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1. Einleitung

„Das Gold, sobald es hat erkannt den Edelstein,
ehrt dessen höhern Glanz und faßt ihn dankbar ein.“

- Friedrich Rückert

Kleidung und Schmuck entstammen den gleichen Wurzeln. Beide gehören zusammen und 
bilden im Idealfall eine Einheit. Und da sich Modeschmuck frei von materiellen Zwängen und 
Beschränkungen entfalten konnte, steht er mehr als der sogenannte Echt-Schmuck in direk-
tem Bezug zu der sich ständig ändernden modischen Kleidung. Unser alltäglicher Schmuck 
ist nicht nur schmückendes Beiwerk, sondern erfüllt außerdem wichtige soziale, emotionale, 
gesellschaftliche und künstlerische Funktionen. Doch wie kam es dazu, dass der Schmuck in 
unserer sich ständig wandelnden Gesellschaft so eine große Rolle einnimmt? 
In dieser Arbeit soll die Frage geklärt werden, wie Bekleidung und Schmuck zusammenhän-
gen und welche Funktionen und Bedeutungen dahinterstecken. Auch welche Formen und 
Ausdrucksmöglichkeiten Schmuck hervorbringt und wie man ihn als stilistisches Mittel für 
die Mode in der heutigen Zeit einsetzt. Kann er funktionelles als auch emotionales Beiwerk 
sein? Wie kann man den Schmuck so geschickt in Bekleidung einfließen lassen, dass er als 
unterstützendes Kommunikationsmittel geradezu selbstverständlich wirkt? 
In dieser Arbeit sollen genau diese Punkte untersucht, erklärt und hinterfragt werden. Gleich-
zeitig soll eine eigene Auffassung der Synergie aus Schmuck und Bekleidung vorstellt und 
erläutert werden. Die Standpunkte sollen klar definiert werden und als unterstützendes Argu-
ment der Kollektion sensitive strength dienen.
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2. Entstehung einer Synergie

Schmuck, vor allem Modeschmuck, ist ein Phänomen, welches in engem Zusammenhang mit 
Bekleidung steht. Es entsteht aus einer Mode heraus, welche oft als etwas Unwichtiges oder 
Oberflächliches gesehen wird. Jedoch bei näherem Hinsehen erweist es sich als bedeuten-
de gesellschaftliche Instanz. Um dies zu verdeutlichen, sollen in den nächsten Kapiteln zwei 
Schriften genauer erläutert werden. Beide bildeten für das 20. Jahrhundert grundlegende, 
wichtige Diskussionspunkte. Als erste Grundlage ist der Essay „Die Mode“ des Philosophen 
Georg Simmel zu erwähnen. Die Schrift erschien erstmals 1923 in seiner Aufsatzsammlung 
„Philosophische Kultur. Über das Abenteuer, die Geschlechter und die Krise der Moderne. 
Gesammelte Essais“. Dort werden Gedanken zur Mode formuliert, welche die nachfolgenden 
Überlegungen zur Mode stark prägten. 
Die zweite Schrift, welche zitiert und untersucht werden soll, ist die des Soziologen René 
König. Seine gesamten Forschungsergebnisse zum Thema Mode wurden in „Menschheit auf 
dem Laufsteg“, erschienen 1985, festgehalten. 
Simmel sieht den Motor für die Entstehung der Mode in zwei sich widersprechenden seeli-
schen Bedürfnissen. Einerseits die Verschmelzung des Einzelnen mit seiner sozialen Gruppe, 
andererseits dem der individuellen Heraushebung aus ihr. Nachahmung gibt dem Individuum 
Sicherheit, hindert es aber daran, die eigenen Ziele zu verwirklichen.1 Zwei Möglichkeiten bie-
tet die Mode in diesem Spannungsfeld, zum einem bestehende Muster nachzuahmen, zum 
anderen aber auch das Bedürfnis nach Individualität und Unterscheidung zu befriedigen. Sie 
ist ein Erzeuger sozialer und psychologischer Bedürfnisse, in sachlicher und ästhetischer 
Hinsicht waltet keine Spur von Zweckmäßigkeit in den Entscheidungen, die sie formen: Mode 
wirkt erst dann als Mode, wenn die Unabhängigkeit gegen jede andere Motivierung fühlbar 
wird. Deswegen werden oft gerade hässliche und widrige Dinge modern.2

In Bereichen, wo das soziale Bedürfnis nach Zusammenschluss oder Absonderung fehlen, 
können sich demnach keine neuen Moden bilden, als Beispiel gelten hierfür die Moden der 
Naturvölker, denn sie sind wesentlich stabiler als unsere. Nur die Mode schafft es, derart 
widersprüchliche Neigungen miteinander zu vereinen. Nur ein Teil der Gruppe übt sie, wäh-
rend die Gesamtheit sich gerade erst auf den Weg zu ihr befindet. Aber sobald eine Mode 
völlig durchdrungen ist, ist sie auch schon keine mehr, da dadurch der Abscheidungsmoment 
aufgehoben wird. Mode ist also ein gesellschaftliches Regelungssystem mit dem Ziel der In-
novation und Neuerfindung. Ebenso ein wichtiger Aspekt der Mode ist nach Simmel der Reiz 
der Grenze, ihr starker Eindruck von Neuheit und Vergänglichkeit von Kommen und Gehen. 
Dadurch gibt sie uns ein so starkes Gegenwartsgefühl wie kaum ein anderes Phänomen. 
Doch laut König steuert nicht nur die Mode neue Impulse bei. Kollektive Gebilde sind oftmals 
sehr langlebig, wodurch es zu Akkumulationsprozessen kommt. Das heißt, dass kulturelle 
Bestandteile verschiedenster historischer Momente miteinander vereinbart werden müssen, 
obwohl sie eigentlich völlig unvereinbar sind. In der Mode zeigen sich diese Prozesse im 
Eklektizismus, welcher trendorientierte Elemente aus verschiedensten Epochen, Kulturen 
oder Orten aufgreift und neu komponiert. Doch die Mode altert in ihrem Wandeln so schnell, 
dass sie gleichzeitig Selbstrechtfertigung als auch Selbstvernichtung ist. Das Auftreten einer  
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neuen Mode ist also gleichzeitig ein Löschungsvorgang der veralteten, endlose Akkumula-
tion wird so vermieden.3 Das modische Verhalten wird jedoch auch von anderen Urtrieben 
geleitet, wie zum Beispiel dem Wettbewerb. In diesem Fall wird nicht konsumiert, um innere 
Bedürfnisse zu stillen, sondern um die eigene besondere und herausragende soziale Stel-
lung, auf demonstrative Art und Weise zu verdeutlichen. Dieses Verhalten spielt gerade beim 
Schmuck eine große Rolle. 

