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Produktive Bildstörung. Mit Werken der bildenden Kunst über Eucharistie nachdenken 

 

Bilddidaktische Zugänge erfreuen sich nicht nur im schulischen Religionsunterricht, sondern auch in 
sakramentenkatechetischen Zusammenhängen großer Beliebtheit. Dabei lohnt es sich, einmal nicht 
nur auf ‚funktionale‘, inhaltsbezogene und eigens für diesen Zweck geschaffene Illustrationen oder 
auf die thematisch explizite christliche Bildtradition der Vergangenheit zurückzugreifen, sondern 
Kunstwerke der Gegenwart zu befragen – und sich von ihnen befragen zu lassen. 

 

Ein bedeutungs(über)volles Sakrament 

Eucharistiekatechese der Gegenwart, das darf sicher als Gemeinplatz gelten, hat es nicht einfach mit 
Kindern im Grundschulalter zu tun, die zur Erstkommunion geführt werden. Vielmehr beziehen sich 
aktuelle katechetische Überlegungen auf alle beteiligten Personengruppen, nämlich auf die Kinder 
und ihre Eltern bzw. ihre primären Bezugspersonen, aber auch auf die ehrenamtlichen 
Katechet*innen sowie auf die für die Durchführung verantwortlichen hauptamtlichen 
Seelsorger*innen. Bei allen Beteiligten ist mit höchst unterschiedlichen Voraussetzungen, 
Denkmodellen, Vor- und Einstellungen zu glaubensbezogenen Fragen und damit auch zum Sinn des 
Geschehens in der Eucharistiefeier zu rechnen. Diese durch empirische Untersuchungen vielfach 
belegte Heterogenität der Deutungsmuster ist nicht einfach nur (negativ) als Ergebnis spätmoderner 
Prozesse der religiösen Enttraditionalisierung und Individualisierung zu verstehen.1 Vielmehr 

 
1 Vgl. die Beiträge in: Altmeyer, Stefan / Bitter, Gottfried / Boschki, Reinhold ( Hg .), Christliche Katechese unter 
den Bedingungen der „flüchtigen Moderne“, Stuttgart 2016. 



entspricht den unterschiedlichen Deutungszugängen die theologische Vielfalt der Aspekte der 
Eucharistiefeier, die ja sowohl gemeinschaftliche Mahlfeier als auch Gedächtnisfeier des Letzten 
Abendmahls Jesu und zugleich aktuelle Repräsentation des Erlösungsgeschehens im Kreuzesopfer 
sowie liturgische Erfahrung der realen Gegenwart Christi ist. Die ‚richtige‘ Akzentuierung und 
Priorisierung dieser durchaus differenten Aspekte sind theologiegeschichtlich von Anfang an strittig, 
das Ringen um die Normativität eines ‚eindeutigen‘ Deutungszugangs ist Tagesordnungspunkt 
zahlreicher Konzilien und Synoden und bis heute ein Grundproblem ökumenischer Verständigung 
und Hinderungsgrund der Überwindung konfessioneller Trennungen. 

Heterogenitätssensible Erstkommunionkatechese der Gegenwart setzt jenseits des theologisch 
Strittigen gern beim anthropologisch Fundamentalen an, nämlich dem gemeinsamen Essen und 
Trinken an einem Tisch und den damit einhergehenden sozialen Implikationen, die sich auch 
spirituell als Gemeinschaft mit Jesus erschließen lassen. Das ist religionspädagogisch gut begründbar 
und bilddidaktisch mit Abendmahlsillustrationen von Sieger Köder bis Silke Rehberg je nach Gusto 
ohne Zweifel gut vermittelbar. Aber bei zahlreichen Kirchenführungen (nicht nur) mit Kindern im 
Grundschulalter ernte ich ein betretenes „ups“, wenn ich den blockhaften Altar meiner Heimatkirche 
mit dem blutenden Lamm auf der Vorderseite als Festtafel bezeichne: „Was soll das sein? Eine 
Festtafel?“ Die schroffe ästhetische Erfahrung ist Wahr-Nehmung im Wortsinn, denn sie offenbart – 
wie auch die liturgische Feier selbst - unabweisbar die  Mehrdeutigkeit bzw. die Bedeutungsfülle des 
Geschehens.2 Gestaltet und genutzt wird der Altar - betrachtet man nicht auch zuletzt rituelle 
Umgangsformen wie Verneigung, Kuss, Inzensation - offenkundig nicht als Tisch im lebensweltlich 
geläufigen Sinne. Wer diese ästhetische Irritation nicht als Besonderheit kirchlicher Innenausstattung 
einfach wegerklären will, sondern sie als das nimmt, was sie ist, nämlich zum Nachdenken anregende 
Wahrnehmung eines offenkundig theologisch relevanten, aber nicht leicht zu deutenden 
Zusammenhangs, kann in Werken der sogenannten autonomen – also nicht programmatisch 
theologisch, kirchlich, katechetisch gebundenen - bildenden Kunst Deutungsperspektiven entdecken, 
die zwar die Irritation mit Bedacht gerade nicht auflösen, wohl aber dem religiösen Nachdenken über 
Zusammenhänge aufhelfen. 

