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* Die Inspiration zu diesem Satz stammt aus dem Buch: „Graphic design history“ Steven Heller, Georgette Ballance (Allworth  
   Communications, Inc., Einleitung)

Einleitung

„Ist Grafikdesign Kunst?“
Bevor der Versuch unternommen werden kann, die Forschungsfrage dieser Arbeit zu be-
antworten, ist es essenziell, die Begriffe Grafikdesign und Kunst unabhängig voneinander
zu betrachten, zu recherchieren, zu hinterfragen, zu diskutieren.
Zudem kann kein Vergleich stattfinden, ohne die Geschichte der beiden Begriffe zu ken-
nen - wer die Geschichte nicht kennt, kann die Gegenwart nicht beurteilen.* 
In Kapitel 1: „Grafikdesigngeschichte“ wird der Begriff Grafikdesign erläutert, wobei
versucht wird, durch ein Aufsplittern in die Wortbestandteile „Grafik“ und „Design“ die 
Bedeutung und Entwicklung des Begriffs Grafikdesign aus einem anderen Blickwinkel zu
ergründen. Es wird ein Überblick über den Ursprung und relevante geschichtliche Ereig-
nisse in der Entwicklung des Grafikdesigns gegeben.
In Kapitel 2: „Kunstgeschichte“ werden Anregungen dazu gegeben, wie man den unendlich 
weit gefassten Begriff Kunst verstehen könnte. Der Begriff Kunst wird in seiner geschichtli-
chen Entwicklung beleuchtet, wobei der Fokus auf jenem Teil der Kunstgeschichte
liegt, welcher parallel zur Entwicklung des Grafikdesigns stattfand - die Kunstbewegungen
im 20. Jahrhundert.
Die ersten beiden Abschnitte bilden die Grundlage für eine kritische Gegenüberstellung
bzw. einen kritischen Vergleich beider Begriffe in Kapitel 3: „Grafikdesign und Kunst: Ge-
meinsamkeiten und Differenzen“.
Tendenzen, die gegenwärtig im Grafikdesign zu beobachten sind, werden in einen Ver-
gleich mit den gegenwärtigen Tendenezen der Kunst gesetzt.

Die Beantwortung dieser Frage ist vor allem an jene adressiert, die sich der Identitätsfrage
stellen, ob ein(e) Grafikdesigner(in) ein(e) Künstler(in) ist beziehungsweise, ob ein(e)
Grafikdesigner(in) auch Künstler(in) sein kann - aus einer persönlichen Identitätskrise
heraus ist die Forschungsfrage dieser Arbeit entstanden.
Schon viele haben sich diese Frage gestellt - und Antworten darauf gegeben. Einige dieser 
Antworten werden in diese Arbeit eingebunden, um Anreize für neue, eigene Ansätze zur 
Beantwortung dieser Frage zu schaffen.
Wichtig ist hierbei, dass es nicht um eine Wertung geht, sondern um eine Retrospektive, 
in der die Vielfalt der unterschiedlichen Informationen, die es bisher zu diesem Thema 
gesammelt wurden, eine wichtige Rolle spielt.
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1 Briefing: Das Briefing 2.6 ist eine präzise formulierte Aufgabenstellung des/der Auftraggebers/Autraggeberin, 
   meist in schriftlicher Form. Es ist sinnvoll, ein Briefing auch mündlich zu besprechen, da es dazu dient, die Vor- 
   stellungen des Auftraggebers verständlich für den Auftragnehmer festzulegen. Je nach Formulierung des Briefings 
   bleiben dem/der Grafikdesigner(in) bei der Umsetzung mehr oder weniger gestalterische Freiheiten.

1: Geschichte des Grafikdesign

1.1 Begriffserklärung Grafikdesign

Im Buch „Graphic Design“ von Richard Hollis wird die simpelste Form von Grafikdesign
folgendermaßen definiert:  „Outline is the simplest representation of an object in two di-
mensions. [...] A solid outline (a silhouette) or its negative (the flat background shape) are 
the primary elements of graphic design.“ (Hollis 2004, 17) 
Grundlage des Grafikdesigns ist also, dass das Endergebnis eine Darstellung im zweidi-
mensionalen Raum ist. Um ein wichtiges Merkmal wird diese Grundlage in folgender 
Definition erweitert: „Das Grafikdesign
bezieht sich auf die zweidimensionale optische Umsetzung der visuellen Kommunikation“.
(Mayer 1996, 16) Grafikdesign dient also der visuellen Kommunikation eines Textes, Inhalts 
oder einer Botschaft.
Der Designer Jorge Frascara fügt diesen wesentlichen Punkten hinzu, dass beim Gra-
fikdesign beachtet werden muss, welchen Verwendungszweck der/die Kunde(in) bzw. 
Auftraggeber(in) dafür vorsieht. Den Inhalt, welcher grafisch umgesetzt werden soll, gibt 
also ein/eine Auftraggeber(in) vor - bei der gestalterischen Umsetzung bleiben dem Grafi-
ker mehr oder weniger Freiheiten, inhaltlich muss das Ergebnis den Vorstellungen des/der 
Auftraggebers/Auftraggeberin entsprechen.

„The Designers message serves the needs of the client who is paying for it. Although its form 
may be determined or modified by the designers aesthetic preferences of prejudice, the message 
has to be put in a language recognized and understood by its intended audience. Most usually 
words and images are used together. [...]“ (Hollis 2004, 17)

Grafikdesign gestaltet sich also oft als Wort-Bild-Kombination, kann aber auch nur aus
Bild (Illustration) oder nur aus Text (Typografie) bestehen.

Zusammengefasst kann man Grafikdesign durch vier wesentliche Merkmale definieren:

1: der Zweck des Grafikdesigns ist visuelle Kommunikation

2: der Inhalt (auch Briefing 1 genannt) wird von einem/einer Auftraggeber(in) vorgegeben, egal

ob der Auftrag zu kommerziellen oder nicht kommerziellen Zwecken verwendet wird.

3. als Endprodukt erhält man eine Darstellung im zweidimensionalem Raum

4. Grafikdesign ist ausgerichtet auf technische Reproduzierbarkeit (Massenproduktion)
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2 (vgl.) „http://de.wikipedia.org/wiki/Grafik_(Begriffsklärung)“ (23. März 2009, 21:27)

1.2 Grafik und Design: Zusammenhänge

Das Wort Grafikdesign wird aus den Begriffen Grafik und Design zusammengesetzt.
Beide Wörter gab es, bevor der Begriff Grafikdesign erfunden wurde. Die Wortbestandtei-
le Grafik und Design explizit zu erforschen ist ein möglicher Ansatz, um Informationen
über die Entwicklungsgeschichte bis zum Zeitpunkt der Erfindung des Begriffs Grafikde-
sign zu sammeln und dadurch Zusammenhänge - vor allem zwischen Design und Grafikde-
sign - zu verstehen.

1.2.1 Grafik

Was ist eigentlich eine Grafik? Beispiel für grafische Techniken sind:
Holzschnitt, Lithographie, Kupferstich, Zeichnung (ein zeichnerisches, am Strick orientier-
tes Bild), Druckgrafik (ein reproduktionstechnischer Aspekt), Illustration (eine bildliche 
Erläuterung), Diagramm (bildliche Darstellung von Daten) aber auch der Computer und 
Fotografie 2 sind wichtige Technologien für die Erstellung von Grafiken. (Hollis 2004, 17)
Das Wort Grafik stammt aus dem Griechischen und bedeuted übersetzt „die (be-)Schrei-
bende [Kunst]“. (vgl. Hollis 2004, 17)
Aus der Übersetzung des Wortes Grafik lässt sich ein Hinweis auf ein wichtiges Merkmal 
des Grafikdesign ableiten (siehe Kapitel 1: „Begriffserklärung Grafikdesign“): Aufgabe des Gra-
fikdesign ist die visuelle Übersetzung eines Inhalts.

1.2.2 Design

„Do you know what design is? What is design? People have to understand what the hell they are doing. 
In art school people assume everybody understands everything. They do not. You talk about design and 
there is no definition, and everybody has different ideas about what design is. One person thinks of his 
father´s tie. One person thinks of his mother´s nightgown. Another person is thinking of his wallpaper in 
his bathroom. You know? That is not design. That is decorating. What is the difference between design and 
decoration? The basics are very important! This is not basic. There is nothing basic about this stuff. This is 
really sophisticated stuff. [...] Everything is Design. Everything!“ (vgl. Rand 2008, 25) 

Diese Passage aus einem Interview mit dem Grafikdesigner Paul Rand beinhaltet seine 
bekannte Aussage: „Alles ist Design.“
Paul Rand bringt das Dilemma des Wortes Design in der heutigen Zeit auf den Punkt: Der
Begriff ist eben vielen kein Begriff, er wird auf unterschiedlichste Weise interpretiert und
oft ungenau differenziert.