1 Simmel, 1983, S.26ff
2 Simmel, 1983, S.28f
3 König, 1999, S. 60ff
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2.1 Der Aufstieg des Modeschmuckes 

Gegen Ende des 19. Jahrhunderts begann ein starker, gesellschaftlicher Strukturwandel – 
es stieg eine neue soziale Klasse auf, welche zuvor nicht einmal annähernd in diesem Maße 
vorhanden war, nämlich die der Angestellten. Jene strebte danach, sich vom Arbeiter ab-
zugrenzen und sich an Vorgesetzten zu orientieren. Um in der modernen Gesellschaft ein 
neues Erscheinungsbild der Dienstleistungsberufe zu schaffen, erhöhten sich auf Kosten der 
Lebensmittel die Ausgaben für Kleidung. In Deutschland verschob sich das Verhältnis von 
Angestellten zu Arbeitern in den Jahren von 1882 bis 1895 deutlich. Doch im 20. Jahrhun-
dert stieg die Tendenz immer weiter, sodass sich ein klarer Strukturwandel breit machte. 
Der Mittelstand wurde zur treibenden Kraft der Mode und löste dadurch in jeder Hinsicht die 
oberste Wohlstandsschicht bei dem Adel ab. Parallel zu dieser Entwicklung erlebte die Idar-
Obersteiner Modeschmuck- und Metallwarenproduktion ihren wirtschaftlichen Aufstieg. Ab 
Ende des 19. Jahrhunderts war die neu entstehende Mittelschicht wohlhabend genug, um 
nun eine gewisse Kultur zu pflegen, jedoch konnte man sich nur wenig Echtschmuck leisten. 
Das Bedürfnis nach Modeschmuck wuchs immer stärker an, sodass er mehr und mehr an 
Bedeutung gewann.
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2.2 Vom Modeschmuck zum Echtschmuck

Schmuck unterscheidet sich in vielerlei Hinsicht. Man kann ihn einerseits an die Faszination 
des Materials binden, wie etwa der Glanz von Metallen oder der Schimmer von Edelsteinen, 
anderseits aber auch an formale Aspekte. Dies sind zum Beispiel folgende: Form, Funktion, 
Material, Herstellungsweise, das jeweilige geschmückte Körperteil, Anlass, kulturelle Her-
kunft oder nach dem Preis. Letzteres ist wahrscheinlich am Ausschlaggebendsten was den 
Unterschied zwischen Modeschmuck und Echtschmuck angeht. 
Das Wort Modeschmuck entstand in den 20er Jahren durch Coco Chanel, welche unech-
ten Schmuck passend zu ihrer Kollektion entwarf. Hergestellt wurde der Großteil jedoch in 
Fabriken. Vom Ende des 19. bis zur Mitte des 20. Jahrhunderts lagen die wichtigsten Mo-
deschmuckzentren fernab von allen Modemetropolen, nämlich in Pforzheim, Schwäbisch 
Gmünd, Idar-Oberstein, Gablonz, Providence/USA und später auch in Neugablonz. Mode-
schmuck bezeichnet seriell hergestellten Schmuck aus einfachen Materialien, welcher für die 
meisten Menschen erschwinglich war und ist. Dabei wird auch immer auf ein zeitgemäßes 
Design geachtet und anders als beim Echtschmuck, sind Unikate eher selten. Das Phänomen 
Modeschmuck reicht weit in die Geschichte der Menschheit zurück. Im altägyptischen ist die 
frühste bekannte Form die Glasperle. Damals wurden Glasperlen so eingefärbt, dass sie wie 
Halbedelsteine aussahen.
Die erste industriell in Serie gefertigte Gegenbewegung zum Echtschmuck war das Berliner 
Eisen, das seinen Höhepunkt von 1810 bis 1840 hatte. Roheisen wurde zu Schmuck verar-
beitet, dessen Wert einzig und allein in seiner Feinheit und ornamentalen Formensprache lag. 
Paris wurde zum Umschlagplatz des aus Berlin kommenden eisernen Modeschmucks. Doch 
er begeistere auch andere Städte wie London oder New York. Spätestens seit dieser Zeit gab 
es einen weltweiten Markt für Modeschmuck und bis heute ist er eine beliebte Alternative 
zum Echtschmuck.
Man stellt sich nun die Frage, wenn der günstigere Modeschmuck ein so guter Ersatz ist, 
wieso wird dann Echtschmuck immer noch produziert und gekauft? 
Die Antwort liegt im materiellen Wert. Denn neben den optischen Aspekten, stellt er auch eine 
Geldanlage dar. Echtschmuck darf als solcher bezeichnet werden, wenn er zum größten Teil 
aus Edelmetallen gefertigt ist oder echte Juwelen in ihm verarbeitet wurden. Die am häufigs-
ten verwendeten Edelmetalle für Echtschmuck sind Gold, Silber und Platin, die wegen dem 
weltweit seltenen Vorkommen einen hohen Wert besitzen und daher für die Herstellung von 
hochwertigem Schmuck attraktiv sind. Auch der Statuts spielt hierbei eine wesentliche Rolle. 
Wer hochwertigen Schmuck trägt, zeigt damit auf eine gewisse Art und Weise seinen finan-
ziellen Stand. Ein gutes Beispiel ist hierbei der Diamant Ring, welcher gern bei Verlobungen 
zum Einsatz kommt. 
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2.3 Die Funktionalitäten des Schmuckes

Im folgenden Kapitel werden verschiedene funktionale Aspekte und Hintergründe erläutert. 
Unter anderem werden allgemeine und offensichtliche Funktionen erörtert, aber auch tiefgrei-
fendere Aspekte untersucht. Dabei werden weiterhin die beiden Theoretiker Georg Simmel 
und René König zitiert. Ihre Standpunkte zur Funktionalität des Schmuckes weisen inter-
essante Ansichten auf, welche für unsere Gesellschaft eine bedeutende Rolle spielen. Au-
ßerdem soll Gottfried Sempers Auffassung genauer erklärt werden, da er nicht nur den rein 
funktionellen, sondern vor allem den emotionalen Wert des Schmuckes sieht. Dieser Gedanke 
untermauert zudem auch den sensitiven Ausdruck der Kollektion sensitive strength. 

