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Einleitung und Buchidee

Einleitung: Design als Lebensweg

Design scheint auf den ersten Blick oft in eine von zwei Schubladen ge-
steckt zu werden: Entweder wird es als formale, meist staatlich geregelte
akademische Ausbildung wahrgenommen, oder als semi-professionelle,
amateurhafte Nebenbeschaftigung. Die gangige Vorstellung suggeriert,
dass der Weg zur Kunstler:in durch die Pforten einer Kunstakademie fuhrt
und die wahre Kreativitat erst durch diesen institutionellen Segen entfacht
wird. Doch diese Vorstellung ubersieht eine wesentliche Wahrheit: Das
kreative Schaffen kann und sollte ein integraler Bestandteil jedes gesell-
schaftlichen Daseins sein.

Wir mochten Design als eine Lebenshaltung prasentieren. Dabei 6ffnen wir
das Fenster zu einer neuen Sichtweise: Design als Lebenskunst und Kreativ-
kultur. Wir enthtllen die lebendige Verbindung zwischen dem scheinbar
trivialen Alltag und der Kunst, die tief mit unserer Biografie und unserem
Selbst verwoben ist. Daher ruickt der Begriff der ,Kultur” ins Zentrum un-
serer Betrachtung: Es ist etwas, dem wir uns taglich widmen mussen, im
Austausch mit anderen, um ein reichhaltiges, kreatives Leben zu fuhren.

Durch die Seiten dieses Buches mochten wir dich einladen, diese Per-
spektive auch auf eine sehr pragmatische Weise zu erkunden und die
Freude am Design und kreativen Ausdruck in deinem taglichen Leben
zu entdecken. Jede Zeile, jede Erzahlung zielt darauf ab, dir zu zeigen,
wie Design und Kreativitat nicht nur die Domanen der formell Ausgebil-
deten sind, sondern ein zuganglicher, belebender Teil unseres Daseins
sein konnen.

Wer ist , Wir“?

Das ist zunachst Christiane ten Hoevel, eine Kunstlerin aus Berlin, fur
die Kunst weit mehr als nur ein Beruf ist — es ist ihre Art, die Welt zu
interpretieren, eine praktische Philosophie. Im kreativen Prozess des
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Zeichnens und Gestaltens findet sie eine produktive Verbindung zwischen
Korper und Geist, zwischen Hand und Intellekt. Nach ihrem Abschluss
des Studiums der Freien Kunst, mit einem Schwerpunkt in multimedialer
Gestaltung im Jahr 1992, hat sie ihr Wissen und ihre kiinstlerische Neugier
seit 2002 an verschiedenen Hochschulen und Akademien weitergegeben.
Ihr Weg ist gepragt von zahlreichen Ausstellungen, Preisen und Vortragen,
die ihre tiefe Leidenschaft fur die Kunst und das Lehren widerspiegeln.

An ihrer Seite haben wir Andreas Ken Lanig, der eine dynamische Palette
von Berufsrollen lebt. Als Coach in Ausbildung, selbstandiger Designer
und Studiengangsleiter fur Kommunikationsdesign und Technische Redak-
tion, pragt er die intellektuelle Landschaft an der DIPLOMA Hochschule.
Sein besonderes Interesse gilt der virtuellen Fernlehre in gestalterischen
Fachbereichen, einem Gebiet, in dem er auch promoviert ist. Die Band-
breite seiner Tatigkeiten und sein Einfluss manifestieren sich deutlich in
seiner Rolle als Fachbereichsleiter fur Gestaltung und Medien. Durch die
unterschiedlichen, sich jedoch erganzenden Perspektiven von Christiane
und Andreas bietet dieses Buch eine reiche, facettenreiche Betrachtung
der Themen Kreativitat und gestalterisches Schaffen.