Im bilddidaktischen Kontext wird die Irritation durch ästhetische Wahrnehmung als besondere 
Lerngelegenheit zum Perspektivwechsel besonders geschätzt. Sie gilt pädagogisch als Perturbation, 
als produktive Störung, die die Infragestellung und Weiterentwicklung von Konstrukten ermöglicht 
und eine „kritisch-erkenntnisoffene Perspektive“3 ermöglicht. Die beiden im Folgenden vorgestellten 
Werke künstlerischer Fotografie sind nicht für die Erschließung mit Kindern gedacht, auch wenn es 
sich ohne Zweifel lohnen kann, sie mit Kindern zu betrachten und zu deren Beobachtungen und 
Deutungen miteinander ins Gespräch zu kommen. Vorgestellt werden sie hier, weil sie vermittels 
eines künstlerischen Arrangements Brot als schlechthinniges Lebensmittel zum Bildthema und von 
dorther auch theologische Fragen und Reflexionen zur Eucharistie zugänglich machen. 

 

Thomas Klegin: Auffindungen subtiler Ähnlichkeiten 

 
2 Dazu religionspädagogisch instruktiv: Oliver Reis, Wenn der Altar zum Tisch wird. Eucharistiekatechese 
inklusiv, in: Annebelle Pithan / Agnes Wuckelt (Hg.), Miteinander am Tisch. Tische als Ort sozialer Utopien, 
Münster 2019, 90-104.  
3 Claudia Gärtner, Zwischen spiritueller Quelle und katechetischer Unterweisung. Bilderschließung am Lernort 
Gemeinde, in: Rita Burrichter / Claudia Gärtner, Mit Bildern lernen. Eine Bilddidaktik für den 
Religionsunterricht, München 2014, 214-223, 215.  



Die 30x40 cm große Fotografie4 von Thomas Klegin (geb. 1961) zeigt „lebensgroß“ drei knusprig 
gebackene, noch glänzende Brötchen auf Erde liegend zusammen mit einem zerknüllten Stück 
Papier. Ein denkbar unspektakuläres Motiv, vom Künstler in einer Alltagssituation eingefangen beim 
Blick in eine offene Containerwanne. Zu sehen ist nicht viel: Ein Brötchen von oben mit dem 
charakteristisch aufgeplatzten Längseinschnitt, etwas nach unten versetzt rechts daneben ein 
Brötchen mit der vom Lochbackblech geprägten Unterseite nach oben und ein von der Seite zu 
sehendes Brötchen rechts oberhalb der beiden anderen, das leicht auf dem von unten gezeigten 
aufliegt und auch das von oben gezeigte berührt. Der sorgsam gewählte Bildausschnitt der nicht 
arrangierten, sondern so vorgefundenen Gegenstände nobilitiert das Motiv zum Stillleben: Die 
Brötchen werden in ihrer kleeblattartigen Anordnung zum Zentrum des Bildes. Der leichte Zug dieser 
Anordnung nach rechts unten wird austariert durch das zerknüllte Paper oberhalb des links zu 
sehenden Brötchens. Es hält visuell, obwohl es im Vergleich zu den anderen Bildgegenständen nicht 
viel Bildraum einnimmt, durch seine überschießende Helligkeit die Gegenstände in der Bildmitte. Das 
Zueinander von Hell und Dunkel bestimmt maßgeblich den Seheindruck. Auf der lockeren, 
bröseligen, von feinen Wurzelstückchen durchzogenen dunklen Humuserde erscheinen die 
goldbraunen Brötchen leuchtend, geradezu fühlbar warm. Das weiße Papier hingegen hebt sich mit 
seinen leicht angeschwärzten Rändern und Knickspuren kalt leuchtend, fast bläulich schimmernd 
davon ab. Aber der erdige Grund bildet nicht einfach den farblichen Fond für die Bildgegenstände, 
sondern ist selber Bildgegenstand, der durch die große Schärfentiefe eigenwertig wahrgenommen 
wird.  