2.3.1 Symbolische soziale & emotionale Aspekte
Die Selbstdarstellung einer Person durch Schmuck erfolgte ursprünglich spontan. Der Jäger 
beispielsweise, der einen schönen Vogel geschossen hat, steckt sich seine Feder ins Haar, 
bestätigt damit einerseits sich selbst in seinem Jagdglück und teilt andererseits zugleich den 
anderen mit, was ihm gelungen ist. Durch diese indirekte Kommunikation gewinnt er eine 
Auszeichnung.4 Hier besteht die wesentliche Rolle des Schmuckes in seiner symbolischen 
Bedeutung, wo hingegen der kommerzielle Wert in den Hintergrund rückt. Diese symboli-
schen Bedeutungen wandeln sich mit den verschiedenen Kulturen, sie vermitteln sozialen 
Rang und drücken gleichzeitig Emotionen aus. Da sich das Rangsystem unserer Gesellschaft 
ständig wandelt, verändern sich jene Bedeutungen ebenso schnell und damit auch das Be-
dürfnis nach Schmuck. Und bei solch einem schnellem Wandeln, lohnen sich keine teuren 
Materialien, was wiederrum die rasche Weiterentwicklung des Modeschmuckes begünstigt 
und erklärt. 
Auch der Ausdruck von sozialem Rang oder Status spielt hierbei eine große Rolle. Schon 
immer trugen große Persönlichkeiten den wertvollsten Schmuck und wurden so automatisch 
über das einfache Volk gestellt. Als bestes Beispiel hierfür kann man Queen Elisabeth II. nen-
nen. (Abbildung 2) Bis zum heutigen Tage trägt sie, seit ihrer Proklamation 1952 zur Königin 
vom Vereinigtem Königreich von Großbritannien und Nordirland, eine Krone zu bestimmten 
Anlässen. Jährlich zur britischen Parlaments Eröffnung sogar die Kaiserkrone, welche im Jahr 
1937 für Elizabeth Bowes-Lyon, die Frau von König George VI, entworfen wurde. Der Rahmen 
besteht aus Gold, Silber und Platin und ist mit 2.868 Diamanten, 273 Perlen, 17 Saphiren,  
11 Smaragden und 5 Rubinen verziert. Unteranderem auch 105 Karat Edelsteine. Diese Krone 
ist also nahezu von unschätzbarem Wert. Genau wie Kronen, gilt auch das Zepter als Teil solch 
einer Krönungsinsignien. Dieser Stab aus wertvollem Metall und reich verzierten Edelsteinen, 
ist das Symbol des Herrschers eines Reiches und wurde ursprünglich von Kaisern und Kö-
nigen, später auch von Fürsten getragen. Auch sogenannte Amtsketten von Bürgermeistern 
oder Ringe, wie zum Beispiel der Fischerring des Papstes gehören ebenso dazu. All diese 
Gegenstände sind als wertvolle Schmuckstücke anzusehen und wurden über Generationen 
weitergereicht. Sie zählen als Zeichen stattlicher, ständischer oder religiöser Würde, Macht 
und Auszeichnung. Dies zeigt wie anlass- und rangbezogen Schmuck sein kann und wie stark 
sich diese Traditionen über Jahre hinweg durchgesetzt haben.
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2.3.2 religiös-magische Hintergründe
Dies ist wohl die älteste und ursprünglichste Funktion des Schmuckes. Dazu gehören Errun-
genschaften wie Trophäen, aber auch Talismane. Ähnliche Gegenstände waren zum Bespiel 
der Skarabäus der Ägypter.
Der Skarabäus (Glückskäfer) ist eine Abbildung des Heiligen Pillendrehers in der altägyp-
tische Kunst. Meist wurde er in malerischer Form dargestellt oder auch als große Plastik, 
bestehend aus Stein oder als Schmuckstück. Er galt als Symbol der Schöpferkraft. In seiner 
runden Gestalt, mit seinen goldschimmernd und glänzend Flügeldecke, fand man Ähnlichkeit 
zur strahlenden Sonne. Eine heutige, moderne Auffassung der Bedeutung des Glückskäfers 
sieht eine Art Schutzsymbol in ihm. Skarabäen sollen das Nilhochwasser angeblich frühzeitig 
spüren. Die Tiere wanderten weg vom Wasser, tauchten in den Häusern auf und kündigten so 
den Ägyptern das ersehnte Nilhochwasser an. (Abbildung 3)
Auch die Hasenpfote, das vierblättriges Kleeblatt, das Hufeisen und der Glückspfennig sind 
Glückssymbole. Eine Besonderheit besteht in der zeitlichen Konstanz, mit der ein Talisman 
seine Wirkung entfalten soll – im Unterschied zum einfachen Glücksbringer, dem häufig nur 
eine punktuelle Funktion zukommt. Ein Talisman wird von seinem Nutzer im Hinblick auf des-
sen erhoffte Wirkung in der Zukunft selbst gewählt und in Besitz genommen. Ein schlichter 
Glücksbringer hingegen ist nicht so eng mit dem Empfänger des Glücks verbunden und kann 
auch in der Rückschau als solcher gedeutet werden. Doch sie alle dienen dazu, bestimmte 
Fähigkeiten kraftvoll zu erhalten, Unheil abzuwehren und Glück herbeizuholen.5 (Abbildung 4)
Auch das Amulett ist ein magischer Gegenstand und eine Art Talisman, welcher sich bis heu-
te als Schmuckstück durchgesetzt hat. Ihm werden magische Kräfte zugeschrieben, welche 
vor Schaden schützen und Glück bringen soll. Abgesehen von seinem zugedachten magi-
schen Aspekt kann das Amulett auch sichtbar als Schmuckstück oder als Zeichen der Zuge-
hörigkeit zu einer meist religiösen Gemeinschaft getragen werden.6 (Abbildung 5)
Auch aus Fetischen kann Schmuck werden. Sie sind eine Art Zauberinstrumente, bei denen 
nicht nur Material und Gestaltung wichtig sind, sondern auch bei der Herstellung ganz be-
stimmte sakrale Regeln eingehalten werden müssen. Auch hier zeigt sich wieder, dass der 
kommerzielle Wert des verwendeten Materials keine entscheidende Rolle spielt, sondern vor 
allem die soziale Bewertung.7