Die beiden bringen ihre umfassende Erfahrung aus der akademischen
Designlehre in dieses Buch ein. Der Kernpunkt jedoch ist, dass sich die
besprochenen Studiengange an Erwachsene richten, die eine Integration
von Studium, Familie und Beruf anstreben und realisieren mussen. lhre
Einsichten stammen aus einem aktuellen sowie jahrzehntelangen hyb-
riden Hochschulprojekt. Diese Erfahrungen illustrieren, wie Lernende
digital zusammenkommen und eine kreative Gemeinschaft formen, die
gleichzeitig den akademischen Anspriichen gerecht wird.

Nach dieser einfuhrenden Vorstellung mochten wir, Christiane und And-
reas, dich, liebe Leserin und lieber Leser, herzlich einladen, Teil unserer
Lerngemeinschaft zu werden. Denn dieses Buch ist kein gewdhnliches
Lehrwerk. Vielmehr verstehen wir es als lebendiges Medium, das dich in
deinem Prozess des Selbststudiums begleitet und unterstutzt. Es ist unser
Ziel, nicht nur Wissen zu vermitteln, sondern auch einen Raum fur Dialog
und Austausch zu schaffen. Wir mochten dich ermutigen, aktiv mit den
Inhalten dieses Buches zu interagieren. Stelle Fragen, hinterfrage unsere
Ansichten und teile deine eigenen Erfahrungen und Erkenntnisse. Durch
diesen wechselseitigen Austausch wird unser Buch zu einem ,verschrift-
lichten Methodenseminar”, in dem wir gemeinsam neue Wege und Per-
spektiven erkunden konnen. Im Geiste der Seminaristik und kollegialen
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Verbundenheit sprechen wir dich mit dem ,Du” an, um eine Atmosphare
der Offenheit und des Vertrauens zu schaffen. Wir sehen dich nicht nur
als Leserin oder Leser, sondern als aktiven Teilnehmer und Mitgestalter
dieses Lernprozesses — sei neugierig, sei kritisch und vor allem, sei ein
Teil unserer Gemeinschaft. Wir freuen uns auf den Austausch mit dir!

In diesem Buch geht es uns um die Weiterentwicklung.

Resilienz — ein Begriff, der ursprunglich aus der Psychologie stammt und
die Anpassungsfahigkeit an Probleme und Veranderungen bezeichnet —
nimmt eine zentrale Rolle ein. Im gestalterischen und kuinstlerischen Leben
geht es darum, Ruckschritte, Niederlagen und Stagnation als Moglichkeiten
zu sehen, unbewusste Prozesse zuzulassen und aus ihnen zu lernen. Die
Erfahrung, insbesondere durch die praktische kuinstlerische Arbeit, steht in
diesem Buch im Zentrum, da sie einen individuellen Prozess reprasentiert.
Dieser individuelle Prozess interagiert stark mit den sozialen Rollen, die
kinstlerische Berufe in unserer Gesellschaft einnehmen.

In einer Gesellschaft, die oft kurzfristiges Vergniigen und Belohnungen
betont, besteht die Herausforderung darin, eine tiefere Zufriedenheit und
Verbundenheit durch kunstlerisches Schaffen zu erlangen. Wir meinen,
dass die Gesellschaft zwar einen gewissen Komfort bietet, jedoch das
Konsumverhalten oft keinen Raum fur tiefe Zufriedenheit und Resilienz
[asst. Ktinstlerisches Tun birgt das Potenzial, diese Lucke zu fullen, indem
es eine tiefere Zufriedenheit und Verbundenheit ermoglicht.

Verschriftlichtes Atelier

In diesem Buch flieRen unsere Erfahrungen aus dem Prasenzunterricht
sowie aus dem Online-Kontext ein, um die oft empfundene isolierte
Situation beim Lesen dieses Werkes aufzugreifen und zu respektieren.
Wir erkennen die Einzigartigkeit des stillen Raums, den das selbststandige
Lesen und Reflektieren bietet. Dieser Raum der Stille und Reflexion, den
das Lesen dieses Buches mit sich bringt, begreifen wir als Potenzial, das
wir gemeinsam nutzen wollen.

