär- und Tertiärfarben in einer harmonischen, farbtheoretisch korrekten Anordnung erstellen.


Teil 2: Grundaufbau des Farbkreises nach Itten

1. Zeichne einen großen Kreis auf das Papier.

2. Markiere den Mittelpunkt und lege den Radius fest.

3. Teile den Kreis in zwölf gleich große Segmente (Julius- oder 12-Stufen-Teilung). Du kannst dazu einfache Glockenkonstruktionen verwenden oder den Kreis in 12 gleiche Winkelabschnitte aufteilen.

Teil 3: Platzierung der Farben 4) Primärfarben: Trage drei gleichmäßig verteilte Segmente für Rot, Gelb und Blau ein (jeweils ein Segment pro Primärfarbe). In Ittens Farbkreis liegen die Primärfarben im Dreieck zueinander, aber im 12-Segment-Layout verteilst du sie gleichmäßig, zum Beispiel im Abstand von drei Segmenten. 5) Sekundärfarben: Ergänze die drei Sekundärfarben zwischen den jeweiligen Primärfarben:


	Orange liegt zwischen Rot und Gelb.

	Grün liegt zwischen Gelb und Blau.

	Violett liegt zwischen Blau und Rot.


6. Tertiärfarben: Füge zwischen jeder Primär- und Sekundärfarbe weitere Farbtöne hinzu (Rot-Orange, Gelb-Orange, Gelb-Grün, Blau-Grün, Blau-Violett, Rot-Violett). Die Anordnung folgt der Theorie, dass man zwischen jeder Primär- und Sekundärfarbe eine Zwischenstufe platziert.

Teil 4: Farbabstufungen und Temperatur 7) Ordne die Farben so an, dass warme Farben (Rot, Gelb, Orange) auf einer Seite des Kreises liegen und kalte Farben (Blau, Grün, Violett) gegenüberliegen, um eine klare Temperatur-Symmetrie zu erhalten. 8) Achte auf sanfte Übergänge: Mische angrenzende Farben in den Randsegmenten leicht, um die Übergänge zwischen Primär-, Sekundär- und Tertiärfarben zu zeigen.

Teil 5: Beschriftung und Feinheiten 9) Beschrifte die Farben: Primärfarben (Rot, Gelb, Blau), Sekundärfarben (Orange, Grün, Violett) und ggf. die gängigsten Tertiärfarben (Rot-Orange, Gelb-Orange, Gelb-Grün, Blau-Grün, Blau-Violett, Rot-Violett). 10) Glasur/Helligkeit: Itten betont auch Helligkeit und Kontrast. Nutze Weiß, um lichte Töne zu schaffen, und Schwarz oder sehr Dunkelgrau, um dunkle Töne zu erzeugen, besonders bei den Tertiärfarben, um Tiefe zu erreichen.

Teil 6: Harmonien und Kontraste (optional) 11) Analoge Farben: Farben, die nebeneinander liegen, wirken harmonisch (z. B. Rot-Orange, Orange-Gelb, Gelb-Grün, Grün-Blau, Blau-Violett, Violett-Rot). 12) Komplementärfarben: Gegensätze (z. B. Rot–Grün, Blau–Orange, Gelb–Violett) erzeugen starke Kontraste. Du kannst kleine Akzente in Komplementärfarben setzen, um Kontraste zu demonstrieren.

Kugeln

Gern. Hier sind 3 Kugeln mit unterschiedlichen Farbverläufen, jeweils inklusive Schatten in passender Farbe. Du kannst sie direkt verwenden oder als Vorlage für Grafikprogramme nutzen.