| 7

3 Literaturhinweis: „What is History?“ Edward Hallett Carr, Richard J. Evans (Palgrave, 2001)

Welchen Zusammenhang gibt es zwischen Grafikdesign und Design? Der Begriff Grafikde-
sign setzt sich zwar aus den Begriffen Grafik und Design zusammen, Design ist aber ein
eigenständiger Begriff. Als Oberbegriff fasst er Design-Kategorien zusammen - unter
anderem das Grafikdesign. Design als „Oberbegriff“ (vgl. Mayer 1996, 19) fasst viele Unterka-
tegorien zusammen wie zum Beispiel das Grafikdesign, Textildesign, Modedesign, Möbel-
design, Industriedesign und Environmental Design. (vgl. Conway 1987, Inhaltsverzeichnis)
Da der Begriff Grafikdesign also eine Unterkategorie des Begriffs Design ist, wird des
Öfteren undifferenziert von Design gesprochen, wenn eigentlich Grafikdesign gemeint
ist. Begriffsverwirrungen mögen daher rühren, dass der Begriff Design gegenwärtig sehr
inflationär (vgl. Droste 2002, 6) genutzt wird.
Paul Rand ist einer von vielen, die einerseits als Grafikdesigner(in), andererseits als 
Designer(in) bekannt sind (A.d.V. Paul Rand wird als Amerikas führender Grafikdesigner bezeichnet) 
- ist aber in den Bereichen Werbung, Buch- und Corporate-Design tätig (vgl. Heller 1998, 9) 
Diese Tatsache führt letztendlich zur weiteren Verwirrung um den Begriff Grafikdesign.
Beispiel: Wer Paul Rands Grafikdesignarbeiten sieht und über ihn als Designer liest, wird 
folglich auch seine grafischen Designs dem Begriff Design zuordnen. Dies ist insofern  
nicht falsch, weil ja Grafikdesign auch als Unterkategorie des Begriffs Design Gültigkeit 
hat. Das Problem hiebei liegt aber darin, dass eine Differenzierung der beiden Begriffe 
fehlt.
Berücksichtigt man alle bis jetzt genannten Zusammenhänge, Überschneidungen, Verwir-
rungen der Begriffe Design und Grafikdesign, macht es Sinn, weiter auszuholen und die 
geschichtliche Spurensuche nicht beim Grafikdesign, sondern beim Design anzusetzen. 
Dadurch kann hinterfragt werden, in welchem Verhältnis die Begriffe Grafikdesign und 
Design zueinander stehen, sowohl aus geschichtlicher Perspektive als auch aus
aktueller Sicht.

1.3 Designforschung

Die Forschung über die Geschichte des Designs (A.d.V. ebenso wie die Forschung über
die Geschichte des Grafikdesigns) gibt es noch nicht sehr lange. (vgl. Conway 1987, 4,5,6) 
Geschichte wird bekanntlich immer erst dann geschrieben, wenn das Erlebte schon längst 
vergangen ist. 3 Das bedeutet, dass vieles, was heute dem „Design“ zugeordnet wird, 
aus gegenwärtiger Sicht rückblickend als Design angesehen wird. Viele Designobjekte gibt 
es länger, als die Designforschung und den Begriff Design selbst. Beachtet werden sollte 
hiebei, dass Designforschung versucht, Design im jeweiligen Kontext der Periode zu sehen, 
in der das Design geschaffen wurde. Beispielsweise würden wir eine Parkbank mit  
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4
 „http://www.designmuseum.org/design/stefan-sagmeister“ (21.März 2009, 23:40)

viktorianischen Ornamenten heute wahrscheinlich nicht als Design-Objekt bezeichnen. 
Aber von dem Blickwinkel der Menschen im viktorianischen Zeitalter und ihren ästheti-
schen Empfindungen für Ornamentik ausgehend, hätte man - hätte es den Begriff Design 
schon gegeben - wahrscheinlich durchaus von einem Design-Objekt gesprochen.  
(vgl. Conway 1987, 26)
Ein Beispiel aus der Gegenwart ist eine Arbeit des zur Zeit angesagten Grafikdesigners
Stefan Sagmeister. Er ließ sich den Text für ein Plakat in seine Haut einritzen und seinen
Körper abfotografieren. Er wurde damit als Grafikdesigner berühmt - und wird in die Ge-
schichte des Grafikdesigns eingehen. 4 Hätte Sagmeister in einer anderen geschichtlichen
Periode gelebt und dieses Plakat geschaffen, hätten er und sein Werk vermutlich nicht
diesen Status erlangt. 
Begibt man sich auf die Suche nach Literaturquellen zur Designgeschichte, so wird man 
feststellen, dass viele Quellen im besten Fall nur Sekundärliteratur (vgl. Linxweiler 2004, 176) 
sind, weshalb an dieser Stelle festgehalten werden soll, dass hier nur eine weitere Spurensu-
che in der Geschichte des Designs erfolgen kann. Die Geschichte des Designs kann somit 
nicht anhand von Fakten belegt werden - es geht vielmehr darum, die Informationen, die 
es gibt zu ordnen, zu verstehen, und Zusammenhänge herzustellen. (vgl. Conway 1987, 4,5,6)

1.4 Der Ursprung des Design

 Giorgio Vasari, ein im 16. Jahrhundert lebender Maler, Baumeister und Kunstschriftstel-
ler, erhob den damalig gebräuchlichen Begriff „disegno“ - was zur damaligen Zeit soviel wie
künstlerische Idee, in der heutigen Übersetzung Skizze oder Zeichnung bedeutet - zum
Vater der Künste: Malerei, Plastik und Architektur. (vgl. Bürdek 2005, 13)
Somit leitet sich der Begriff Design aus dem Italienischen „disegno“ ab. 
Laut Oxford Dictionary erschien der Begriff Design zum ersten Mal im Jahr 1588 in einem 
Wörterbuch, und wurde definiert als:
„ - ein von einem Menschen erdachter Plan oder ein Schema von etwas, das realisiert  

     werden soll,

   - ein erster zeichnerischer Entwurf für ein Kunstwerk oder

   - ein Objekt der angewandten Kunst, der für die Ausführung eines Werkes 

     verbindlich sein soll.“ (Bürdek 2005, 13)
Hier zerfällt der Begriff Design gewissermaßen in zwei Teile:
1. Design bezeichnet den Prozess des Entwurfs

2. Design bezeichnet das nach dem Entwurf ausgeführte Objekt
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5
 vgl. „http://de.wikipedia.org/wiki/Design“ (08. März 2009, 01:23)

1.5 Der erste Designer

Ungefähr zur gleichen Zeit, nämlich im 15./16. Jhdt. verweisen viele Quellen auf den ers-
ten Designer - den Künstler Leonardo da Vinci: „From a historical perspective it is popular
to regard Leonardo da Vinci as the first designer. [...] Nevertheless it decisively influenced
the idea of design: the designer as an inventor.“ (vgl. Bürdek 2005, 13)
Es wird die These aufgestellt, da Vinci verkörpere die Grundidee des Designs: De-
sign dient der Erfindung. Somit wurde der Rolle des/der „Designers(in)“ die des/der 
Erfinders(in) zugesprochen. 

1.6 Design zur Zeit der industriellen Revolution zu Beginn des 20. Jahrhunderts

Mit Beginn der industriellen Revolution wandelte sich die Rolle des/der Designers(in) zu 
jemandem, der Gebrauchs- oder Industriegegenstände herstellte. Betrachtet man Design 
aus diesem Blickwinkel, spricht man von Grafik- bzw. Industriedesign. (vgl. Häusler, Klein 
2007, 5)
1908 begann in Europa die Ära der sachlichen Gestaltung, die verschiedenen Strömungen
wurden als Funktionalismus bezeichnet. (vgl. Weber 2007, 4) Daher ergibt sich an diesem 
Punkt ein neues, anderes Verständnis von Design. Die Rolle des/der Designers(in) wurde 
hier sehr radikal definiert und jegliche Anerkennung vorangegangener geschichtlicher 
Entwicklungen verweigert:
„Die vorindustrielle Geschichte kennt keinen Designer. Erst mit der Entwicklung von
Massenproduktion ergab sich die Notwendigkeit der Herstellung eines Prototyps. [...]“ 5

„Design bezeichnet die Formgebung und -gestaltung von zumeist seriellen Produkten unter
dem Gesichtspunkt, möglichst ästhetische und funktionelle Aspekte zu vereinen.
Besonderen Wert sind bei der Gestaltung auf Material, Farbe, Zweckmäßigkeit und
Bedienungskomfort zu legen, wobei jedoch die ästhetische Qualität des Objekts nicht aus
den Augen verloren gehen darf.“ (vgl. Häusler, Klein 2007, 5) Wenn man Design also von 
diesem Standpunkt aus betrachtet, ist oft die Rede von der jüngeren Designgeschichte. 5

Mit Beginn der industriellen Revolution erlebte auch das Grafikdesign seine erste Blüte 
(vgl. Weber 2007, 5), weshalb an dieser Stelle nun der Fokus der Geschichte des Designs auf 
einen Designbereich fokussiert werden soll: das Grafikdesign.
Der Ursprung des Grafikdesigns lässt sich weiter in die Geschichte zurückverfolgen.
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6
 vgl. http://www.encyclopedia.com/doc/1E1-Dwiggins.html