 
 
 

4 König, 1999, S.88f
5 Wikipedia, Talisman
6 Wikipedia, Amulett
7 König, 1999, S.93
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2.3.3 modische und ästhetische Aspekte
Bei den ältesten Schmuckformen tritt der Stilwandel in den Hintergrund. Dies ist auf die 
religiös-magische Bedeutung der Schmuckstücke zurückzuführen. Sie werden beinahe so 
unwandelbar wie religiöse Gebote.8 
Erst im Laufe der Entwicklung unserer Gesellschaft wurde Schmuck modisch wandelbar. 
Hierbei verschwanden die vorherigen Bedeutungen und wurden durch neue, die der Mode, 
ersetzt. Man kann dabei von einer Art Säkularisierungsprozess sprechen, was bedeutet 
dass jede Form von Verweltlichung, im engeren Sinne aber die durch den Humanismus, die 
Bindungen an die Religion gelockert oder gelöst wird. Soziologisch wird dieser Prozess als 
„sozialer Bedeutungsverlust von Religion“ interpretiert.9 Trotzdem ist zu sagen, dass sich 
Modeschmuck langsamer wandelt als die Kleidermoden. Das optische Gefallen des Schmu-
ckes, hilft Harmonie zu erzeugen, die Konflikte und Differenzen aufheben kann. Das sah auch 
Kant 1790 in seinem Artikel „Kritik der Urteilskraft“: Er beschreibt dort den Geschmack als 
einen „sensus communis“, ein ästhetisches Beurteilungsvermögen, das unser Gefühl ohne 
sprachliche Begriffe allgemein mittelbar macht.10 Durch das Mitteilen positiver Gefühle wird 
Schmuck, der für sich genommen nichts Wesentliches darstellt, in seinem Wert beinah ins 
Unendliche gesteigert. Das Wohlgefallen, welches der Schmuck erregt, wird automatisch mit 
dem Träger verknüpft und bildet so eine fast selbstverständliche Harmonie. Zu dem kommt 
hinzu, dass die Person, welche den Schmuck trägt, Wert auf ein gepflegtes Erscheinungsbild 
legt, welches beim Betrachter ein ästhetisches Empfinden hervorruft. Also ist man auch hier 
wieder bei dem Punkt, dass das soziale Umfeld vom eigenen Dasein profitiert. Fühlt sich der 
Träger modisch und elegant, strahlt er dies auch nach außen aus. Er wird zum Objekt, wel-
ches je nach Geschmack des Gegenübers, ästhetisch ansprechend oder auch abstoßend 
wirken kann. 
Ein Beispiel für die Kommunikation einer Protesthaltung, ist die Punk-Kultur in den 1970er 
Jahren. Diese Jugendbewegung wollte durch den angelegten Körperschmuck provozieren 
und nach außen eine aggressive Haltung kommunizieren. Spitzgeformte Nieten an Lederja-
cken oder auf Gürteln schrieen nahezu nach Abstand. (Abbildung 6) Anstecker oder Aufnä-
her setzten durch ihre Beschriftung und Symbolik ein klares Statement. Sicherheitsnadeln 
und schwere Metallketten, gepiercte Nasen und Augenbrauen und auch dunkel geschminkte 
Augen sorgten für ein gefährliches, rebellisches Auftreten. Die respektlose und resignier-
te Haltung gegenüber der Gesellschaft kommuniziert diese Jugendgruppierung durch ihr 
Erscheinungsbild. Nicht immer fühlen wir dieses Wohlgefallen beim Betrachten von ande-
ren Menschen, aber das ist/war auch das Ziel. Eine unangenehme Stimmung zu verbreiten, 
durch indirekte Kommunikation. Der Körperschmuck war dabei eines der entscheidendsten 
Elemente und zeigt auch hier wieder welch große Rolle er spielt. Denn was für den einen als 
unästhetisch gilt, kann für den anderen eine Mode und ein Lebensgefühl sein. 
 

8 König, 1999, s. 88f
9 Wikipedia, Säkularisierungsprozess
10 Kant, 1986, S. 213ff
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2.3.4 Schmuck als Mittel zur Identitätsgestaltung
Psychosoziale Identität ist eine Art Gestaltungsvorgang der eigenen Person. Man entwirft 
sich eine eigene Identität und bietet sie anderen an. Für einen Menschen und für die Selbst-
findung ist dies von enormer Bedeutung, da man nicht passiv von anderen definiert wird son-
dern man sich mit einer selbstkreierten Persönlichkeit und Identität gegenüber den anderen 
ausweisen kann.
Schmuck eignet sich hierfür besonders, ebenso wie Bekleidung, da er am Körper getragen 
und dadurch zum Teil der eigenen Person wird. Dies führt soweit, das andere Menschen 
den Schmuck mit bestimmten Personen identifizieren und auch man selbst sich in ihm wie-
derfinden kann. Schmuck ist also eine Art Requisite, um die eigene Person und deren Cha-
rakter und Haltung zu unterstreichen. Durch die Dinge, die man bei sich trägt, sagt man 
also etwas über sich und seine momentane Position in Welt aus. Daher ist es auch wichtig, 
zwischen Gebrauchsgegenständen, die primär eine praktische Funktion erfüllen und symbo-
lischen Gegenständen, die eine Bedeutung ausdrücken, zu unterscheiden. Je nach Situation 
des Trägers, kann also zum Beispiel eine Armbanduhr ein Gebrauchsgegenstand oder reiner 
Schmuck sein.11 Ob etwas Schmuck ist oder nicht, entscheidet sich auch durch die Art und 
Weise, wie eine Person den Gegenstand trägt. Auch hier kann man die Punk-Kultur als geeig-
netes Beispiel wieder aufgreifen. Aber auch der Rock`n`Roll oder die Hippie Zeit in den 60er 
Jahren war eine Jugend-Protestkultur, welche eine gegenkulturelle Haltung durch ihr äußeres 
Erscheinungsbild ausdrücken wollte. (Abbildung 7 und 8) So wurden Lebensgefühle mit Hilfe 
von Körperschmuck und Kleidung vermittelt und die eigene Identität ganz klar unterstrichen.