1. Kugel Gelb → Rot (warm-abstufend)
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	Grundfarbe oben: Gelb

	Verlauf nach unten: Gelb zu Orange zu Rot

	Schatten: dunkleres Rot-Orange am unteren linken Rand

	Lichtreflex: heller Weiß- oder Hellgelbpunkt oben links


2. Kugel Gelb → Blau (komplementär)
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	Grundfarbe oben: Gelb

	Verlauf unten: Gelb über Gelb-Orange zu Orange → Blau

	Schatten: dunkleres Blauviolett am unteren Rand

	Lichtreflex: helle Gelb- bis Weißtönung oben links


3. Kugel Rot → Blau (kalt-abstufend)
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	Grundfarbe oben: Rot

	Verlauf unten: Rot zu Pink zu Blau

	Schatten: dunkles Blau am unteren rechten Rand

	Lichtreflex: helle Weiß- oder Rosa-Punkt oben links

	



2.5 Stillleben: OBST & LICHTQUELLE
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	Material: Leinwand, Acrylfarben (Gelb, Orange, Rot, Braun, Weiß, Schwarz), Pinsel (groß, mittel, fein), Spachtel, Wasserbehälter, Trockentuch. Schritte:



Anleitung Obstkorb

Hier eine kompakte Schritt-für-Schritt-Anleitung, wie du ein Stillleben mit einem Obstkorb (Orange, 2 Äpfel, 1 Birne, 1 Banane) malen kannst. Fokus auf Öl-, Aquarell- oder Acryltechnik – wähle einfach dein Medium.

Vorbereitung


	Material: Passe-Palette oder Teller, Pinsel in Groß, mittel, fein, Maluntergrund (Aquarellpapier oder Leinwand/Acryl-Leinwand, je nach Medium), Zeichenkohle oder Bleistift zum Vorzeichnen, Spachtel ggf. Für Öl/Acryl: Öl- oder Acrylmedium, Malmittel (Retarder bei Öl; Verdünner bei Acryl).

	Farbschichten: Grundfarben für Obst (Orange, Rot, Gelb; Grün für Blätter; Braun), Neutraltöne (Ocker, Umbra, Schwarz, Weiß).

	Lichtquelle festlegen: Von links oben angenommen. Schatten links/unten.


Schritt 1: Kompositionsskizze


	Zeichne leicht den Obstkorb grob mit Bleistift. Platziere den Korb leicht nach rechts der Mitte, die Früchte gruppiert.

	Positioniere Orange(n) sichtbar, 2 Äpfel, Birne, Banane so, dass Formvielfalt entsteht. Achte auf Überdeckung und Tiefe.

	Skizziere grobe Schattenfelder unter Früchten und Korb.


Schritt 2: Grundfarbe


	Lege eine warme Grundfarbe für den Korb fest (Erd- oder Ockertöne).

	Obstfarben grob vormalen:

	Orange: Grundton Gelb-Orange.

	Äpfel: Rot- und Gelbtöne mischen, kleine Grünstich-Noten für Lichtseite.

	Birne: Grünton mit Gelbanteil; wärmere Seite leicht Braun.

	Banane: Gelb mit grüner Fruchtstielseite und braunen Punkten.




	Hintergrund neutral halten, damit Obstklarheit gewinnt.


Schritt 3: Licht und Form


	Formübergänge modellieren: weiche Kanten an Lichtseite, harte Kanten an Schattenseite.

	Schichte nacheinander: zuerst dunkle Schatten (Türkis- oder braunblau je nach Farbton), dann mittlere Töne, zuletzt Highlights.


Schritt 4: Details der Früchte


	Orange: base Orange, dunklere Farbtöne in Vertiefungen, helle Glanzpunkte belassen. Textur durch feine Pinselstriche für Schale.

	Apfel A: Basis Rot, Schattierung links unten mit dunklem Rot/Schwarz, Lichteinsatz rechts oben. Reflexe durch Vanilleweiß.

	Apfel B: Mischung aus Gelb-Rot-Grün, leichte Längsreflexe.

	Birne: Grüntöne, gelbliche Übergänge, Schattenseite dunkler.

	Banane: Grundgelb, Schattenseite braunviolett, Fingerabdrücke/Reflexe beachten.


Schritt 5: Korb und Hintergrund


	Korb: warme Brauntöne, leichte Textur durch Impasto-Spachtel oder feine Pinselstriche. Struktur betonen, horizontale Körnungen.