1.7 Ursprung des Grafikdesign (Ende 19. Jahrhundert)

Bevor man von Grafikdesign sprach, wurden Tätigkeiten, wie zum Beispiel Grafiken 
erstellen, Texte setzen usw., von einzelnen Berufsgruppen angeboten. Es gab aber auch 
Poster-Künstler(innen), die mehrere dieser Tätigkeitsfelder beherrschten - diese wurden 
als „commercial artists“ bezeichnet (A.d.V.: wörtl. übersetzt: kommerzielle Künstler(in), sinngemäß 
Gebrauchsgrafiker(in)). Zu diesen zählten beispielsweise Layouter(in), Setzer(in), Texter(in), 
Grafiker(in) und Retoucher(in). Letzte Instanz des Prozesses war der Drucker, der zu 
den vorbereiteten Grafiken Text auswählte und die Poster bzw. Anzeigen druckte. Durch 
technische Errungenschaften wurde es möglich, dass der ganze Prozess von einer Person 
ausgeführt werden konnte, was ein wichtiger Schritt für das Grafikdesign war.
William Addison Dwiggins, amerikanischer Typograph und Buchlayouter 6, verwendete
im Jahr 1922 als erster den Begriff „graphic design“ (Heller, Pettit 2000, 64) (Grafikdesign) 
in einem Artikel, der in der Zeitschrift „Boston Evening Transcript“ (Heller, Pettit 2000, 64) 
publiziert wurde, um die Bereiche Buch-, Schrift-, Typografie-Design und Werbung  (vgl. 
Heller, Ballance 2001, 295) in einem Begriff zusammenfassen zu können.
14 Verwendung fand Grafikdesign vor allem für Anzeigen-Werbung (die es übrigens
auch schon gab, bevor der Begriff Grafikdesign erfunden wurde (vgl. Heller, Ballance 2001, 
295) in Form von Postern, später auch bei der Gestaltung von Magazinen und Zeitungen.
Grafikdesign wurde also hauptsächlich für Werbung genutzt und diente dazu, dem/der 
Konsumenten(in) etwas zu kommunizieren, ihn von etwas (meist einem Produkt oder 
einer Marke) zu überzeugen, um es konsumieren zu wollen.
Die Geschichte des Grafikdesigns ist unfassbar umfangreich. Nach der industriellen Re-
volution gab es (von den Industrieländern ausgehend) in verschiedenen Ländern unter-
schiedliche Entwicklungen, die sich mehr oder weniger ein- oder gegenseitig beeinflusst
haben. Es gab viele Grafikdesigner(innen), die wichtige Meilensteine in der Geschichte ge-
setzt haben. Zu viele, um sie hier alle nennen zu können, ohne den Umfang dieser Arbeit 
zu sprengen. Es sei aber auf die folgenden Quellen hingewiesen, die einen Überblick über 
die gesamte Geschichte des Grafikdesigns geben:

„Graphic Design: A Concise History“ Richard Hollis (Thames & Hudson world of art 2004, Seite 17)

Dieses Buch erzählt von den geschichtlichen Entwicklungen in den einzelnen Ländern, 
sowie den Zusammenhängen zwischen diesen Entwicklungen.

„Graphic design time line: a century of design milestones“ Steven Heller, Elinor Pettit (Allworth Commu-
nications Inc., 2000)

Hier werden, in zeitlicher Reihenfolge, die Meilensteine des Grafikdesigns aufgelistet.
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Alle geschichtlichen Entwicklungen hier aufzulisten ist schlichtweg unmöglich und, um
die Forschungsfrage zu beantworten, nicht zwingend notwendig. Wichtig ist nicht eine
detaillierte Aufzählung von Jahreszahlen, Personen und Meilensteinen, sondern ein
Verständnis dafür, wie sich Kunst und Grafikdesign in der geschichtlichen Entwicklung
gegenseitig beeinflussten. Zusätzlich soll dargestellt werden, inwieweit die Stil- bzw. Kunst-
bewegungen ab ca. 1919 den Begriff Grafikdesign stark geprägt haben.
In diesem Kapitel wird der Einfluss dieser Stil- und Kunstbewegungen auf das Grafikde-
sign hinterfragt, in Kapitel 2 findet sich eine genauere Beschreibung der Kunstbewegun-
gen aus Sicht der Kunstgeschichte.

1.8 Geschichte des Grafikdesign ab 1919 zur Zeit der Kunstbewegungen

In der Geschichte gab es viele Kunstbewegungen wie das Bauhaus, den Futurismus, Dada-
ismus, den Konstruktivismus, De Stijl, um einige zu nennen.
Die möglicherweise mit dem irreführenden Begriff bezeichneten „Kunstbewegungen“ 
wurden meist von KünstlerInnen ins Leben gerufen, setzten sich aber nicht nur mit Kunst, 
sondern auch mit Design und Handwerk auseinander und hatten wesentlichen Einfluss 
auf das Grafikdesign. (vgl. Heller, Ballance 2001, 4)
Welchen Einfluss diese Bewegungen auf das Grafikdesign hatten, wird in den nächsten
zwei Abschnitten erläutert.

1.8.1 Bauhaus (Deutschland 1919 - 1933)

Das Bauhaus vereinte Kunst, Handwerk und Design in einem eigenen Konzept. (vgl. Heller, 
Pettit 2000, 4)  Die Grafikdesignarbeiten des Bauhaus kann man eher als Grafische Kunst 
bezeichnen, da der visuelle Aspekt stark im Vordergrund steht - im Gegensatz zu jenem 
Grafikdesign, in dem Marketingkonzepte miteinbezogen wurden. (vgl. Droste 2002, 218) 
Hier wurde der Begriff ‚designer‘ (übersetzt Formgestalter) erfunden. (vgl. Bonnet 2008, 25)

1.8.2 Futurismus, Dadaismus, Konstruktivismus und DeStijl

Im Futurismus, Dadaismus, Konstruktivismus und DeStijl war die Typografie und ihre 
visuelle Aussage, sowie die visuelle Kommunikation des Inhalts, Schwerpunkt des Grafik-
design. Es wurde die Aufhebung der Grenzen zwischen freier und angewandter Kunst pro-
pagiert. Es wurden auch die traditionellen Bereiche der „fine arts“ (schöne Künste) wieder-
entdeckt, und auf den künstlerischen Aspekt der Grafischen Arbeiten wurde großer Wert 
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gelegt. Die Botschaft des Grafikdesign wurde vor allem auf visueller Ebene transportiert. 
Beispielsweise ist es nicht nötig, Italienisch lesen zu können, um die Botschaft einer futu-
ristischen Illustration mit Italienischem Text zu verstehen. (Heller, Ballance 2001, 4)  (Bild)

1.9 Abschluss Kapitel Eins

An dieser Stelle schließt das erste Kapitel mit der Aufarbeitung der geschichtlichen Ent-
wicklungen des Grafikdesign. Im dritten Kapitel wird näher auf die gegenwärtigen Ent-
wicklungen des Grafikdesign eingegangen.
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7 
vgl. „http://www.susansontag.com/SusanSontag/books/againstInterpExcerpt.shtml“ (21.März, 2009, 20:34)

8 Literaturhinweise:

   „Schiller und Plato: vom Staate der Vernunft und dem Scheine der Kunst : Untersuchungen zur politiko-ästhetischen 
     Antinomie“ Caroline Janke  (Rodopi, 1999, Seite 30 ff)

   „Der Dialog nach Platon“ Heinrich W. von Kalkreuth (Bayrische Staatsbibliothek, 1811)

9 vgl. http://de.wikipedia.org/wiki/Robert_Delaunay (27. März 2009, 06:00)

2: Kunst

Einleitung

Um den Begriff Kunst mit dem Begriff Grafikdesign vergleichen zu können, ist es notwen-
dig, Informationen über die Bedeutung des Begriffs Kunst zu sammeln. Der Begriff Kunst
kann geschichtlich gesehen, aufgrund seiner langen, umfangreichen Geschichte nicht im
Ganzen erfasst werden. Auch inhaltlich gab es im Laufe der Geschichte verschiedenst 
Sichtweisen, wie der Begriff Kunst zu verstehen sei. Für die Forschungsfrage ist es essenzi-
ell, zumindest eine Wissensbasis über den Begriff zu schaffen. Der Fokus in diesem Kapitel
liegt auf der Entwicklung der Kunst ab jenem Zeitpunkt, ab dem die Entwicklung des 
Grafikdesigns begann, nämlich zu Beginn des 20. Jahrhunderts. Davor erfolgt ein grober 
Abriss der Kunstgeschichte bis ins 19. Jahrhundert.

2.1 Begriffsklärung Kunst

Die erste Kunsttheorie, nämlich die der Griechischen Philosophen, besagte, dass Kunst 
Nachahmung bzw. Imitation der Realität sei.7  Bei Platon beispielsweise stößt man auf den 
Begriff der Mimesis (=Nachahmung, Imitation). 8

Den Begriff Kunst eindeutig zu definieren scheint unmöglich. Der Kunsthistoriker  
Andreas Mäckler hat in seinem Buch 1460 Antworten auf die Frage „Was ist Kunst?“ zu-
sammengetragen - diese Forschungsarbeit zeigt, dass es viele Begriffserklärungen zur Kunst 
gibt, aber keine eindeutig gültige Definition. Sehr treffend formuliert scheint daher auch 
die Aussage des Kunsthistorikers Ernst H. Gombrich in seinem 1950 erschienenen Buch 
„Die Geschichte der Kunst“, welches er folgendermaßen einleitet:

 „ ‚Genaugenommen gibt es > die Kunst < gar nicht. Es gibt nur Künstler. [...] Und das bedeutet: 
Die Künstler verändern mit ihrem Werk die Maßstäbe, verschieben die Grenzen unaufhörlich. 
Die Definitionen aber wandeln sich mit der Kunst, die von Künstlern hervorgebracht werden, 
und eine der wesentlichen Eigenschaften der Kunst ist: dass [sic!] sie sich ändert.“  
(Partsch 2005, 13)

Robert Delaunay, französischer Maler (1885-1941) und Hauptvertreter des orphischen Ku-
bismus 9 nannte als Merkmale, welche die Kunst als solche auszeichnen, dass sie „lebt - und 
niemals das Werk erklärt“. (Beyme 2005, 260)

Werner Hofmann verdeutlicht, dass die Gesellschaft eine wichtige Rolle in der Definition 
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10 vgl. „http://de.wikipedia.org/wiki/Höhle_von_Lascaux“ (27. März 2009, 05:00)

des Begriffs Kunst darstellt: „ ,Kunst ist das, was wir als solche gelten lassen.‘ “ (Schneede 
2005, 8) 
Möglicherweise ist dieses Zitat das treffendste, um den Begriff Kunst zu beschreiben.