11 Habermas, 1996, S.179f
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2.4 Funktionalität des Schmuckes nach Gottfried Semper

Nach diesen wichtigen Aspekten aus den themenrelevanten Schriften von Modephilosophen, 
soll die Theorie von Gottfried Semper nicht außer Acht gelassen werden. Denn sein Vortrag 
„Über die formelle Gesetzmäßigkeit des Schmuckes und dessen Bedeutung als Kunstsym-
bol“ ist die frühste Abhandlung, deren Erkenntnisse für Schmuck des 19. und 20. Jahrhun-
derts ausschlaggebend sind. Es ist die einzige schmucktheoretische Schrift eines bedeu-
tenden Gestalters, die es überhaupt gibt. Somit hat sie nicht nur großen Wert für die Theorie 
des Schmuckes, sondern auch für diese Arbeit und den Design Aspekt. Sempers Ansichten 
sind Grund für die genauere Untersuchung des Themas Schmuck und Bekleidung. Auch die 
Ableitung Sempers aus der griechischen Antike, sind Inspirationen für die Kollektion, welche 
in Punkt 3 genauer erläutert wird.

Doch zunächst zu seinem Vortrag „Über die formelle Gesetzmäßigkeit des Schmuckes und 
dessen Bedeutung als Kunstsymbol“. Er beginnt, ganz wie es Sempers Neigung entspricht, 
mit den alten Griechen. Das griechische Wort „Kosmos“ bedeutet einerseits die höchste 
Weltordnung, anderseits aber auch Schmuck. Der Schmuck war für die Griechen ein sich 
selbsterklärendes Symbol der Naturgesetzlichkeiten. Daraus entstand folgendes Zitat von 
Semper: „Wo der Mensch schmückt, hebt er nur mit mehr oder weniger bewussten Tun eine 
Naturgesetzlichkeit an dem Gegenstand, den er zieht, deutlich hervor.“12

Außerdem sieht Semper die ersten Versuche der Menschheit sich zu schmücken, eher als 
den Wunsch an, andere zu erschrecken oder eine Abhärtung gegen körperlichen Schmerz zu 
zeigen. Weswegen Körperteile oft mehr verstümmelt oder entstellt wurden, als dass man sie 
schmückte. Zum Beispiel durch Skarifizierungen, welche man in Teilen Afrikas vollzieht und 
mittlerweile auch. Skarifizierung oder auch Narbentatauierung genannt, wird das Einbringen 
von Ziernarben in die Haut bezeichnet.
Doch mit der Zeit gehorchte der Schmuck immer mehr dem kosmischen Gesetz, sprich der 
Gravitation, weswegen Gottfried Semper in den Schmuck drei unterschiedliche Kategorien 
einteilt. In den Behang, in Ringschmuck und Richtungsschmuck. Der Behang bezeichnet
Schmuckstücke, welche der Gravitation unterliegen und somit auf die Beziehung des Men-
schen zur Schwerkraft verweisen. Zum Beispiel Ohrhänger oder Ketten, welche durch ihr 
Hängen die Gegenkraft des Nackens darstellen. Dies soll die Unabhängigkeit des Trägers 
betonen. Deshalb wird er von Semper als makrokosmisch angesehen. Durch diese Gravitati-
on soll der Träger im übertragenen Sinne, dazu gebracht werden, sich aufrecht zu halten und 
seine Bewegungen so ausüben, dass keine unästhetischen Schwingen entstehen. Faltenrei-
che und lange Gewänder üben laut Semper einen ähnlichen Effekt aus.13

Ringschmuck, wie zum Beispiel Ringe, Gürtel oder Armreifen verweist auf die Proportio-
nen seines Trägers. Er wird als mikrokosmische Schmückung beschrieben, weil er sich aus-
schließlich auf das Individuum selbst bezieht. Eine Urform des Ringschmuckes ist beispiels-
weise der einfache Blätterkranz, der um das Haupt gelegt wird. Dort zeigt sich ein weiteres 
Prinzip: die eurythmische Reihung der Blätter. Semper hält diese Kranzreihung für ursprüng-
licher als den rein peripherischen Ring, der bereits eine Abstraktion darstellt.
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Halsschmuck zum Beispiel, besteht meist aus einer Reihung lebloser Formen und hebt da-
durch die Lebendigkeit des Trägers hervor. Glanz und Farbe sind hierbei auch wichtig, um 
das Auge auf den geschmückten Gegenstand zu richten. Der Halsschmuck akzentuiert den 
Übergang vom Kopf zum Leib, ein Gürtel wiederum den Ansatz der Beine an den Leib. Beide 
zusammen unterstreichen somit den proportionalen Dreiklang des menschlichen Körpers. 
Auch der Saum eines Gewandes spielt eine ähnliche Rolle, da er den Abschluss einer Gestalt 
nach unten kennzeichnet. Armreifen sind ebenso wichtig. Was Semper als am weniger be-
deutsam ansieht, sind die Fingerringe. Bei den Griechen und auch Römern wurden sie nur im 
symbolischen Sinne getragen.
Der sogenannte Richtungsschmuck kann schwingender, aber auch fester unbewegter 
Schmuck sein. Zu letzterem zählt Semper zum Beispiel Uräusschlange. Die Uräusschlange 
ist ein Symbol der altägyptischen Ikonografie. Der altgriechische Begriff geht vermutlich auf 
das altägyptische iaret zurück, was im Allgemeinen mit „die sich Aufbäumende“ übersetzt 
wird. Im Alten Ägypten war es üblich diese goldene, in Form einer sich aufreckenden und Gift 
sprühenden Kobra dargestellte Schlange Göttern wie Könige als apotropäisches Schutzsym-
bol, indem Uräus mit dem Gluthauch seines Feueratems die Feinde seines Trägers abwehrt. 
Sie wurde über der Stirn der ägyptischen Gottheit oder auch alle Formen von Broschen und 
Anstecknadeln getragen. 
Schwingender Schmuck akzentuiert die Bewegung und Geschwindigkeit seines Trägers. 
Man findet ihn als Helmschmuck im Mittelalter, als lange, schwingende Gewänder, Schals 
oder auch das lange Haar des Trägers. Wie schon im Wort Richtungsschmuck zu erahnen ist, 
betont er den Willen seines Trägers, sozusagen sein Woher und sein Wohin, also im weitesten 
Sinne seine Richtung, in die er geht. Die gleiche Wirkung haben auch Troddeln oder Bänder, 
welche sich schwingend und hinter dem Träger leicht fliegend, bewegen. Bei diesen textilen 
Formen des Schmuckes kann man eine doppelte Funktion erkennen: Wenn sie ruhen und 
sich nicht bewegen, sind sie makrokosmischer Behangschmuck, wenn sie in Bewegung sind 
betonen sie die Richtung.
Diese drei Leitlinien müssen zusammenwirken, um das Wesen der geschmückten Person vor-
teilhaft widerzuspiegeln. Im Mittelpunkt soll das wahre und eigentliche Dasein des Schmuck-
trägers sein. Es existieren drei Schönheitsachsen der Gestaltung: Symmetrie, Proportionali-
tät und die Richtung. (Abbildung 9) 
Wenn alle drei Punkte sich vereinen, kommt eine Inhaltsangemessenheit zustande, die sich 
bis zum Charakter und Ausdruck steigern kann. Das formell Schöne erscheint dann auch als 
moralisch gut und zweckentsprechend.14