	Schatten: unter Obst, links unten Richtung Korb, dunklerer Bereich nahe Boden.

	Hintergrund: milde, helle Farbfläche, um Kontrast zu schaffen; kein zu starker Kontrast, damit Obst im Vordergrund bleibt.


Schritt 6: Feinheiten und Glanz


	Feine Lichtpunkte auf Obstflächen setzen, besonders an den Rundungen.

	Blattwerk oder Stiel: kleine Braun-/Grünanteile am Birnenstiel, leichte Blätter oder Bund.

	ggf. Glanzlicht auf der Fruchtoberfläche platzieren.


Schritt 7: Endkontrolle und Fixierung


	Prüfe Proportionen, Kontraste, Farbharmonie.

	Öl: nach dem Trocknen Firnis auftragen; Acryl/Aquarell je nach Medium fixieren (Aquarell mit Fixativ, Acryl ggf. Firnis).


Tipps je Medium


	Öl: langsame Verarbeitung, Zwischenschichten erlauben, Retarder verwenden, Geduld.

	Acryl: schnellere Schichten, feuchte Tinsel oder Gläser nutzen, Trocknungszeit beachten.

	Aquarell: nasse-in-nasse Techniken für weiche Farbübergänge, Maskierflüssigkeit für unbemalte Flächen nutzen.





MODUL 3

MIXED MEDIA 1
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3.1 MIXED MEDIA 1 - Grundwissen


	bedeutet die Kombination mehrerer Materialien und Techniken in einem Kunstwerk. Typische Materialien sind Papier, Acrylfarben, Buntstifte, Textile, Fotodrucke, Grafit, Collage-Materialien, Schnüre, Ton, Fundstücke usw. Ziel ist, Textur, Kontrast und neue Bedeutungen durch das Zusammenführen unterschiedlicher Oberflächen und Medien zu schaffen.


1. Collage-Porträt mit Texturen


	Materialien: Zeitungspapier, Farbstifte, Acrylfarben, Gelstifte, Scheren, Kleber, Tonpapier.

	Aufgabe: Erstelle ein Porträt aus Collage-Elementen (Zeitungsartikel, Stoffstücke) und ergänze mit farbigen Akzenten. Experimentiere mit Tonwerten und Collage-Schichten.


2. Natur-Mix-Landkarte


	Materialien: Aquarellpapier, Wasserfarbe, Schnüre, Stoffreste, Blätter/Pflanzenabdruck, Kleber.

	Aufgabe: Zeichne eine grobe Kontur einer Landschaft/Region, male mit Wasserfarben, füge Texturen mit Naturmaterialien hinzu (Blätterabdruck, Schnüre als Wege).


3. Text & Bild – Zitat-Poster


	Materialien: Drucke oder handgeschriebene Zitate, Buntstifte, Marker, Zeitungsausschnitte, Kleber, Tonpapier, Washi-Tape.

	Aufgabe: Kombiniere typografische Zitate mit Collage-Elementen und Farbakzenten. Ermutige, Material- und Schriftarten zu mischen.


4. Upcycling-Skulptur mit Gewebestrukturen


	Materialien: Recyclingmaterialien (Karton, Plastikdeckel), Stoffreste, Garn, Kleber, Heißkleber, Security-Pins.

	Aufgabe: Baue eine kleine Skulptur, die Texturen mischt (Karton + Stoff + Kunststoff) und eine Oberflächenstruktur durch Gewebe- oder Faden-Technik erhält.


5. Monotypie mit zusätzlichen Elementen


	Materialien: Plexiglas- oder Plastikplatte, Farbe (Acryl), Papier, Reste von Stoffen, Stifte.



	Aufgabe: Erzeuge eine Monotypie (einzigartiger Druck pro Abdruck) und füge danach manuell Details mit Stiften oder Farbstiften hinzu.


6. Stadtlandschaft – Farbe trifft Fotodruck


	Materialien: Fotopapier oder Druckerpapier, Farbmarker, Acrylfarben, Fotodrucke oder Schnippel von Zeitschriften, Kleber.