2.2 Kunstgeschichte

Der Mensch begann bereits vor tausenden von Jahren, Kunst zu schaffen. Zu welchem 
Zeitpunk genau das erste Kunstwerk geschaffen wurde, ist bis heute nicht geklärt. Die 
erste von Menschen geschaffene Malerei, die man heute kennt, befindet sich in der Grotte 
Chauvet, einer Höhle in Südfrankreich, datiert auf ca. 33 000 vor Christus .  (vgl. Partsch 
2005, 21) Die Höhlen von Lascaux haben in der Kunstgeschichte ebenfalls eine lange Tradi-
tion in der Kunstgeschichte (vgl. Langhals 2003, 1), die Malereien in den Höhlen entstanden 
in etwa zwischen 17 000 und 15 000 Jahre vor unserer Zeitrechnung. 10

Kunst wurde bis zur Renaissance (14. bis 17. Jhdt.) als Handwerk gesehen, erst zu dieser 
Zeit löste sich die Vorstellung vom Künslter als reinen Handwerker. (vgl. Speed 2001, 84) Bis 
zur französischen Revolution (vgl. Vovelle, Reichardt 1982, 1ff) (Ende 18. Jhdt.) hatte Kunst 
eine bestimmte Funktion zu erfüllen. Meist gab es einen/eine Auftraggeber(in), dessen/
deren Vorstellungen sie entsprechen musste. „Sie waren Ausdruck von Frömmigkeit 
(Götterbilder), demonstrierten die Macht eines Herrschers oder zeigten den Wohlstand 
des/der Auftraggebers/Auftraggeberin. Zumindest gab es immer auf der einen Seite den/
die Künstler(in), auf der anderen den/die Auftraggeber(in), der/die auch bei der Art der 
Darstellung mitreden konnte.“ (Partsch 2005, 21) Zur Zeit der französischen Revolution än-
derte sich die Auffassung von Kunst gravierend - die Bewegungen dieser Zeit veränderten 
das Weltbild, es stand nun die Individualität des Menschen im Vordergrund. Der Mensch 
wurde als einzigartiges Individuum gesehen. Künstler(innen) begannen nach ihrem eige-
nen Kunstemfpinden zu malen und entwerfen, unabhängig von der Vorstellungen der 
Auftraggeber(innen), des Kunstmarktes und seiner Käufer(innen). Die Impressionisten/
Impressionistinnen (spätes 19. Jhdt)  waren die ersten, die sich gegen die traditionelle Aus-
stellungspolitik auflehnten. (vgl. Partsch 2005, 21, 22)

2.3 Auftragskunst

	Bis zum Ende des 19. Jhdt war es selbstverständlich, dass Kunst für einen/eine 
Auftraggeber(in) erstellt wurde. Ein großer Auftraggeber war beispielsweise die Kirche. 
Auftragskunst gibt es auch in der heutigen Zeit - einen Großteil findet man im öffentli-
chen Raum, Kunst wird von der Kirche in Auftrag gegeben, (vgl. Lüddemann 2004, 44) aber 
auch von der Wirtschaft, wie beispielsweise in der Werbung. (vgl. Speed 2001, 84)
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2.4 Kunst ab Beginn des 20. Jhdts

2.4.1 Die Klassische Moderne (ca. 1905 - 1925)

	Um das 19. Jahrhundert herum begann die Moderne - über den genauen Zeitpunkt ihres 
Beginns sind sich Kunsthistoriker nicht ganz einig, aber - man unterscheidet zwischen Klas-
sischer Moderne, Moderne, Postmoderne (vgl. Bonnet 2008, 7) und Kunst der Gegenwart  (vgl. 
Bonnet 2008, 40).
Die Klassische Moderne beginnt mit dem Jahr 1905. Avantgarde ist gleichzusetzen mit 
dem Begriff der Klassischen Moderne, es wird versucht, Kunst und Leben wieder zu einer 
Einheit zusammenzuführen. Die Avantgarde setzte sich nach 1950 mit „Minimal-Art“, 
„Concept-Kunst“ und der „Propagierung eines Endes der Kunst“ fort.
Bevor die einzelnen Kunstrichtungen der Moderne näher beleuchtet werden, sollte er-
wähnt werden, dass ab 1911 die Techniken der Collage und der Montage (vgl. Bonnet 2008, 
23) in die Kunst eingeführt wurden. Zwischen 1911 und 1913 entstanden die ersten Ob-
jekte, Material-Montagen und Modelle, welche sich teilweise einer Zuordnung zu traditi-
onellen Kunstattungen entzogen. „Die Übergänge zwischen Bild, Bild-Relief und dreidi-
mensionalem ‚Ding‘ wurden fließend. So behauptete das Kunstwerk seinen gegenüber der 
Wirklichkeit autonomen Status, seine Realitätsäquivalenz: Das Ende der Nachahmungs-
Abhängigkeit war eingeläutet.“

2.4.2 Montage und Collage

Dies sind Technik, bei denen Realitätsfragmente (vgl. Beyme 2005, 483) (beispielsweise Zei-
tungsausschnitte, Fotografien und andere Materialien) ins Bild bzw. Kunstwerk appliziert 
werden. (vgl. Bonnet 2008, 23)  Die Montage war gewissermaßen ein technischer Ausdruck der 
Avantgardistischen Werke, denen die Hoffnung zugrunde lag, die Kunst mit dem Leben 
wenigstens auf handwerklicher Ebenen wieder verbinden zu können. (vgl. Bonnet 2008, 23)  

Die Technik der Montage und Collage werden auch im Grafikdesign angewandt.

2.5 Die Kunstbewegungen der Klassischen Moderne

2.5.1 Expressionismus

 Im Jahr 2005 trafen die drei Maler Henri Matisse, André Derain und Maurice de Vla-
minck zusammen und malten gemeinsam Bilder in reinen, ungebrochenen Farben. 
Ausgestellt wurden sie im pariser „Herbstsalon“, woraufhin sie als „Fauves“ (wilde Tiere) 
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bezeichnet wurden. (vgl. Partsch 2005, 15,16)  Matisse sagte 1909 über seine Auffassung von 
Kunst: „Ich träume von einer Kunst des Gleichgewichts, der Reinheit und der Ruhe ohne 
jede Problematik, ohne jedes aufwühlende Sujet, die dem geistigen Arbeiter, sowohl dem 
Geschäftsmann als auch dem Schriftsteller, geistige Beruhigung verschafft, seine Seele glät-
tet, ihm eine Erholung von den Mühen des Tages und seiner Arbeit bedeutet.“ (Ruhrberg, 
Schneckenburger, Fricke, Honnef 2005, 37)  Matisse Aussage macht deutlich, welchen Sinn er in 
seiner Kunst sieht, nämlich ständig von vorne zu beginnen - unbelastet, um eine neue Welt 
zu erschaffen. (vgl. Schneede 2005, 8) 
 Die Malerei des Expressionismus war ein „Bekenntnis zum Elementaren, zur Ausdrucks-
kraft der vom Naturvorbild unabhängigen reinen Farbe, zur radikalen Vereinfachung 
der Form [...] Das erlesene Raffiniment dieser Malerei blieb den Leuten zunächst verbor-
gen.“ (Ruhrberg, Schneckenburger, Fricke, Honnef 2005, 37) Der Ausdruckswille des Expressionis-
mus hatte einen Formzerstörenden Effekt. (vgl. Ruhrberg, Schneckenburger, Fricke, Honnef 2005, 
67)

2.5.2 Brücke

Im selben Jahr wurde in Dresden vier Studenten die Brücke gegründet, die die Keimzelle 
des deutschen Experssionismus bildete. Der Expressionismus in Deutschland war eine 
engagierte Kunst. Er war politisch, und die Künstler(innen) strebten nach Wahrheit statt 
schönem Schein. „ ,Mit dem Glauben an Entwicklung, an eine neue Generation der Schaf-
fenden wie der Genießenden rufen wir alle Jugend zusammen, und als Jundend, die die 
Zukunft trägt, wollen wir uns Arm- und Lebensfreiheit schaffen.‘ “ (Ruhrberg, Schneckenbur-
ger, Fricke, Honnef 2005, 52)  So der Wortlaut aus dem damals verfassten „Brücke“-Programm.