Ein auf der Inhalts- und Motivebene befremdliches, ja sogar schäbiges Bild. Wie oft sieht man 
weggeworfene Lebensmittel und Lebensmittelreste in unterschiedlichen Erhaltungszuständen 
zusammen mit Papierschnipseln, Tüten und Verpackungsmüll am Straßenrand, in Parks und Wäldern. 
Hier geht es aber offenkundig nicht um die Dokumentation von Abfall in welcher Absicht auch 
immer, sondern um das Sehen der Dinge selbst. Das zeigen die eingesetzten formalästhetischen 
Mittel: die Wahl des Bildausschnitts als zentrierende nahsichtige Kompositionsstruktur, der 
nachgerade klassische Hell-Dunkel-Kontrast und die allen Bildgegenständen geradezu egalitär 
zukommende Schärfentiefe lassen die Alltagsfotografie als künstlerische Inszenierung der Dinge 
erscheinen, durchaus vergleichbar mit den bedeutungsgeladenen niederländischen Stillleben des 17. 
Jahrhunderts. 

Grund genug, mit katechetisch sensiblen Lerngruppen in Gemeinde und Hochschule einer möglichen 
theologischen Relevanz nachzugehen. Erste Deutungsversuche bleiben durchaus erwartbar bei der 
Dreizahl hängen. Drei Brötchen in drei verschiedenen Ansichten, nämlich von oben, von unten und 
von der Seite, nah beieinander, sich berührend, kleeblattartig ‚in Beziehung‘, als Lebensmittel Leben 
spendend. Wer mag da nicht im Kontext von Theologie und Kirche an Trinität, an Einheit in 
Verschiedenheit, an den Zusammenhang von immanenter und ökonomischer Trinität denken? Aber 
den Betrachter*innen meiner Lerngruppen erscheint das dann doch als allzu aufgesetzte, dem 
Kunstwerk in seiner Eigenständigkeit nicht gerecht werdende Symboldeutung. Weiterführend 
erweist sich demgegenüber eine Beobachtung, die sich der gleichmäßigen Schärfentiefe der 
Nahaufnahme verdankt und ganz auf der formalästhetischen Ebene verbleibt. Offenkundig handelt 
es sich um noch ganz frische Brötchen, deren glänzende Oberfläche feine Risse durchziehen. Diesen 
charakteristischen ‚Krakelüren‘ der Brötchenoberfläche entsprechen die Knitterfalten des zerknüllten 
Papiers, aber auch die Krumenstruktur der Humuserde. Die drei Bildgegenstände haben, so sehr sie 
funktional verschieden und nur per Zufall am gemeinsamen Ort gelandet sind, etwas gemein: Sie sind 
einander auf subtile, rein ästhetische, nicht notwendige Weise ähnlich. Von dieser rein bildhaften 
Ähnlichkeitsbeziehung eröffnen sich dann Deutungsperspektiven der je einzelnen Bildgegenstände 

 
4 Abbildung: https://kw.uni-paderborn.de/institut-fuer-katholische-theologie/praktische-theologie/nachrichten 



Brot, Papier, Erde sowie Deutungsperspektiven ihres Zusammenhangs. Dieser Zusammenhang bleibt 
zwar als Zufallsfund im Alltag selbst für den Künstler notwendig rätselhaft, bietet sich aber durch die 
bildkünstlerische Fixierung, die so und nicht andere Bildwerdung, als hermeneutische Aufgabe dar. 