	Aufgabe: Er stelle eine einfache Stadtlandschaft zusammen, kombiniere fotorealistische Drucke mit bunten Malereien und Textur-Hintergründen.


7. Textile Aufarbeitung eines Bildes


	Materialien: Baumwollmuster, Stoffreste, Garn, Nadel und Faden, Kleber, Papier.

	Aufgabe: Drucke oder zeichne ein Motiv, dann applique oder nähe textile Elemente darauf, um dem Motiv Tiefe zu geben.



MIXED MEDIA 1

Praxisbeispiele (5 Einheiten)


3.3

Monotypie: AIRBRUSH & ACRYLMARKER
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Materialien - Anleitung


	Moosgummi in Farben (grün, braun, blau, grau, schwarz, weiß – je nach Motiv)

	Schaumstoffrolle oder Pufferrolle

	Acrylfarben (Wasserbasis), ggf. Schwarz, Weiß, Grau

	Luftballon- oder Glasform-Motive aus Moosgummi oder ausgeschnittene Motive (z. B. Moosgummi-Sterne, Blätter, Flasche)

	A3-Papier oder A3-Druckpapier

	Transparentes Transferpapier oder Karton zum Druck

	Plastik- oder Glasflasche (als Druckrolle oder Vorlage)

	Airbrush-Satz (Kunststoff- oder Metallspender) inkl. Kompressor (nur unter Aufsicht)

	Acrylmarker in Schwarz, Weiß, Braun, Dunkelgrün

	Schablonen oder Malerkittel zum Schutz

	Kleber (Punktkleber oder Allzweckkleber)

	Bleistift, Radiergummi

	Abdeckfolie oder Zeitung zum Schutz der Arbeitsfläche

	Feuchttücher oder Spüllappen

	Klarsichtspray zur Fixierung (optional)


Sicherheit


	Arbeiten mit Airbrush nur unter Erwachsensicht oder Anleitung.

	Schutzbrille und Staubmaske bei feinem Sprühnebel sinnvoll.

	Hautkontakt mit Reinigungs- oder Lösungsmitteln vermeiden.

	Gut belüfteter Arbeitsplatz.


Schritt 1: Motive vorbereiten


	Zeichne einfache Motive auf Moosgummi (z. B. Flasche, Moos-Tiere, Muster). Größere Flasche als Hauptmotiv.

	Ausschneiden der Moosgummimotive mit kindersicheren Scheren.

	Motive in Hell-/Dunkelkontraste halten, damit später der Druck gut funktioniert.


Schritt 2: Monotypie-Druck erstellen


	Lege ein A3-Papier bereit. Lege Moosgummi-Motivenseite nach unten auf das Papier.

	Trage eine dünne Schicht Acrylfarbe (z. B. Blau- oder Silberton) auf das Moosgummi-Motiv auf.

	Lege eine weitere Papierschicht oder Backpapier darüber und rolle sanft mit einer Walze oder dem Roller über die Oberfläche, damit die Farbe gleichmäßig auf das Papier übertragen wird.

	Hebe das Moosgummi-Motiv vorsichtig ab. Das Motiv sollte als Spiegelbild auf dem Papier erscheinen. Lass die Drucke trocknen.


Schritt 3: Flache Flasche im Querformat (A3) drucken


	Verwende eine größere Moosgummi-Flasche oder eine Druck-Schablone als Hauptmotiv.

	Bereite den Druck auf dem A3-Papier vor, indem du die Flasche horizontal positionierst.

	Trage Farben gleichmäßig auf die Flasche auf, drücke auf das Papier, und ziehe die Flasche dann sanft weg, um den Druck abzubilden.

	Lass den Druck vollständig trocknen.


Schritt 4: Erste Airbrush-Überarbeitung (unter Aufsicht)


	Wenn ein Airbrush verwendet wird, färbe Hintergrundfarben oder leichtere Übergänge rund um das Motiv.

	Verwende eine dünne Düse, geringe Luftzufuhr. Halte Abstand 15–20 cm.