Im Kontext des Prasenzunterrichts erleben wir das direkte, personliche
Feedback und den dynamischen Austausch, der die individuelle und
kollektive Reflexion anregt. Ebenso bietet der Online-Kontext trotz seiner
scheinbaren Distanz, durch digitale Tools und Plattformen, Moglichkeiten
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fur Interaktion, Diskussion und gemeinsames Lernen, die eine andere, aber
ebenso wertvolle Form der Gemeinschaft und des Austauschs schaffen.
Die Erkenntnisse und Erfahrungen aus beiden Lehrkontexten dienen als
Brucke, um die isolierte Situation beim Lesen dieses Buches nicht nur
zu adressieren, sondern auch zu nutzen. Wir laden dich ein, die Stille
und die Reflexionsmoglichkeiten, die das Lesen bietet, als ein Potenzial
zu sehen, das deine personliche Resilienz und dein kreatives Denken
fordern kann. Gleichzeitig mochten wir dich ermutigen, die in diesem
Buch vorgestellten Konzepte und Methoden als Ausgangspunkt fur den
Austausch mit anderen zu nutzen, sei es in einem physischen Raum
oder in einem digitalen Umfeld. Durch die Kombination aus personli-
cher Reflexion und sozialem Austausch streben wir danach, eine tiefere,
bereichernde Lernerfahrung zu schaffen, die die Resilienz starkt und die
Freude am kreativen und gestalterischen Prozess fordert.

In der Methodik dieses Buches spiegelt sich ein reiches Spektrum an Er-
fahrungen und Begegnungen aus dem schulischen und hochschulischen
Kontext von Kunst und Design wider. Uber die Jahre hinweg hatten wir
die Gelegenheit, mit unzahligen Kunstler:innen und Gestalter:innen
sowohl auf der Seite der Lernenden als auch der Lehrenden zu arbeiten.
Die Essenz und die Summe dieser vielschichtigen Erfahrungen finden
hier ihren Niederschlag. Wir schopfen aus dem Reservoir unserer Er-
innerungen und haben zudem viele Gesprache in Form von Interviews
mit Studierenden und Absolvent:innen gefuhrt, um ein breites Spektrum
an Perspektiven und Erfahrungen einzufangen. Vielen Dank an dieser
Stelle fur alle Gesprache. Diese Vielfalt an Stimmen und Facetten ist von
zentraler Bedeutung. Sie verleiht den Aussagen des Buches nicht nur eine
groRere Validitat, sondern druckt auch unsere Uberzeugung aus, dass
personliche Entwicklung stets eine Entwicklung mit und durch anderen
Menschen ist. Die gefuhrten Gesprache bewegen sich innerhalb des
Kernbereichs von Kunst und Design, doch sie iberschreiten auch diese
Grenzen. Wir haben es als wichtig erachtet, den Dialog mit benachbarten
Fachdisziplinen zu suchen, um deren Perspektiven zu verstehen und ab-
zubilden. Dieser interdisziplinare Austausch bereichert die methodische
Ausrichtung des Buches und ermoglicht es, das Feld des Designs und der
kreativen Arbeit in einem groferen Kontext zu betrachten. Durch diesen
breiten methodischen Ansatz streben wir danach, dir eine tiefere und
vielschichtige Einsicht in die Welt des kreativen Schaffens zu ermoglichen.
Wir laden dich ein, die vielen Facetten des Designs und der Kunst durch
eine Vielzahl von Blickwinkeln zu erkunden und zu erfahren.
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Kunst und Design

Das schlagende Herz unseres kreativen Schaffens ist unsere These, dass
Design und Kunst trotz ihrer Unterschiede viel gemeinsam haben. Zu-
nachst ist unbestreitbar, dass Design ein kuinstlerischer Beruf ist, ausgelost
durch einen Auftrag, der das Verweben symbolischer und emotionaler
Inhalte erfordert, um Kommunikation zu ermoglichen. Dies ist ein ge-
meinsamer Nenner sowohl im Design als auch in der Kunst, wobei im
Design dieser kommunikative Aspekt haufig stark ausgepragt ist, wahrend
er in der angewandten Kunst etwas weniger betont wird.