Der Künstler Thomas Klegin hat Visuelle Kommunikation und Bildhauerei studiert und war 
Meisterschüler bei Joachim Bandau. Seit 2003 ist er Professor für Gestaltungslehre und Plastisches 
Gestalten im Fachbereich Design der Hochschule Niederrhein in Krefeld. Als Künstler ist er vor allem 
mit bildhaften, assoziativ aufgeladenen, kontextuelle Bezüge aufrufenden Rauminstallationen, 
insbesondere auch mit temporären Interventionen im öffentlichen Raum bekannt. Dabei spielen 
Alltagsgegenstände eine besondere Rolle: „Thomas Klegin arbeitet mit Dingen, die uns stets 
irgendwie vertraut erscheinen, die jeder schon einmal in Händen hielt und vor, hinter, neben, 
zwischen denen der Mensch unweigerlich auftaucht, er gewissermaßen ‚ex negativo‘ präsent ist.“5 
Dabei gibt der Künstler keine Deutungen vor, lenkt Assoziationen nicht in bestimmte Richtungen, 
bietet keine individualisierenden, biografisierenden Anknüpfungspunkte, sondern arbeitet an den 
Dingen ihre Bildhaftigkeit heraus, lässt sie zu „Form- und Farbereignissen“6 werden. Die radikal 
‚lediglich‘ künstlerische, formalästhetische Inszenierung ist es aber, die weitergehende Anschlüsse 
und Reflexionen erst ermöglicht, weil sie die Dinge in ihrer ästhetischen Erscheinung als sie selbst 
freisetzt, sie freisetzt zur Wahrnehmung, zur Wahr-Nehmung durch die Betrachter*innen. 

Mit der makrofotografisch genauen Beobachtung der in der Anschauung ähnlichen - aber rein 
akzidentell ähnlichen - Oberflächen von Brot, Erde, Papier ergeben sich Reflexionsanstöße zum 
Nachdenken über substanzielle Ähnlichkeiten. Mit Brot, Papier und Erde zeigt Thomas Klegin drei 
Dinge, die auf je unterschiedliche Weise lebensnotwendig sind: der Boden als Lebensgrundlage und 
Lebensraum aller Kreaturen, das Brot als – mindestens im hiesigen Kulturkreis – schlechthinniges 
Lebensmittel, Papier als bildliche Abbreviatur von Kommunikation und Reflexion über Zeit- und 
Ortsgrenzen hinweg. Religiös, insbesondere im Horizont christlicher Theologie, erscheinen damit 
auch Anschlussmöglichkeiten des Nachdenkens über Schöpfung und Offenbarung, bildlich dominant 
vor allem aber Anschlussmöglichkeiten des Nachdenkens über Eucharistie, substanziell verstanden 
als die Gabe des schlechthinnigen Lebensmittels der Zuwendung Gottes in der Gabe des Brotes. In 
der Bildsprache der künstlerischen Fotografie erscheint diese Gabe als ganz besondere, nämlich 
leuchtend und frisch, in Fülle und allumfassend von allen Seiten dargeboten. Sie erscheint als Gabe 
im Diesseits, im Alltag, christlich verstanden im Horizont von Welt als Schöpfung. Und sie erscheint 
beglaubigt und zugesagt durch Kommunikation, durch die Schrift. Katechetische und theologische 
Rede beharrt – in der Regel abstrakt und diskurshaft - auf eben diesen ‚Ähnlichkeitsbeziehungen‘. 
Der bildliche Befund kann (nicht: muss oder soll!) als Auffindungs- und Artikulationshilfe dessen 
verstanden werden.  