	Führe sanfte Farbübergänge aus, z. B. Hellblau zu Weiß oder Braun in Schattierungen.

	Lass die Farbe trocknen.


Schritt 5: Acrylmarker für Details


	Nach dem Trocknen des Airbrushes nutze Acrylmarker, um Details hinzuzufügen:

	Konturen der Flasche mit Schwarz oder Dunkelbraun.

	Glanz- oder Reflextöne (Weiß) für Lichtpunkte.

	Kleine Texturen oder Muster (Röhren, Etiketten, Tropfen).




	Achte darauf, die Markerspitze sauber zu halten und gleichmäßig zu drücken.


Schritt 6: Finale Druckfarbe hinzufügen


3.4 Monotypie: SERIENDRUCK mit Airbrush/Acrylmarker
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Materialien


	A3-Papier quer

	Moosgummi oder Kunststoff-Muffin-Motive (6 Varianten)

	Acrylfarben (sechs Farben für Muffins, plus Hintergrundfarben)

	Pinsel, Walze oder Rollpinne

	Transparentes Transferpapier oder Glasscheibe für Druck

	Acrylmarker in Schwarz, Weiß, Braun, Gelb/Orange (je nach Details)

	Airbrush-Satz (unter Aufsicht oder kindergerechtes Gerät benutzen)

	Abdeckpapier/ Zeitung, Kleber, Bleistift, Radiergummi

	Schutzbrille, ggf. Staubmaske

	Ventilationsbereich (gut belüftet)


Sicherheit


	Airbrush nur unter Aufsicht eines Erwachsenen verwenden.

	Arbeiten in gut belüftetem Raum, Haut- und Augen-Schutz beachten.

	Klebstoffe außerhalb des Arbeitsbereichs benutzen.


Schritt 1 – Motive vorbereiten


	6 Muffin-Motive aus Moosgummi oder ausgeschnittenen Formen erstellen (unterschiedliche Muster/Verzierungen pro Muffin).

	Motive sauber ausschneiden, ggf. mit Lieblingsmustern verzieren.


Schritt 2 – Monotypie-Druck vorbereiten


	Lege das A3-Papier quer bereit.

	Richte sechs Muffin-Motive in einer 2x3-Anordnung auf dem Papier aus, mit etwas Abstand.

	Bereite eine kleine Farbpalette für die Muffins vor (je Muffin eine eigene Farbe oder ähnliche Farbfamilie).


Schritt 3 – Druck mit Farbe erstellen


	Trage eine dünne Schicht Acrylfarbe auf jedes Muffin-Motiv auf (auf das Moosgummi oder die Druckplatte).

	Lege das Motiv mit der Farbschicht nach unten aufs Papier an gewünschter Position.

	Gleichmäßig andrücken, dann Motiv abheben, so dass ein Druck auf dem Papier hinterlassen wird.

	Wiederhole dies für alle sechs Muffins, indem du jeweils neue Farben nimmst und die Motive sauber absetzt.

	Lasse die Drucke kurz trocknen.


Schritt 4 – Hintergrund hinterlegen (jeder Muffin anders)


	Nutze verschiedene Hintergrundfarben oder Nebel-/Gradienten-Effekte um jeden Muffin: z. B. helles Blau, Gelb, Rosa, Grün, Violett, Braun.

	Airbrush-Überarbeitung: Unter Aufsicht dünne Schichten Umfeld um die Muffins arbeiten, sanfte Übergänge schaffen (15–20 cm Abstand, geringe Luftzufuhr).


Schritt 5 – Erste Details mit Acrylmarker


	Nachdem die Hintergründe getrocknet sind, mit schwarzen oder braunen Markern Konturen um die Muffins ziehen.

	Glanzlichter oder kleine Muster (Zuckerguss-Linien, Tupfen, Streifen) hinzufügen.

	Feinheiten wie glänzende Tropfen oder Muster auf der Oberfläche der Muffins setzen.