Die wesentliche Differenzierung zwischen freier Kunst und angewandter
Gestaltung (Design) lasst sich wohl am besten tiber den Auftragskontext
verstehen. Freie Kunst, die sich etwa in Formen wie Malerei, Bildhauerei,
[llustration, Fotografie, Film, Performance, Konzeptkunst und Installation
manifestiert, wird oft selbst in Auftrag gegeben und folgt einer personli-
chen oder gesellschaftlichen Erkundung. Andererseits wird angewandte
Gestaltung, erkennbar in Bereichen wie z.B. Kommunikationsdesign,
Grafik-Design, Produktdesign oder Modedesign, haufig durch externe
Auftrage angetrieben, wobei das Ziel ist, konkrete kommunikative oder
funktionale wie auch naturlich kommerzielle Anforderungen zu erfullen.

Diese Unterscheidung von selbst beauftragt und von aufen beauftragt
beleuchtet ein fundamentales wirtschaftliches und kommunikatives Ver-
haltnis, das die verschiedenen Kontexte und Zielsetzungen von Kunst und
Design hervorhebt. Jedoch mochten wir in diesem Buch eine kiinstliche
Trennung vermeiden und stattdessen den Fokus auf die Synergien und die
gegenseitige Bereicherung legen, die aus dem Dialog zwischen freier und
angewandeter Kunst und Design entstehen konnen. Im offentlichen Raum
und im Bereich der kulturellen Bildung und Beratung sehen wir, wie viele
Kolleginnen und Kollegen sich selbst auferlegte Aufgaben in den Dienst
der Gesellschaft stellen, indem sie Kunst und Design als Werkzeuge fur
soziale und kulturelle Diskurse nutzen. Selbst im kommerziellen Umfeld
des Grafik- und Kommunikationsdesigns sind die Grenzen zwischen die-
sen Bereichen flieBend. Sie mussen es auch sein, denn die Schnittmenge
zwischen beispielsweise Illustration bzw. Grafik-Design zeigt auf, dass
es sowohl selbst beauftragte als auch extern beauftragte Projekte gibt.
Dies unterstreicht die Bedeutung von Diversitat und Flexibilitat innerhalb
des gestalterischen Spektrums. Unsere Kernthese und Uberzeugung ist,
dass die Herangehensweisen an gestalterische Losungen in all diesen
Bereichen ahnlich sind, und dass die Entdeckung methodischer Paral-
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lelen zwischen freier und angewandter Kunst und Design wesentliche
Synergien schafft.

In diesem Buch nehmen wir uns daher die Freiheit, Kunst und Design als
ein Kontinuum kreativen Schaffens zu sehen, das sich durch gegenseitige
Bereicherung und einen fruchtbaren Austausch auszeichnet. Durch die
Erkundung dieser Beziehungen streben wir danach, ein tieferes Ver-
standnis und eine breitere Perspektive auf das kreative und gestalterische
Lernen und Praktizieren zu bieten, das in der heutigen vielfaltigen und
vernetzten Welt von entscheidender Bedeutung ist. In dieser Art will
dieses Buch sowohl als fachliches Handbuch als auch als praktischer
Leitfaden dienen, um individuelle Fahigkeiten fur kiinstlerisches Arbeiten
in gestalterischen Kontexten zu entwickeln. Es bietet bewahrte Konzepte
zur Kultivierung personlicher Kreativitat und liefert den Leser:innen In-
spiration, Denkweisen sowie einige praktische Ansatze in der digitalen
Lern- und Arbeitswelt. Es richtet sich an Quereinsteiger, die sich bereits
auf dem Weg zur Professionalisierung befinden, an Design-Studierende
und an Fachleute in der Orientierungsphase.