 

Judith Samen: Inszenierungen des Existenziellen  

Die 32,5x32,5 cm große Fotografie7 zeigt auf einem rohen Dielenboden liegend einen schreienden 
Säugling: die Knie angezogen, die Fäuste geballt, die Augen zusammengekniffen, der Mund weit 
geöffnet, sodass die Zunge und der zahnlose Gaumen zu sehen sind. Im Krampf des Schreiens hat 
sich die Haut des Kindes bereits gerötet, bläulich treten die Adern unter dem zarten Haarflaum, der 
den Kopf bedeckt, hervor. Direkt neben dem Kind liegt auf einem Spitzendeckchen, mit der 
Schnittkante nach unten, ein halber Laib Brot mit einer kräftigen, leicht bemehlten Kruste. Ein 

 
5 Hans-Jürgen Schwalm, Thomas Klegin _passim. Drei Installationen in der Kunsthalle Recklinghausen, in: Ders. / 
Ferdinand Ullrich (Hg.), Kat. _passim, Thomas Klegin, Bielefeld 2003, 5-16, 14. 
6 Ebd. 15. 
7 Abbildung: https://www.judithsamen.com/fotophp/neuere2_7.php (zuletzt aufgerufen 04.01.2025). 

https://www.judithsamen.com/fotophp/neuere2_7.php


seltsames Arrangement, das viele Betrachterinnen und Betrachter zutiefst irritiert. Wer lässt ein 
schreiendes Kind so liegen? Besonders verstörend wirkt, dass neben das vermeintlich achtlos 
abgelegte Kind das Brot geradezu liebevoll und äußerst sorgsam, nämlich exakt mittig, auf dem 
altmodischen Spitzendeckchen arrangiert ist. Der Zugang zu diesem Bild oszilliert charakteristisch 
zwischen Nähe und Distanz, zwischen Einfühlung und Fremdheit: Dem Mitleid erregenden realen 
Schreien des abgebildeten Kindes sind die Betrachter*innen emotional vermutlich ganz nahe, sie 
werden aber auch durch die stürzenden Linien der Dielenbretter und die leichte Aufsicht auf die 
Szenerie rein visuell ganz nahe herangeführt, in das Bild hineingeführt. Diese perspektivisch 
hergestellte unmittelbare räumliche Nähe wird aber jäh unterbrochen durch das rätselhafte 
Arrangement von Brot und Spitzendeckchen, das sowohl durch die formale Anordnung im Bild als 
auch durch seine eigentümliche motivische Fremdheit im Bildzusammenhang den ‚Zugang‘ zum Kind 
versperrt.  

Das Bild entstammt dem Œuvre der Künstlerin Judith Samen (geb. 1970), die vor allem mit ihren 
inszenierten Fotografien national und international bekannt geworden ist, aber auch in ihrem 
zeichnerischen Werk, in Rauminstallationen und Performances ihrer sehr spezifischen künstlerischen 
Auseinandersetzung mit Welt und Wirklichkeit nachgeht. Judith Samen hat Kunst und Biologie 
studiert und war Meisterschülerin von Fritz Schwegler. Nach einer Professur für künstlerische Praxis 
an der Universität Siegen ist sie seit 2011 Professorin für Künstlerische Fotografie an der 
Kunsthochschule Mainz der Johannes Gutenberg Universität. Ihre Arbeiten umkreisen in 
fundamentalanthropologischer Perspektive Gegebenheiten menschlichen Lebens und berühren 
dabei immer wieder auch existenzielle Grenzsituationen und Grenzfragen. Eine strenge künstlerische 
Formgebung, nämlich eine stilllebenhafte Anordnung, eine Sinn- und Strukturbezüge stiftende 
Farbgebung, die gleichmäßige Tageslichtausleuchtung, eine oft dem Goldenen Schnitt entsprechende 
Kompositionsstruktur lassen die Fotografien Judith Samens wie altmeisterliche Gemälde erscheinen. 
Im Mittelpunkt dieser Arrangements stehen Menschen und ihre Körper, denen die Künstlerin 
Requisiten zugesellt, die aus Alltagsbezügen wohlbekannt sind, hier aber verfremdet und 
übersteigert zum Einsatz kommen: „Samen führt die großen Gesten so nah ans Vertraute und 
Alltägliche heran, dass diese plötzlich ins Absurde kippen. Sie ironisiert die Schwere und das 
Gravitätische der Inszenierungen durch die profane oder absurde Requisite, die sie ihren 
Protagonisten an die Seite stellt.“8 Lebensmittel spielen in diesem Kontext eine wichtige Rolle, vor 
allem auch immer wieder das offenkundig selbstgebackene Brot. 