2.5.3 Kubismus

Der Kubismus war gewissermaßen eine Gegenbewegung zum Expressionismus. Die 
Expressionisten drückten die „subjektive Wahrheit“ ihrer Kunst in der Farbe aus, die 
Kubisten suchten diese Wahrheit mittels Formen zu finden. Sie beschäftigten sich mit dem 
Grundproblem der Darstellbarkeit von dreidimensionalen Körpern auf einer zweidimensi-
onalen Leinwand. Was dem Expressionismus und dem Kubismus gemeinsam war, war das 
Ziel der Wahrheit der Darstellung - der „Zerstörung des Augentrugs“. (vgl. Ruhrberg, Schne-
ckenburger, Fricke, Honnef 2005, 67)
Der bedeutendste Expressionist des 20. Jahrhunderts ist der Maler Pablo Picasso - seine 
Malerei hatte großen Einfluss auf die Kunst der Moderne. 1907 malte er das erste Kubis-
tische Werk: „Demoiselles d‘Avignon“. Picassos setzte sich seit dem analytischen (1909 
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- 1911) und dem synthetischen Kubismus (1912 - 1914), und vor allem seit der Entwick-
lung der Collage auf ästhetischer Ebene mit der Realität auseinander. (vgl. Vowinckel 1989, 
197) Der Kubismus wird auch als gegenstandslose Kunst bezeichnet, da die in der Malerei 
dargestellten Objekte bis zur Unkenntlichkeit zerlegt wurden. (vgl. Ruhrberg, Schneckenburger, 
Fricke, Honnef 2005, 67)

2.5.4 Futurismus

Zwischen 1909 und 1910 publizierte der Dichter Filippo Tommaso Marinetti das erste 
Manifest der Futuristen. (vgl. Ruhrberg, Schneckenburger, Fricke, Honnef 2005, 23)
Der Strömung war italienischen Ursprungs, und sie entwickelte sich aus einer Wut der 
jungen italienischen Künstler(innen) heraus, dass Italien aus dem europäischen Kunstge-
spräch seit dem 18. Jahrhundert ausgeschlossen war. (vgl. Ruhrberg, Schneckenburger, Fricke, 
Honnef 2005, 83)  „Ein stürmisches Verlangen mitzumachen, wieder eine internationale Rol-
le zu spielen, hochgeputscht bis zum wütenden Chauvinismus, gesteigert durch einen naiv-
positivistischen Fortschrittsglauben, trieb die kurzlebige, aber folgenreiche futuristische 
Kunstblüte hervor.“ (Ruhrberg, Schneckenburger, Fricke, Honnef 2005, 83)  Es entwickelte sich 
auch eine Zerstörungswut gegen Kunst aus der Vergangenheit: „ ‚Italien ist lange genug der 
große Markt der Trödler gewesen [...] Wir wollen es von seinen unzähligen Museen befrei-
en, die es wie unzählige Kirchhöfe bedecken.‘ “ (Ruhrberg, Schneckenburger, Fricke, Honnef 2005, 
84) Erklärtes Ziel der Futuristen war es, Italien zu einem neuen kulturelles Selbstbewusst-
sein zu führen, und dabei schien jedes Mittel recht - der Krieg wurde verherrlicht („Wir 
wollen den Krieg preisen - diese einzige Hygiene der Welt“, ebenso wie der ungerechte 
grausame Kampf des Lebens („Auch Kunst ‚kann nur Gewalt, Grausamkeit sein‘ “). Tech-
nischer Fortschritt und Geschwindigkeit waren dominierende Themen. Im Vergleich zum 
Kubismus könnte man dem Kubismus den Begriff „Statik“ zuordnen, dem Futurismus 
den Begriff „Dynamik“. (vgl. Ruhrberg, Schneckenburger, Fricke, Honnef 2005, 83, 84)

2.5.5 Konzeptkunst

Duchamp schuf mit seinem Objekt ‚Fahrrad-Rad‘ und dem ersten ready-made ‚Fla-
schentrockner‘ (Anmerkung: ready-made = fertig-gemacht, durch die Signierung des/der 
Künstlers(in) wurde ein gekauftes, fertiggestelltes Objekt als Kunstwerk deklariert) eine 
neue Kunstkategorie: die Ideen-Kunst, später Konzept-Kunst genannt. Die Idee bzw. das 
Konzept das hinter dem Werk steht, wurde von der handwerklichen Realisierung getrennt. 
Die alte Vorstellung vom Künstler(in) als genial und handwerklich begabt wurde verwor-
fen. Er rief damit in Bewusstsein, dass der Begriff Kunst als ‚Vereinbarung‘ funktioniert 
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d.h. das Kunst kontextabhängig ist. Auch wurde hier der Anstoß zur Debatte über die 
wertsetzende Rolle des offiziellen Ausstellungsortes Museum gestartet. (Bonnet 2008, 24)
Duchamp war Wegweiser für einen Grenzüberschreitung in der Kunst, die wir heute „Ex-
panded Arts“ nennen: eine inderdisziplinäre Kunst, die Grenzen aufhob zwischen Malerei, 
Plastik, gestaltetem Raum und Objekt und die das Denken in das Werk miteinbezieht. (vgl. 
Ruhrberg, Schneckenburger, Fricke, Honnef 2005, 131)

	

2.5.6 Bauhaus

Das Bauhaus wurde 1919 von Walter Gropius in Weimar gegründet. Später gab es auch
Schulen in Dessau und Berlin. (vgl. Vowinckel 1989, 197) Das Bauhaus entstand zu Beginn 
der Industriellen Revolution. Es versuchte den Herausforderungen der Massenproduktion 
gerecht zu werden und den Massenprodukten eine adäquate künstlerische Gestaltung zu 
verleihen. Aus dem von ihm verfassten Programm lässt sich das Konzept des „Bauhaus“ 
ablesen: (vgl. Ewig, Gachtgens, Noell 2002, Vorwort)
„Das Bauhaus erstrebt die Sammlung alles künstlerischen Schaffens zur Einheit, die Wie-
dervereinigung aller werkkünstlerischen Disziplinen - Bildhauerei, Malerei, Kunstgewerbe
und Handwerk - zu einer neuen Baukunst als deren unablösliche Bestandteile. Das letzte,
wenn auch ferne Ziel des Bauhauses ist das Einheitskunstwerk - der große Bau -, in dem es
keine Grenzen gibt zwischen monumentaler und dekorativer Kunst.
Architekten, Bildhauer, Maler, wir alle müssen zum Handwerk zurück? Denn es gibt keine
‚Kunst von Beruf‘. Es gibt keinen Wesensunterschied zwischen dem/der Künstler(in) 
und dem/der Handwerker(in). Der/Die Künstler(in) ist eine Steigerung des/der 
Handwerkers(in).“ (vgl. Vowinckel 1989, 197)
Im Bauhaus wurde also die Architektur zu einer der wichtigsten Künste erhoben.
Walter Gropius berief bekannte Künstler(innen) als Lehrer ans Bauhaus - unter ihnen 
Wassily
Kandinsky, Lyonel Feininger, Paul Klee und Oskar Schlemmer. (vgl. Droste 2002, 6)
 Im Bauhaus trafen unterschiedliche Generationen aufeinander - Kandinsky, Klee und 
Feininger gehörten der älteren Generation an; Gropius und Marcks waren in der mittleren 
Generation angesiedelt; Schlemmer, Itten und Moholy-Nagy gehörter der jungen Genera-
tion an; Albers und Mies van der Rohe wurden erst durch das Bauhaus geprägt - somit gab 
es Konflikte um die Vorstellung, welches Ziel nun das Bauhaus verfolgte, einige Male lagen 
die Unterrichtenden des Bauhauses im Clinch. (vgl. Droste 2002, 6)
Das Bauhaus, unter der Führung von Gropius, kämpfte gegen den Eingriff politischer
Gruppierungen in die Lehrtätigkeit und gegen einen kulturpolitischen Eingriff durch
nationalsozialistische Kräfte. (vgl. Vowinckel 1989, 198)
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Später wurde das Bauhaus mit den Vorwürfen konfrontiert, dass es kalte Funktionalität
verkörpere, Uniformität, Anonymität und Stildiktat. Aber dem Ruf des Bauhauses konnte
jegliche Kritik keinen Abbruch tun. Das Bauhaus ist auch heute noch bekannt und für
viele eine gestalterische Referenz. Aus heutiger Sicht steht die Lehre des Bauhauses für die
Suche nach einheitlicher Kultur, die Suche nach einem Gesamtkunstwerk, Verbundenheit
unterschiedlichster Medien zu einer Einheit der Kunst und dem Wunsch, dass Kunst eine
soziale Rolle spielt. (vgl. François, Schulze 2003, 596)

2.5.7 Dadaismus

Keine Kunstströmung war so weltumspannend wie der Dadaismus. Er entwickelte sich 
als Aufstand gegen den ersten Weltkrieg. (vgl. Ruhrberg, Schneckenburger, Fricke, Honnef 2005, 
119) „Ihr Aufstand vereinte von New York bis Zürich, von Köln bis Paris, von Berlin bis 
Hannover, ausstrahlend nach London, San Francisco, Moskau, Budapest und Tokio, eine 
aus bildenden KünstlerInnen und Literaten bestehende Internationale individualistischer 
freier Geister bürgerlicher Herkunft.“ (Ruhrberg, Schneckenburger, Fricke, Honnef 2005, 119) 

Mit ihrer Kunst wollten die Dadaisten gegen den Ekel, der Angst, der Verzweiflung, den 
Fortschrittswahn protestieren, wie es Hugo Ball ausdrückte: gegen eine Welt, in der „ ‚alles 
funktioniert, nur der Mensch selber nicht mehr‘ “. (Ruhrberg, Schneckenburger, Fricke, Honnef 
2005, 119) Das Absurde, das Irrationale gegen den Verstand, die Freiheit gegen die Dokt-
rin wurden zelebriert, es war ein Versuch der Zerstörung des Zerstörerischen Krieges. Sie 
richteten sich auch gegen die Kunst der Zivilisation, die diesen Krieg hervorgebracht hatte, 
gegen ihre „unvergänglichen Werte“ ihrer Sprach- und Bilderwelt - ein Beispiel dafür ist 
Duchamps Reproduktion der Mona Lisa, mit einem Schnurrbart versehen. (vgl. Ruhrberg, 
Schneckenburger, Fricke, Honnef 2005, 119)
„Dada war keine Kunstrichtung, kein denkerisches oder gar ästhetisches Programm, 
sondern eine individualistisch-anarchische Verhaltensweise als Antwort auf eine kollektiv 
terroristische Welt [...]. Es war ein Ausbruch voller Aggressivität, voller Schwung, Tatkraft 
und Beweglichkeit, dessen Vitalität alles Vergangene in Frage stellte [...].“ (Ruhrberg, Schne-
ckenburger, Fricke, Honnef 2005, 119)