Schritt 6 – Finale Akzente und Überarbeitung


	Zusätzliche Akzente mit weißen, gelben oder orangen Markern setzen, um Lichtreflexe und Texturen zu simulieren.

	Falls nötig, kleine Farbverstärkungen direkt mit Acrylfarbe oder Markern nachlegen.


Schritt 7 – Trocknen und Präsentation


	Alle Schichten vollständig trocknen lassen.

	Optional: eine fixierende Sprühklarsicht (sparsam, gut belüftet) verwenden.


Hinweise


	Falls kein Airbrush vorhanden ist, kann man die Hintergründe auch mit großflächigen Farbverläufen oder Wischtechnik erstellen.

	Verwendete Farben: Muffin-Farben (z. B. Braun, Beige, Gelb, Braun-Töne, Rosa, Blau), Hintergründe in passenden Tönen. Marker in Schwarz, Weiß, Braun, Gelb/Orange.





Die automatisierte Analyse des Werkes, um daraus Informationen insbesondere über Muster, Trends und Korrelationen gemäß § 44b UrhG („Text und Data Mining“) zu gewinnen, ist untersagt.

Impressum

Bibliografische Information der Deutschen Nationalbibliothek:

Die Deutsche Nationalbibliothek verzeichnet diese Publikation in der Deutschen Nationalbibliografie; detaillierte bibliografische Daten sind im Internet über www.dnb.de abrufbar.

© 2026 Corinna Lex - kids4art KUNSTSCHULE e. U. Austria | www.kids4art.at

Herstellung und Verlag:

BoD · Books on Demand GmbH, Überseering 33, 22297 Hamburg

ISBN: 9783696322649


OEBPS/images/51_1.jpg





OEBPS/images/8_1.jpg
Kinder und Jugendliche
KUNSfSCHULE( )
kids4ar+





OEBPS/images/16_1.jpg





OEBPS/images/17_1.jpg





OEBPS/images/36_1.jpg





OEBPS/images/59_1.jpg





OEBPS/images/56_1.jpg





OEBPS/images/32_1.jpg





OEBPS/images/55_1.jpg





OEBPS/images/33_1.jpg





OEBPS/images/10_1.jpg





OEBPS/nav.xhtml




		Inhaltsverzeichnis



		Vorwort



		KAPTEL 1 – ZEICHNEN 1 (Modul 1)



		KAPITEL 2 – MALEREI 1 (Modul 2)



		KAPTEL 3 – MIXED MEDIA 1 (Modul 3)



		Glossar der wichtigsten Kunstbegriffe



		Materialliste & Inspirationen



		Über die Kunstschule kids4art



		Fragenkatalog: Zeichnen, Malerei & Mixed Media



		Quellen



		Impressum









Page List





		5



		8



		9



		10



		11



		12



		13



		14



		15



		16



		17



		18



		19



		20



		21



		22



		23



		24



		25



		26



		27



		28



		29



		30



		31



		32



		33



		34



		35



		36



		37



		38



		39



		40



		41



		42



		43



		44



		45



		46



		47



		48



		49



		50



		51



		52



		53



		54



		55



		56



		57



		58



		59



		60



		61



		62



		63



		64



		65



		66



		67



		68



		69



		70



		71



		72



		73



		74



		75



		76



		77



		78



		79



		80



		81



		82



		83



		84



		85



		4











OEBPS/images/cover.jpg
Qg ”Y

efuhcated

Kinder und Jugendliche

KUNSTSCHULE
kids4art

CORINNA LEX





OEBPS/images/29_1.jpg
Y






OEBPS/images/28_1.jpg





OEBPS/images/25_1.jpg





OEBPS/images/48_1.jpg





OEBPS/images/46_2.jpg





OEBPS/images/47_1.jpg





OEBPS/images/46_1.jpg





OEBPS/images/24_1.jpg
e,

S2S.






OEBPS/images/45_1.jpg





OEBPS/images/21_1.jpg





OEBPS/images/43_1.jpg





OEBPS/images/60_1.jpg





OEBPS/images/42_1.jpg





OEBPS/images/20_1.jpg