Auch für Judith Samen gilt, dass ihren Arbeiten rein künstlerische Intentionen zugrunde liegen. Aber 
ihre formalästhetisch unabweisbare Vertrautheit mit den Bildarrangements und Bildthemen der 
Kunstgeschichte lässt es zu, motivische Anspielungen und formale Übernahmen aus der Ikonographie 
der Vergangenheit als Deutungspfade für diese Werke der Gegenwart zu erproben. Im Sinne einer 
solchen erprobenden Hermeneutik sind auch die folgenden auf die Eucharistie bezogenen Hinweise 
zu verstehen.9  Für den an christlicher Ikonografie geschulten oder mindestens mit den traditionellen 
Bildern des Weihnachtsfests nicht ganz unvertrauten Blick ist das auf dem Boden liegende nackte 
Kind ein deutlicher Hinweis auf Jesus. Bereits eine um die Mitte des 14. Jahrhunderts entstandene 
franziskanische Schrift beschreibt das Kind unmittelbar nach seiner schmerzlosen Geburt zu Füßen 
der Mutter im Heu liegend. Ab Ende des 14. Jahrhunderts werden dann die Visionen der Hl. Birgitta 
von Schweden von der Niederkunft der Gottesmutter stark rezipiert. Das dort begegnende Motiv des 
auf dem nackten Boden liegenden nackten und leuchtenden Neugeborenen betont einerseits die 

 
8 Magdalena Kröner, Eine unverstellte Eigenartigkeit. Zur Fotografie von Judith Samen, in: Märkische 
Kulturkonferenz (Hg.), Kat. Judith Samen, Berlin 2004, 5-9, 5. 
9 Dazu ausführlich: Rita Burrichter, So und anders. Lesarten einer künstlerischen Fotografie „ohne Titel“ im 
Horizont einer religionspädagogischen Rede von Gott, in: Stefan Altmeyer / Gottfried Bitter / Joachim Theis 
(Hg.), Religiöse Bildung – Optionen, Diskurse, Ziele, Stuttgart 2013, 75-86. 



Göttlichkeit des Kindes, aber auch dessen Ausgesetztsein und Ausgeliefertsein. Zum frühesten 
Bildbestand der Weihnachtsikonographie gehört darüber hinaus, dass das in Bethlehem (hebr.: Haus 
des Brotes) geborene Kind der Erlöser ist, der unter der Gestalt des Brotes in der Feier der 
Mahlgemeinschaft auch weiterhin real gegenwärtig ist und bleibt. Jesus Christus ist das Brot, das 
wahre Lebensmittel, weil er sich leibhaftig in der Geburt des in allem bedürftigen Kindes gibt, sich 
der Welt aussetzt, ausliefert. Schon die frühesten Krippendarstellungen haben diesen 
Deutungszusammenhang herausgestellt und demgemäß das Kind in der Krippe nicht auf Stroh, 
sondern auf Weizengarben gebettet. Der Sakramentskult im 12. Jahrhundert führt dann unter 
Rückgriff auf die antike Opferikonographie zur bildlichen Ausgestaltung des „Krippen-Altars“10, der 
Geburt und Opfertod Christi gleichsam simultan zusammensieht und damit den inneren 
Zusammenhang des Heilsgeschehens herausstellt – durchaus in einem aktualisierenden, 
sakramentalen Sinn. Die befremdliche fotografische Inszenierung der Künstlerin der Gegenwart 
illustriert keine Sakramententheologie, lässt aber in der Schroffheit des Gegenübers von hilflos 
schreiendem Kind und feierlich nobilitiertem Brot noch einmal neu über die Dank- und Lobfeier an 
der gemeinschaftlichen ‚Festtafel‘ anlässlich der wirklichen Menschwerdung Gottes nachdenken. 
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10 Gertrud Schiller, Ikonographie der christlichen Kunst, Bd. 1, Gütersloh 21969, 85. 