2.5.8 Surrealismus

Der Surrealismus war von den Kunstströmungen, die es vor ihm gab - allen voran dem aus-
einander strebenden Dadaismus (vgl. Vowinckel 1989, Vorwort) - beeinflusst, auch wenn dies 
von den Surrealisten selbst nicht gern eingestanden wurde. (vgl. Ruhrberg, Schneckenburger, 
Fricke, Honnef 2005, 119)  
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Sie beriefen sich auf die poetischen Werke der Franzosen Arthur Rimbaud, Isidor
Ducasse, Comte de Lautréamont und Guillaume Apollinaire. Die surrealistischen 
Künstler(innen) und Dichter transformierten die Kunst- und Lebensauffassung dieser 
Werke in ihre Zeit. Die Kunst dieser Zeit muss deshalb in Zusammenhang mit der ideellen 
und philosophischen Haltung gegenüber der Realität der Zwanziger Jahre gesehen werden. 
(vgl. Ruhrberg, Schneckenburger, Fricke, Honnef 2005, 119)  
Das bereits im Dadaismus in die Kunst und Literatur einbezogene Absurde, Irrationale,
Paradoxe wurde im Surrealismus zum System. Sie stellten sich gegen die Harmonisierung
des Chaotischen und die Verklärung der Wirklichkeit, den Künstler(innen) als Schöpfer 
zu sehen sei ein „Aberglaube“ (Max Ernst).
Inspirationsquellen für die künstlerische Darstellung waren die Lehren der Psychoanalyse,
der Traum, das Unbewusste, die Halluzination, der Rausch, die mit der Ebene des realen,
bewussten Lebens gleichgestellt wurden. (vgl. Bonnet 2008, 24)

2.5.9 „Neue Sachlichkeit“ und das „Neue Sehen“

Diese beiden Strömungen entwickelten sich, um die damalige Befindlichkeit auszudrü-
cken. Die „Neue Sachlichkeit“ brachte neue malerische Figurationen hervor, das „Neue 
Sehen“ band die Medien Film und Fotografie ein, um Dynamik und Moderne auszudrü-
cken.

2.5.10 Suprematismus, Konstruktivismus und DeStijl

Alle diese revolutionären Bewegungen strebten nach einer Veränderung der Welt und
verstanden die Kunst als zweckdienlich und normativ - eine kollektive Kunst für alle, fern
jedem Individualismus und jeder Subjektivität. Den Begriff Kunst als Bezeichnung für
„Schöne Künste“ zu verstehen wurde abgelehnt. (vgl. Ruhrberg, Schneckenburger, Fricke, Honnef 
2005, 161)

2.6 Avantgarde aus heutiger Sicht

Spricht man von etwas als „avantgardistisch“, meint man heute eine „programmatische
Gegensteuerung gegen den ‚mainstream‘ “ oder den Versuch der Andersartigkeit. Zusam-
menfassend kann man die Avantgardebewegungen als Versuch der Befreiung der Kunst
und des Menschen aus damaligen Denk- und Darstellungskonventionen sehen. (vgl. Ruhr-
berg, Schneckenburger, Fricke, Honnef 2005, 161)
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11 vgl. http://www.culture.gouv.fr/culture/arcnat/lascaux/en/ (27. März 2009, 05:20)

2.7 Kunstgeschichte der Moderne und Gegenwart aus heutiger Sicht

Bei der Kunstgeschichte muss aus heutiger Sicht angemerkt werden, dass sich die Metho-
dik, wie die Geschichte der Kunst erfasst wird, nicht mit der Sichtweise der Kunst der Mo-
derene vereinbaren lässt, denn die moderne Kunst lehnt sich gegen die kunstgeschichtlich
etablierten Traditionen auf. Die Kunstgeschichte der Gegenwart steht noch zur Dispositi-
on, es gibt noch keine Kriterien, mithilfe derer man Gegenwartskunst bewerten könnte. 
(vgl. Ruhrberg, Schneckenburger, Fricke, Honnef 2005, 7)
Es ist also so, dass durchaus ein Widerspruch darin gesehen werden kann, die Kunst ab
Beginn des 20. Jahrhunderts als Geschichte erfassen zu wollen.

2.8 Kunstgeschichte der Gegenwart

Wie schon vorher erwähnt, ist die Gegenwart eine Herausforderung für die Kunstgeschich-
te.
Die gegenwärtige Kunst bezieht sich sowohl auf die vorangegangene Kunstgeschichte als
auch auf die Gegenwart. Sie kann nicht im Sinne des Fortschritts erfasst werden, sondern
stellt eher eine „andere Qualität im Umgang mit Vergangenheit und Jetztzeit“ dar.
Pluralismus, Unübersichtlichkeit und Gleichzeitigkeit herrschen vor, es gibt kein gemein-
sames ‚Projekt der Moderne‘, somit verschließt sich aus gegenwärtiger Sicht aufgrund
dieser Komplexität die Möglichkeit einer geschichtlichen „Meistererzählung“. Die bisheri-
gen Kompetenzen der Kunstgeschichte sind somit gewissermaßen außer Kraft gesetzt. In
der Postmoderne ist somit der Glaube an die Möglichkeit, die Kunstgeschichte aus einem
alles überragenden Wissens- und Standpunkt erzählen zu können, abhanden gekommen.
Es kann also nur mehr eine Orientierung erfolgen. (vgl. Ruhrberg, Schneckenburger, Fricke, 
Honnef 2005, 40)
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3: Grafikdesign und Kunst: Gemeinsamkeiten und Differenzen

3.1 Gibt es einen gemeinsamen Ursprung des Grafikdesigns und der Kunst?

In den ersten beiden Kapiteln wurde die Geschichte der Kunst sowie die Geschichte des
Grafikdesigns behandelt. Beide Begriffe haben also ihren Ursprung in der Geschichte - 
aber kreuzen sich diese Geschichten irgendwo?
Betrachtet man die Geschichte der Kunst und die Geschichte des Grafikdesigns, so stößt
man bei beiden auf einen Punkt, in dem der Ursprung beider Begriffe vereint werden
könnte: Die Höhlenmalereien von Lascaux. 11 In der Kunstgeschichte wird ebenso wie in
der Geschichte des Grafikdesigns gerne auf diese bekannte Höhlenmalerei - siehe Kapitel
2 - verwiesen. Der französische Anthropologe Leroi-Gourhan präsentiert in seinem
Buch einen zeitgenössischen Einblick in die Kunst der Höhlenmalereien. Der (Grafik-)
Designer Hillman Curtis sagt über Lascaux: „Unsere Werkzeuge mögen vielleicht neu sein,
aber was wir tun, ist so alt wie die Höhlenmalerei.“ (vgl. Leroi-Gourhan, 1982, 7ff)

3.2 Auftragskunst und Grafikdesign

Wie in Kapitel 2.3 beschrieben, war Kunst bis zur Französischen Revolution hauptsächlich
an einen/eine Auftraggeber(in) gebunden, das Werk musste den Vorstellungen des Auf-
traggebers entsprechen. Dieses Kriterium ist auch wesentlich für das Grafikdesign, welches 
ebenfalls auftragsgebunden ist. Vergleicht man Auftragskunst mit zwei anderen wesentli-
chen Aufgaben des Grafikdesigns, der visuellen Kommunikation und der Darstellung im 
zweidimensionalem Raum als Endprodukt, kann man ebenfalls nicht eindeutig zwischen 
Kunst und Grafikdesign unterscheiden.
Als einziges wesentliches Unterscheidungsmerkmal bleibt hier die Auflage des Grafikde-
signs, technisch reproduzierbar sein zu müssen.

3.3 Grafikdesign aus gegenwärtiger Sicht

Modernes Grafikdesign, von dem wir gegenwärtig sprechen, ist das Resultat der Transfor-
mation vom Produkt zu einer Konsumgesellschaft, die Ende des 19. Jhdts. Begann. Durch
die Massenproduktion und Massenkonsumation entwickelte sich ein Bedarf an Grafikde-
sign, der sich zu einem eigenen Industriezweig entwickelte. (vgl. Schneede 2005, 8)
„Graphic Design is the most universal of all the arts.“ 1.6 Ob das Etikett auf der Früh-
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stücksmarmelade, das Layout der Tageszeitung, das Logo auf der Kaffeemaschine, der Auf-
druck auf dem Duschgel, der Folder vom Pizzabestellservice, die Visitenkarte von unserem
Zahnarzt, Straßenschilder, die unzähligen Werbeplakate - Grafikdesign ist allgegenwärtig. 
(vgl. Bernard 2005, 1)
Trotzdem hängt es vom Rezipienten ab, ob er Grafikdesign als solches wahrnimmt oder
nicht. Das Wort Grafikdesign zu definieren ist nicht einfach. Es gibt durchaus Kriterien,
die Aufschluss darüber geben können, ob etwas dem Begriff Grafikdesign zugeordnet
werden kann oder nicht (siehe Kapitel 1.1 „Grafikdesign Begriffserklärung“). Gesagt sei
aber, dass diese Kriterien keineswegs als allgemein gültig angesehen werden können, da es
viele unterschiedliche Auffassungen darüber gibt, was unter dem Begriff Grafikdesign zu
verstehen ist.
Im Buch „Graphic Design for the 21st Century“ nimmt Irma Boom zum Thema Grafikde-
sign im 21. Jahrhundert Stellung und beschreibt Grafikdesign der heutigen Zeit folgender-
maßen:
Grafikdesign ist nur dann interessant, wenn der/die Grafikdesigner(in) als teilnehmen-
der/teilnehmende Entwickler(in) am Projekt arbeiten kann und nicht nur lediglich 
einen vorgegebenen Auftrag erfüllt. Es findet ein Entwicklungsprozess statt, an dem 
Auftraggeber(in) und Grafikdesigner(in) beteiligt sind und offen für Unerwartetes, Neues 
sein müssen. (vgl. Fiell, Fiell, Safavi 2003, 100) Es findet also gewissermaßen eine Emanzipa-
tion der Grafikdesinger/-innen statt, die in ihrer Tätigkeit mehr sehen als die Erfüllung 
eines Briefings und die Erfüllung der Erwartungen des/der Auftraggebers/Auftraggeberin.
Massimo Vignelli beschreibt ebenfalls den Trend, dass Grafikdesigner(innen) eher den 
freien Künsten zugeordnet werden können:

 „There are two kinds of graphic designers: One is rooted in history and semiotics 
and problem solving. The other is more rooted in the liberal arts - painting, figurative 
arts, advertising, trends, and fashion. [...] To me, graphic design is the organization of 
information. The other kind is interested in the look and wants to change things all the 
time. It wants to be up-to-date, beautiful, trendy. [...] There are really two channels, 
completely different from each other: one side is the structured side, the other side is 
the emotional side.“ (Heller 1998, 4)

Er unterscheidet also jene Grafikdesigner(innen), die sich im geschichtlichen Kontext 
und vorrangig als Kommunikations- bzw. Organisationsmittel von Informationen se-
hen und jener Gruppe von Grafikdesignern, die sich den bisherigen „Regeln“ nicht 
unterordnen wollen und sich eher den „liberal arts“ (freien Künsten) zuordnen würden. 
„Contemporary Graphic Designers [...] have tried to break this limitation. [...] There is 
an instinctive urge to do more than merely convey a message, a desire to give that message 
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11  Wesentlicher Einfluss zu diesem Absatz stammt aus der Vorlesung von Hanzer Markus, an der FHS im SS09, 
     Crossmediale Informationsgestaltung. 
12 vgl. http://www.findinternettv.com/Video,item,2194713961.aspx (03. April 2009, 02:43)
13 vgl. http://www.art-omma.org/issue8/text/FirstThingsFirst.htm#1 (13. April 2009, 15:15)

a unique character.“ (Heller 1998, 4) Timothy Speed unterscheidet die Identitätskrise der 
Grafikdesigner(innen) ähnlich - in seinem Buch „Verdammt sexy - die Mediengestalter in der 
Krise“ unterscheidet er zwischen GrafikdesignerInnen als HandwerkerInnen und Grafik-
designerInnen als KünstlerInnen:

„Man muss auch sagen, dass ca. 85% der Tätigkeiten von Werbe- und Medienagentu-
ren reines Handwerk sind und gar nichts mit Kreativität im gestalterischen Sinne zu tun 
haben. Es handelt sich um Standardumsetzung von Anzeigen, Magazinen und Ähnli-
chem. [...] Warum aber beauftragt die Wirtschaft nicht einfach Künstler, statt alles in 
die Hände von Werbe- und Medienagenturen zu legen, die, wie wir festgestellt haben, 
meist wenige wirklich Kreative beschäftigen und überwiegend Ich-Gestalter? Tatsäch-
lich haben die Werbe- und Medienagenturen die Auftragskunst ruiniert, um selbst an 
das Geld der Wirtschaft zu kommen.“ (Speed, 2001, 85)

Genau diese Einstellung ist es, die gegenwärtig bei vielen GrafikdesignerInnen Unbehagen 
auslöst: Will ich nur ausführender/ausführende Handwerker(in) sein oder kreativer/krea-
tive Künstler(in)?
Ein wichtiger Beitrag zu dieser Debatte ist das „First Things First Manifesto 2000“, eine 
Neuauflage des 1964 erstmals verfassten Design-Manifesto. Es wurde von jeweils mehr 
als zwanzig DesignerInnen unterzeichnet, mit der Forderung an die Öffentlichkeit, dass 
Design nicht als Zuarbeit des Marken- und Konsumwahns gesehen wird, sondern dass 
Design- und Grafikdesign als Kommunikationsmittel eine wichtigen inhaltlichen Beitrag 
gegen ebendiese Trends leisten kann und soll.
Diese Forderung wird in diesem Auszug aus dem Design Manifesto 2000 deutlich:

„[...] Commercial work has always paid the bills, but many graphic designers have now let it 
become, in large measure, what graphic designers do. This, in turn, is how the world perceives 
design. The profession‘s time and energy is used up manufacturing demand for things that are 
inessential at best. Many of us have grown increasingly uncomfortable with this view of design. 
Designers who devote their efforts primarily to advertising, marketing and brand development 
are supporting, and implicitly endorsing, a mental environment so saturated with commercial 
messages that it is changing the very way citizen-consumers speak, think, feel, respond and 
interact. [...] We propose a reversal of priorities in favor of more useful, lasting and democratic 
forms of communication - a mindshift away from product marketing and toward the explorati-
on and production of a new kind of meaning. Consumerism is running uncontested; it must be 
challenged by other perspectives expressed, in part, through the visual languages and resources 
of design.“ 13
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3.4 Grafikdesign als Selbstinszenierung

Der Identitätskrise zwischen Künstler(in) und Grafikdesigner(in) zuträglich ist auch die 
gegenwärtige Tendenz dazu, dass bekannte Grafikdesigner(innen) in der Szene gehypt, 
medial inszeniert und in Galerien ausgestellt werden. 11 David Carson ist eine der Ikonen 
des Grafikdesigns wenn es darum geht, die Grenzen zu überschreiten. Seine Arbeit wird 
folgendermaßen beschrieben: „Das abweichende Grafikdesign von David Carson versteht 
sich in [...] Tradition einer [...] künstlersichen Rebellion [...].“ (Hiepko, Stopka 2001, 195)
Ein weiters Beispiel für die mediale Inszenierung ist der Grafikdesigner Stefan Sagmeister.
Als Vortragender des „design yatra 07“ Festivals wird er auf einer Internetseite als “rockstar
of the entire 3 day event“ 12 bezeichnet.
Eine seiner aktuellen Arbeiten - die eine Auftragsarbeit ist, zu der es laut ihm ein relativ
frei interpretierbares Briefing gab - ist im „Austrian Cultural Forum in New York“ ausge-
stellt. Der Raum - beispielsweise ein Museum - der explizit dazu dient, Werke so zu insze-
nieren, dass sie überhaupt als Kunstwerk wahrgenommen werden - wird also mittlerweile
auch für die Inszenierung von Grafikdesign-Werken genutzt.

3.5 „Revolutionäres“ Grafikdesign im Vergleich zur Kunst

Den Bruch mit den gängigen Regeln des Grafikdesigns, der im vorigen Abschnitt ange-
sprochen wurde, könnte man als „revolutionäres“ Grafikdesign bezeichnen. Aber ist in die-
sem Zusammenhang ein Verweis auf die Kunst gerechtfertigt? Im Vergleich mit den revolu-
tionären Bewegungen in der Kunst stößt man auf die Avantgardebewegungen, denen das
Streben nach Andersartigkeit und eine revolutionäre Haltung gemeinsam war. Aber, um
einen Vergleich durchführen zu können, gilt es die Motive der Revolution im Grafikdesign
und die der Avantgardebewegungen zu hinterfragen. Die Revolution in den Avantgardebe-
wegungen fand vor allem auf inhaltlicher Ebene statt. Die Kunst war gewissermaßen die
visuelle Ebene, in der die ideelle Einstellung und Haltung der Avantgardisten zum Aus-
druck gebracht wurde. Idee und Kunstwerk wurden als zusammengehörig betrachtet (siehe
Duchamp).
Betrachtet man die Werke des revolutionären Grafikdesigns am Beispiel von David Carson
und Neville Brody - beide sind bekannt für ihre dekonstruktivistische, unleserliche Typo-
grafie (vgl. Missomelius 2006, 26, 27) - so muss festgestellt werden, dass sie zwar Regeln des 
Grafikdesigns brechen, diese Regeln sich aber lediglich auf das oberflächliche Erschei-
nungsbild beziehen. Inhaltlich gesehen kann man beide als Grafikdesigner bezeichnen 
- denn der Inhalt stammt von einem/einer Auftraggeber(in) aus der Wirtschaft, dessen/
deren Botschaften visuell (grafisch) umgesetzt werden soll. 
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Als Errungenschaft im Grafikdesign kann hierbei gewertet werden, dass die visuelle Ebene 
über der inhaltlichen Ebene steht und trotzdem - oder gerade deswegen - die Botschaft die 
Zielgruppe erreicht und mit großer Wahrscheinlichkeit auch verstanden wird. Es kommt 
also eine emotionale Ebene hinzu, von der auch in der Kunst gesprochen wird. Trotzdem 
stammen die Inhalte, die hier transportiert werden, von einem/einer Auftraggeber(in), 
und somit handelt es sich nicht um eine inhaltliche, sondern um eine ästhetische Revoluti-
on des Grafikdesigns - im Gegensatz zur Kunst - in der in allen Avantgardebewegungen die 
inhaltliche Revolution ausschlaggebend für die ästhetische Revolution war.