Wie Semper hier Schönheit und Zweckentsprechung verbindet, ist besonders interessant. 
Wenn Schmuck das Wesen seines Trägers zum Ausdruck bringt, erscheint er zugleich 
als moralisch gut, schön und zweckmäßig. Daraus lässt sich schließen, dass Semper den 
Schmuck als Identitätssymbol sieht und genau darin eine Funktion erkennt. Ganz im Ge-
genteil zu Gestaltern der Klassischen Moderne, die Schmuck als unfunktional betrachteten. 
Während jedoch Gottfried Semper viel ganzheitlicher dachte und die seelischen Bedürfnisse 
mit einbezog. 
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Daraus kann man den Schluss ziehen, dass Schmuck und Funktionalität eben kein Wider-
spruch in sich sind, so wie die Klassische Moderne uns dies vermitteln wollte. Nein, es ist nur 
so, dass die Funktionalität des Schmuckes viel mehr im Bereich der Psyche des Menschen 
liegt und somit eine noch viel tiefere Bedeutung hat, als erwartet. 

 
 
 
 
 
 
 
 
 
 
 

 

12 Semper, 1987, S. 5f
13 Semper, 1987, S.12ff
14 Semper, 1987, S.28ff
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3. Kollektion sensitive strength

Im folgenden Kapitel wird die Kollektion sensitive strength genauer erläutert. Inspirati-
on, Konzept, Form – und Farbgebung oder Materialienauswahl sollen dabei aufgezeigt 
und erklärt werden. Im Rahmen dieser Thesis, ist die Kollektion in Kooperation mit dem 
Schmucklabel ST’ATOUR entstanden. Die theoretische Auseinandersetzung mit dem The-
ma Bekleidung und Schmuck war Grundbaustein für das Konzept sensitive strength. 

3.1 Inspiration
Zwei Aspekte zeigen ganz klar die Inspiration der Kollektion auf: Zum einem die Geschich-
te des Schmuckes und dessen Zusammenhang mit der Bekleidung und Mode, zum ande-
rem die Zeitepoche der griechischen Antike. Wie diese beiden Punkte zusammengefunden 
haben wird im Folgenden erläutert. Wieso schmückt sich der Mensch? Eine interessante 
Frage, welche über mehrere Jahrhunderte immer wieder aufkam und dadurch viele Antwor-
ten bereithält. Man kann viele verschiedene Gründe nennen, wie zum Beispiel Traditionen, 
Rituale, bestimmte Anlässe, Selbstverwirklichung, funktionelle oder rein ästhetische Aspek-
te. Doch der wohl interessanteste Anreiz, vor allem für die Kollektionsumsetzung, ist das 
Gefühl. Wie fühlt man sich beim Tragen von Schmuck und weshalb? Welche stilistischen 
Mittel kann man einsetzen, um den Ausdruck einer Person, ohne direkte Kommunikation, 
zu vermitteln? Spielen rein körperliche Verhaltensweisen dabei eine Rolle – wie in etwa die 
Haltung eines Menschen, der Gang oder die Bewegungen? Und wie kann man Schmuck- 
elemente in Bekleidung einfließen lassen, damit sie nahezu selbstverständlich wirken? Genau 
diese Fragen soll die Kollektion am Ende beantworten. Somit ist der Einsatz von Schmuck 
eines der stärksten Inspirationsquellen von sensitive strength. Wie der Name schon sagt, 
sensitive Stärke, sollen Gefühle über die Modelle vermittelt werden. Die Stärke unterstreicht 
dabei sinnbildlich den Träger der Mode. Weshalb auch nun die griechische Antike ins Spiel 
kommt. Die Antike ist die Zeit der großen Schmuckkünstler. Aus keiner anderen Zeitepoche 
sind derart viele Goldschmiedearbeiten überliefert, unter ihnen unzählige mit besonderem 
künstlerischem Wert, hergestellt in unglaublich komplexer und kenntnisreicher Handarbeit. 
Die Entdeckung der Förderung und Verarbeitung von Edelmetallen – allen voran Gold – sorgte 
für eine bis dato nie gekannte Vielfalt an Schmuckstücken. Ebenso ist die Antike aber auch 
eine Zeit der großen Umbrüche: Gesellschaftliche, politische und vor allem religiöse Wertvor-
stellungen werden immer wieder infrage gestellt, umgestoßen und reformiert. Ganze Völker 
finden eine neue Identität, die Vielfalt an Schmuckstücken und anderen künstlerischen und 
handwerklichen Arbeiten ist schier grenzenlos. So auch in der Mode. Haut zu zeigen, ohne 
dabei anzüglich zu wirken, war in jedem Fall ein großes Thema dieser Zeit. Die Schnitte der 
Bekleidung der Griechen waren simpel. Weite Tücher wurden eng um den Körper geschlun-
gen und drapierten sich dadurch zu einer figurbetonten Silhouette. Attraktive Ausschnitte und 
ästhetische Körperteile wie Beine, Schultern oder der Rücken kamen zum Vorschein. Diese 
Eleganz vermischt mit leichter Erotik sind Inspiration für die Schnitt und Formfindung der 
Modelle. Auch die griechischen Mäander Muster sind in einer verfremdeten Art und Weise, in 
der Flächengestaltung wiederzufinden. Ebenso die Farbauswahl vom sanften Ton wie Weiß 
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und die kräftige, glänzende Farbe Gold finden ihren Impuls in der griechischen Antike. Das 
Gold wiederum leitet über zur Schmuckherstellung und zur Form der Kette, welche ebenso 
ein wesentlicher Bestandteil der Kollektion ist. Und so schließt sich der Kreis aus Inspiratio-
nen zwischen goldenen Ketten und langen, drapierten Kleidern. Ziel ist es dem Träger eine 
Ressource des Komforts zu bieten, aus welcher er Stärke und Selbstbewusstsein ausstrah-
len kann. Ein modularer Aufbau sorgt dafür, dass selbst entschieden werden kann, wie viel 
man von seinem Körper preis gibt und welche Stimmung man in diesem Moment vermittelt. 
sensitive strength ist eine sinnliche, tiefgreifende Kollektion, welche dem Träger die Freiheit 
lässt, sich selbst zu finden, wohlzufühlen und auszudrücken, ohne dabei Worte verwenden zu 
müssen. Um die Inspiration aus der griechischen Antike besser verstehen zu können, wird im 
nächsten Abschnitt die Bekleidung aus diese Zeitepoche genauer erläutert. 
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3.1.1 Bekleidungsmerkmale in der griechischen Antike
Um ein Bild von der Mode in dieser Zeitepoche zu bekommen, werden im folgenden Ab-
schnitt wesentliche Merkmale von der Bekleidung im antiken Griechenland erläutert. Eine 
typische Charakteristik ist die Einfachheit. Im Gegensatz zu anderen Völkern der Antike, wel-
che bereits aufwendige Bekleidungsformen verwendeten, haben die Griechen meist nur ein 
rechteckiges Stück Stoff, durch kunstvolles Drapieren in ihre endgültige Form gebracht. Das 
Geschlecht des Trägers spielte dabei keine tragende Rolle. Jedoch ist es wichtig zu betonen, 
dass die Gewänder in der Antike nicht nur Bekleidung, sondern auch Status -Symbol waren. 
Kostbar gewebte Stoffe, mit vielen Verzierungen, welche teilweise über einen langen Zeitraum 
aufgearbeitet wurden, konnten sich nur Menschen aus der Oberschicht leisten. Nun sollen 
die einzelnen Gewänder der griechischen Zivilbevölkerung vorgestellt werden. Dazu werden 
zunächst die Rohmaterialien und Stoffverarbeitungen erwähnt.