Aufbau des Buches

Die Struktur dieses Buches folgt einem didaktischen Ansatz, der es den
Leserinnen und Lesern ermoglicht, sich die Inhalte selbst anzueignen,
ahnlich einem Selbstlernkurs. Wir haben das Buch in verschiedene
Abschnitte unterteilt, um einen stufenweisen und nachvollziehbaren
Lernprozess zu fordern.

e Zu Beginn widmen wir uns im Abschnitt ,Das Kreative als Konzept”
den Grundlagen der Kreativitat. Hier untersuchen wir grundlegende
Modelle wie das Vier Phasen Modell nach Hermann von Helmholtz
und den Schaffensprozess nach Mihaly Csikszentmihalyi und berei-
chern sie mit Erfahrungswerten aus der Lehre.

¢ In ,Woher kommt das Neue?” vertiefen wir die konzeptionelle Un-
tersuchung des kreativen Prozesses. Hier lernen die Leserinnen und
Leser unter anderem das ,Denken mit der Hand” durch praktische
Ubungen und verschiedene Methoden kennen. Wir diskutieren die
Dynamik der Teamarbeit sowie den Einfluss von Freiheit und Regeln
im kreativen Kontext.

e ,Vom Kopf in die Welt” gehen wir iber Methoden und Techniken zu
kreativen Gedanken und Ideen, um sie auf die Realitat zu Ubertragen.
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Wir betonen die Bedeutung der Reflexion und der Auswahl geeigneter
Werkzeuge, einschliefSlich der Einbindung kunstlicher Intelligenz,
und machen deutlich, dass die Kultivierung von Kreativitat wichtiger
ist als die Verwendung von Kreativitatstechniken.

* In jedem Kreativprojekt mussen wir ,konkret und fertig werden”:
Das Projektmanagement in kiinstlerischen Kontexten liefert wichti-
ge Einsichten zur Steuerung von Designprozessen. Wir zeigen eine
sechsteilige Phasenstruktur fur Designprozesse auf und erklaren diese
anhand von Praxisbeispielen.

e Kunstlerisches Tun verlauft in den meisten Fallen im Rahmen einer
Freiberuflichkeit und damit einer wirtschaftlichen Selbststandigkeit.
Das thematisieren wir, indem wir uns in ,Ich bin eine Marke” auf
die Entwicklung, Prasentation und Positionierung der eigenen Marke
fokussieren. Wir zeigen Methoden zur nachhaltigen Selbstfursorge
und zur Verbesserung der eigenen Marktposition auf. Die Zusammen-
arbeit mit anderen besprechen wir in ,Ich bin viele”. Dort soll es um
das Hegen und Pflegen personlicher und intellektueller ,Okosysteme”
gehen. Wir erklaren, wie man eine positive Grundhaltung kultiviert,
selbst in Zeiten von Zweifel und Herausforderungen.

¢ Im abschliellenden Abschnitt , Abschluss und Ausblick fur gestaltende
Autor:innen” fassen wir die zentralen Themen und Konzepte zusam-
men und geben einen Ausblick fur zukuinftige kreative Tatigkeiten.