3.6 Neue Medien in der Kunst und im Grafikdesign der Gegenwart

	Die Medien des Grafikdesigns und der digitalen Kunst überschneiden sich: Computer,
Internet, Fernsehen, Film, DVDs, CD-Rom, Screens, um einige zu nennen.
Durch die neuen Medien entstand eine neue Kunstkategorie: die Digitale Kunst. (vgl. 
Missomelius 2006, 27) Die neuen Medien hielten Einzug in die Kunst - und die Kunst hielt 
Einzug in die neuen Medien.
Die neuen Medien beeinflussten die Möglichkeiten, die der Kunst zur Verfügung stehen:
für Installationen, Performances und andere Kunstwerke wird heute eine Vielzahl von neu-
en Medien eingesetzt.
Ein Beispiel für die Umkehrung, dass Kunst in neuen Medien Einzug hielt, ist das digitale
Kunstwerk „Olia Lialina: My boyfriend came back from the war“ - eine Website, die auf
Interaktivität mit dem Benutzer aufbaut (http://www.teleportacia.org/war/). Durch die
Präsenz des Kunstwerks im Internet hat jede Person, die Zugang zum Internet hat, auch
Zugang zum Kunstwerk.
Die neuen Medien hielten auch Einzug in das Grafikdesign - beziehungsweise hielt das
Grafikdesign Einzug in die neuen Medien. Das heißt, das Grafikdesign wird beeinflusst 
durch die Verwendung digitaler Medien, beispielsweise des Computers.
Hier muss angemerkt werden, dass Grafikdesign oft nur ein Teilbereich eines Ganzen ist:
Beispielsweise beim Webdesign: die Erstellung einer Website kann man in die Arbeitsbe-
reiche Grafikdesign und Programmierung aufteilen. Grafikdesign für das Web bedeutet,
die Oberfläche einer Website so zu gestalten, dass die Inhalte der Seite auf visueller Ebene
möglichst verständlich dargestellt werden. Die Aufgabe des Grafikdesigns als Informations-
gestaltung wird hier also auf das Medium Internet und Screen übertragen. Ein Beispiel für
Webdesign ist die Seite „http://www.dontclick.it/“: die Gestaltung der Oberfläche kann
dem Grafikdesign zugeordnet werden, die technische Umsetzung der Website der Pro-
grammierung.
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Vergleicht man aber die Aufteilung der Arbeitsbereiche im Grafikdesign, wie steht es
dann um diese Aufgabenteilung in der digitalen Kunst? 
Die Programmierung wurde zwar auch von der Künstlerin durchgeführt, was nicht wesent-
lich für die Aussage des Werkes ist. „Die Faszination der Arbeit hängt mit ihrer Thematik 
und der Art ihrer Konzeption zusammen.“ Der Benutzer interagiert mit der Seite, um 
mehr über die Thematik zu erfahren. Somit macht sich dieses Beispiel digitaler Kunst die 
Raffinesse der neuen Medien zunutze - das Kunstwerk kann also nicht getrennt von der 
technischen Umsetzung gesehen werden, da die technische Umsetzung Teil des Konzepts 
ist - die Technik ist gewissermaßen Mittel zum Zweck, die Kunst unterwirft sich der Tech-
nik nicht (wobei natürlich jegliche visuelle Kunst auf die Mittel der realen Möglichkeiten 
limitiert ist).
Im Gegensatz dazu besteht die Aufgabe des Grafikdesigns darin, die technischen Möglich-
keiten bestmöglich zu nutzen, um eine möglichst benutzerfreundliche visuelle Umsetzung
zu erreichen. Dabei kann man sich zwar die vorhandenen technischen Möglichkeiten zu-
nutze machen, die Ausgangssituation ist aber immer die, dass das Grafikdesign durch die
technischen Gegebenheiten limitiert ist, sich der Technik anpassen muss. Trotzdem ist
die bestmögliche visuelle Umsetzung zu finden, um die vorgegebenen Inhalte verständlich
an den Rezipienten zu kommunizieren. Hier ergibt sich also die Schlussfolgerung, dass das
Grafikdesign der Technik unterworfen ist.
Ein Credo im Grafikdesign ist aber, dass das Hauptaugenmerk auf der Übermittlung der
Botschaft liegt und sich die Wahl der technischen Mittel danach richten soll. Somit ist es
auch im Grafikdesign so, dass man sich die technischen Mittel zunutze machen kann, wie
zum Beispiel Computerprogramme.

3.7 Gibt es eine Grenze zwischen Grafikdesign und Kunst?

Am Beispiel des Kapitel 3.6, in denen die Einbeziehung der neuen Medien in Kunst und 
Grafikdesign diskutiert wurde, lässt sich erahnen, wie schwer die Unterscheidungsmerk-
male zwischen Kunst und Grafikdesign gegenwärtig zu finden sind.
Wo liegt also die Grenze zwischen Grafikdesign und Kunst? 
Kunst ist immer in irgendeiner Form Reflexion, sie hat eine Aussage, und sei es nur die 
Aussage, dass sie keine Aussage hat - Grafikdesign ist an einen/eine Auftraggeber(in) 
gebunden, es dient immer der visuellen Kommunikation einer Botschaft, die an einen 
Rezipienten übermittelt werden soll.
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Folgedessen ergeben sich zwei Punkte, mithilfe derer man den Begriff Grafikdesign ein-
grenzen kann, denn unter folgenden Umständen kann man ausschließen, dass von Grafik-
design die Rede ist:
- wenn ein(e) Grafikdesigner(in) ein Werk nur zum dekorativen Selbstzweck entwirft,
- wenn ein(e) Grafikdesigner(in) ein Werk ohne konkreten Auftrag* entwirft (und dieses 
Werk nie Verwendung für einen später erfolgten Auftrag findet)

	 * als Auftrag zählen sowohl bezahlte als auch unbezahlte Aufträge von einem/einer Auftraggeber/Auftraggeberin

Der erste Punkt ist eher dem Begriff „Dekoration“ zuzuordnen, Punkt zwei könnte
der Kunst zugeordnet werden. Somit folgt als Schluss daraus:
Kunst entsteht immer aus dem/der Künstler(in) heraus, ohne den/der Künstler(in) ent-
steht nichts, dann gibt es keine Kunst, denn es gibt keinen/keine Auftraggeber(in) (Ausnah-

me: Auftragskunst).
Nach wie vor gilt als Unterscheidungsmerkmal zwischen Kunst und Grafikdesign:
Grafikdesign ist immer auf Reproduzierbarkeit ausgerichtet, es gibt einen/eine 
Auftraggeber(in), die Botschaft muss visuell an den Rezipienten übermittelt werden.
In der Kunst gelten diese Regeln nicht, Kunst darf alles, sie entsteht aus dem/der 
Künstler(in) heraus, sie ist gewissermaßen „Vereinbarungssache“ (siehe 2.5.5 Konzeptkunst).

Somit kann die Schlussfolgerung gezogen werden, dass Grafikdesign nicht mit Kunst
gleichgesetzt werden kann.

 
3.8 Ausblick

Die Grenzen zwischen Kunst und Grafikdesign scheinen zu schwinden, dennoch kann 
festgehalten werden, dass folgende vier Merkmale wahrscheinlich auch in näherer Zukunft 
für die Beschreibung des Begriffs Grafikdesign gelten werden (siehe Kapitel 1.1):

1: der Zweck des Grafikdesign ist visuelle Kommunikation

2: der Inhalt wird von einem/einer Auftraggeber(in) vorgegeben, egal ob der Auftrag zu  

    kommerziellen oder nicht kommerziellen Zwecken verwendet wird

3. als Endprodukt erhält man eine Darstellung im zweidimensionalem Raum

4. Grafikdesign ist ausgerichtet auf technische Reproduzierbarkeit (Massenproduktion)

Neu scheint der Trend dazu, die Regeln des Grafikdesign brechen zu wollen - was aber den 
Umkehrschluss zulässt, dass es immer noch Regeln geben muss, die gebrochen werden 
können. 
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Bezüglich der Techniken des Grafikdesign und der Kunst gibt es eindeutig Überschnei-
dungen: Collage, Montage, Neue Medien usw. finden sich sowohl im Grafikdesign als 
auch in der Kunst. Es scheint, als ob diese oberflächlichen visuellen Gemeinsamkeiten zwi-
schen Kunst und Grafikdesign der Grund für die scheinbar schwierigere Differenzierung 
zwischen den beiden Begriffen ist.

Durch eine inhaltliche, gesellschaftskritische Auseinandersetzung der Grafikdesin-
ger mit ihrer Tätigkeit scheinen die bisherigen Regeln nicht mehr zeitgemäß, und 
Grafikdesigner(innen) versuchen zunehmend, eine neue Identität zu definieren. Ein Bei-
spiel für den Wunsch nach einer neuen Festlegung der Identität als Grafikdesigner(in) ist 
das „First Things First Manifesto“ (Ausschnitt aus dem Manifesto siehe Kapitel 3.3). Man darf 
gespannt sein, ob und inwieweit sich die Grenzziehung zwischen Kunst und Grafikdesign 
in den nächsten Jahren verändern wird.

Trotzdem wird an dieser Stelle angenommen, das auch in den nächsten Jahrzehnten eine 
Unterscheidung zwischen dem Begriff Grafikdesign und dem Begriff Kunst möglich sein 
wird. Vielleicht wird sogar eine eindeutigere Grenzziehung notwendig, um die Sinnhaftig-
keit der Verwendung der Begriffe Kunst und Grafikdesign im Sprach- und Schriftgebrauch 
zu gewährleisten.
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