3.1.1.1 Materialien und Verarbeitung 
Als wichtigster tierischer Rohstoff für antike Kleidung zählt die Schafswolle. Die Schafzucht 
war in der gesamten antiken Welt bekannt, doch man unterscheidet auch hier in zwei Arten 
der Wolle - feinwollige und grobwollige. Wobei erstere, als die Wertvollere gelten. Meist war 
reinweiße Wolle sehr beliebt und wurde für Kleider oder auch warme Mäntel verwendet.
Zu den wertvollsten tierischen Rohstoffen zählte jedoch die Seide. Dies ist ein Gespinst aus 
Rohseidenfaden, welches die Seidenraupe bei der Verpuppung ausscheidet. Die Seidenher-
stellung fand ursprünglich in China statt und gelangte über die bekannte Seidenstraße nach 
Europa. In Griechenland war dieses hochwertige Material bereits im 5. Jh. v. Chr. bekannt 
und wurde aufgrund des hohen Wertes oftmals als Mischgewebe mit Wolle oder Baumwolle 
verarbeitet. Die Gewänder aus reiner Seide konnte sich auch hier nur die Oberschicht leisten. 
Als weiterer tierischer Rohstoff ist das Ziegenhaar zu nennen. Aus jenem fertigte man gröbe-
re Stoffe, welche hauptsächlich den Zweck des Wärmens erfüllten zum Beispiel in Form von 
Mäntel, Decken, Säcke und Filzschuhe. 
Zu den rein pflanzlichen Rohstoffen für die Stoffverarbeitung gehörten Flachs, Leinen und 
natürlich die Baumwolle. Diese verwendete man für jede Art von Kleidung, aber auch für 
Gebrauchsgegenstände, wie zum Beispiel Segel. Auch Hanf war ein beliebtes Material, aus 
welchem Netze und Seile gefertigt wurden. Die Goldfäden zu dieser Zeit sind metallischen 
Ursprungs und wurden nur für teure Gewänder genutzt. 
Die Verarbeitung dieser Materialien fand auf unterschiedlichem Wege statt. Zunächst wurden 
Rohstoffe wie Wolle oder Flachs hergestellt. Im ersten Schritt wurden die Fasern gründlich 
gewaschen und danach versponnen.  Danach wurden die feinen Fäden mühevoll am soge-
nannten griechischen Hochwebstuhl zum fertigen Produkt verwebt. (Abbildung 10) Allerdings 
wurden Wollgewebe zusätzlich noch durch das Walken nachbehandelt, um sie für winterliche 
Kleidung fester und dichter werden zu lassen. Diese Arbeit führten die Frauen jedoch nicht in 
häuslicher Arbeit aus, sondern brachten die Gewebe zu richtigen Berufs-Walkern. 
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3.1.1.2 Farben
Vor dem Verarbeiten der dieser Rohstoffe war ein wichtiger Aspekt das Färben. Dies wurde in 
der Regel am rohen Material vorgenommen. Dazu wurden die Fasern gereinigt und anschlie-
ßen in ein Farbbad gelegt. Die Griechen, ähnlich wie auch die Römer, mochten es farbenfroh. 
Eines der kostbarsten Farbstoffe der Antike ist der Purpur. Andere Farben wie gelb, orange, 
rosa, hellblau, grün, blau, violett oder schwarz waren ebenso vertreten. Das Gelb wurde bei-
spielsweise aus den Blüten des Safran gewonnen. Orange aus den Blüten des Saflors, Blau 
aus dem Waid oder auch als importierten Farbstoff aus Indien. 
Die Farbe Gold fand sich meist in metallischen Fäden, in hochwertigen Verzierungen, welche 
direkt in den Stoff gewebt wurden. Florale Muster wurden in mühevoller Handarbeit aufge-
stickt. Auch Perlen oder Pailletten wurden mit dem güldenen Faden durchzogen und auf 
lange Gewänder gesetzt. Diese Art von Kleidung, welche so wertvoll aufgearbeitet wurden, 
gönnte sich auch hier nur die Obersicht.