Der Gestaltungsprozess als Erkenntnisprozess

In diesem Buch legen wir die Essenz einer Lehrmeinung dar, die lediglich
eine von vielen moglichen Ansichten reprasentiert. Dies hervorzuheben
ist von Bedeutung, da jede Auswahl einer Sichtweise eine individuelle
Pragung mit sich bringt. Im facettenreichen Feld der Epistemik von Kunst
und Design ist keine absolute Wahrheit zu erwarten; der Anspruch darauf
kann leicht in die Gefahr einer ideologischen Verengung fuhren. Daher
mochten wir, dass dieses Werk als Aussage, als Postulat und stellenweise
auch als Essay verstanden wird. Wenn wir eine individuelle Wahrheit
verkiinden, so geschieht dies aus unserer eigenen kuinstlerischen Sub-
jektivitat heraus. Dies soll nicht einschrankend wirken, sondern dient
der Transparenz und Selbstkritik. Das Wissen, das wir in diesen Seiten
entfalten, ist eine Konstruktion aus dem, was wir z.B. durch die Reflexion
eigener Erfahrungen fur richtig erachten. Unsere Absichten, Argumente
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und die daraus entstehende Erzahlung sind eingebettet in ein Netzwerk
von personlichen und kollektiven Erfahrungen, theoretischen Rahmen
und praktischen Erkenntnissen. Wir regen in diesem Buch dazu an, glei-
chermalien die eigene Position zu reflektieren, um neue Perspektiven und
Herangehensweisen zu entdecken, die dein kreatives und gestalterisches
Schaffen bereichern.

In diesem Buch laden wir dich ein, dich auf eine anregende Reise zu
begeben, um deine Selbstkompetenzen und Denkstrategien zu entfalten
und diese in ,Communities of Practice” zu teilen und zu vertiefen. Das
Buch leitet dich an, dein kreatives Streben als eine alltagliche und sinn-
stiftende Tatigkeit zu kultivieren, die auf einer festen inneren Haltung
grundet. Wir versprechen dir eine Lekture, die deine Sichtweise erweitert,
deine kreativen Muskeln fordert und dich inspiriert, dein gestalterisches
und kunstlerisches Potenzial voll auszuschopfen. Entdecke die Freude
am kreativen Tun und lass dich von den vielfaltigen Einsichten und prak-
tischen Ratschlagen dieses Buches auf deinem Weg begleiten.

Christiane ten Hoevel

Andreas Lanig
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Das Schopferische als Konzept

Das erwartet dich in diesem Kapitel:

» Du erhaltst einen Uberblick darUiber, wie Kreativitatstechniken in
einen Ubergeordneten philosophischen Diskurs eingeordnet sind,
was ein Echo der in der Einleitung diskutierten kuinstlerischen Wis-
sensbildung ist.

> Du vertiefst dein Verstandnis des kreativen Prozesses als einen haupt-
sachlich unterbewusst verlaufenden Vorgang und knuipfst damit an
unsere Betrachtungen Uber die Rolle der inneren Haltung und des
unbewussten Denkens an.

» Du erkennst die Beziige zwischen den Theorien der Ideenfindung
und den berufspraktischen Kreativitatstechniken und setzt somit den
Dialog zwischen freier und angewandter Kunst und Design fort, den
wir in der Einleitung angesprochen haben.

> Du leitest personliche Handlungsprinzipien und Verhaltensmuster fur
ein ,kreatives Leben” ab, was sich mit unserer Auffassung deckt, dass
personliche Entwicklung immer in Beziehung zu anderen stattfindet.

In der taglichen Auseinandersetzung mit Kreativitat begegnen wir oft der
Vorstellung, dass Kreativitat eine Gabe ist, die nur wenigen Auserwahlten
in die Wiege gelegt wird. Ein Mythos, der Genies und Exzentriker ins
Rampenlicht stellt, wahrend die Mehrheit im Schatten der Konformitat und
Berechenbarkeit verweilt. Doch die Wirklichkeit des kreativen Prozesses
ist weniger mystisch und weit zuganglicher, als uns diese alltaglichen
Vorstellungen glauben lassen.

In unserem ersten Abschnitt ,Das Schopferische als Konzept” laden wir
dich, liebe Leserin und lieber Leser, ein, die Welt der Kreativitat aus
einer ganz besonderen Perspektive zu betrachten — vergleichbar mit
einem Okosystem in der Natur. Hierbei verstehen wir Kreativitat nicht
als isoliertes Phanomen, sondern als Teil einer umfassenden ,Kultur” im