3.1.1.3 griechische Gewänder
Um nun final auf die Bekleidungsformen der griechischen Antike eingehen zu können, muss 
man diese Epoche in drei Zeiten einteilen. Zum einen die Archaische Zeit, die Klassische Zeit 
und die Hellenistische Zeit. 
Den Ursprung findet die griechische Mode in der Archaischen Epoche um 750 – 500 v. Chr. 
Schon zu Zeiten Homers im 8. Jh. v. Chr. kann man die typisch griechische Tracht sehen. 
Charakteristisch für die Mode in dieser Zeit sind zwei verschiedene Techniken. Zum einen die 
geschneiderten orientalischen-kretischen Gewänder, zum anderen die drapierten, griechi-
schen Gewänder, welche sich sehr deutlich voneinander abgrenzen. Zur Bekleidung der ho-
merischen Epoche zählen der Chlaina, das Pharos und der Peplos, welche allesamt drapiert 
werden müssen, sowie das geschneiderte enger anliegende Heanós und der Chiton. Und ge-
nau diese stimmen auch mit den Gewändern der griechischen Zeit überein. Dort kann man sie 
in die älteren dorischen und die jüngeren ionischen Kleider unterscheiden. Für Erstgenanntes 
waren grobe Wolltücher, welche mit Nadeln zusammengehalten werden und gewöhnlich ei-
nen Überschlag haben, typisch. Während sich Letztere eher durch feine Leinenstoffe, welche 
fast durchsichtig waren, einen weichen Faltenwurf und keinen Überschlag auszeichnet. Diese 
beiden Stilrichtungen verliefen parallel zueinander, bis sie sich letztendlich vermischten.
 



38

A
bb

. 1
2

A
bb

. 1
3

A
bb

. 1
4



39

Chiton
Aus der ionischen Mode entstammt der Chiton, welcher zunächst von den Männern über-
nommen wurde und der Heanós, welcher von Frauen als Kleid getragen wurde. Der Chiton 
besteht ursprünglich aus Leinen, wurde später jedoch oft aus Wolle hergestellt. Dieses Ge-
wand hat wenig Nähte, in der Regel meist an den Seiten und an den Schultern, sodass man 
in ihn leicht überwerfen konnte. (Abbildung 12) 
Er kann entweder kurz oder lang, weit oder eng geschnitten sein und wurde auch gern mit 
einem Gürtel versehen, um ihm mehr Passform zu verleihen. Eine weitere Charakteristik die-
ses Gewands ist seine Wandelbarkeit. Es kann, vor allem wenn es weit geschnitten ist, seine 
Form stark verändern durch ein wenig Manipulation, wie zum Beispiel durch den Schein- oder 
Knopfärmel. Bei dieser Art von Chiton werden nur die Seiten geschlossen, sodass eine Art 
Röhre entsteht. Im nächsten Schritt wird er an der Schulter, an mehreren Stellen, regelmäßig 
mit knopfartigen Gebilden zusammengeheftet. Dadurch bilden sich Öffnungen, wodurch die 
Arme sichtbar werden. 
Eine weitere Variante des Chiton ist es, durch den angelegten Gürtel Volumen zu schaffen, 
wie in Abbildung 13 zu sehen ist. Dadurch entsteht einen Art Bausch, welchen man Kolpos 
nennt. Er befindet sich zwischen Brust und Gürtel und kann dann bis zu den Oberschenkeln 
tief herabhängen, sodass er wie ein kurzes Überkleid wirkt. (Abbildung 13)
Der Aspekt der Befestigung des Chitons auf den Schultern zeigt unterschiedliche Meinungen 
auf. Bei dorischen Gewändern ist man sich einig, dass sie von mindestens 20 cm langen Na-
deln gehalten wurden. Beim Chiton jedoch, vermutet man Fibeln. Diese sind aber umstritten, 
da sie etwa 2 cm Länge haben müssten, um die Kleidung zusammenzuhalten. Margarete 
Bieber stellte die Theorie der Doppelkopf-Nadeln auf. Sie werden von beiden Seiten in den 
Stoff gepinnt und halten somit die Stofflagen fest. (Abbildung 14)
Um die Weite des Gewandes zu regulieren, wurden meist Gürtel verwendet. Sie bestanden 
meist aus Stoff, Leder, Metall oder einfachen Kordeln und konnten entweder in der Taille oder 
auch etwas tiefer über der Hüfte gebunden werden. Die Hochgürtung unter der Brust wird bei 
den Frauen erst in hellenistischer Zeit üblich.
Verzierungen, wenn sie vorhanden waren, befanden sich entweder am Halsausschnitt, dem 
Saum, den Rändern oder den Ärmelöffnungen. Es gab aber auch die Form des Streumusters, 
bei welchem das ganze Gewebe ein Muster bekam. 
Frauen und ältere Männer trugen den Chiton eher lang, während Kinder und jüngere Männer, 
sowie Jäger und Krieger einen kurzen Chiton tragen. Die Männer allgemein tragen über dem 
Chiton die Chlaina, als Art Mantel. Dies ist ein langes Wolltuch, welches über beide Schultern 
geworfen und mit einer Nadel zusammengehalten wird.
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Himation
Der Himation kam langsam in der Klassischen Zeit zum Vorschein. Zunächst tragen ihn eher 
die Männer als eine Art langes, drapiertes Rechteck. Später jedoch auch die Frauen. Dazu 
wird ein Stück Stoff von der linken Schulter, über den Rücken, unter den rechten Arm hin-
durch, wieder zurück zur linken Seite geführt. Das Ende wird entweder über den linken Arm 
oder diagonal über die Brust zur linken Schulter geführt. (Abbildung 15) 
Das weibliche Geschlecht trägt den Himation auch gern über den Kleidern. Neben den dra-
pierten Varianten sieht man bei Frauen oft die gesteckte Variante. Dort wird ein rechteckiges 
Stück Stoff unter der linken Achsel und sowohl im Rücken als auch auf der Brust straff zur 
rechten Schulter hin gebunden. Die Enden werden verknotet und dann frei nach unten hän-
gen gelassen. Dies zeigt den Vorteil auf, dass gegenüber der drapierten Variante hierbei die 
Arme mehr Spielraum haben. (Abbildung 16)
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Peplos
Zu guter Letzt tragen die Frauen ebenso den sogenannten dorischen Peplos als Kleid. Dies 
ist ein mit Nadeln zusammengeheftete Tuch und einem Überschlag. Er kann seitlich offen 
oder geschlossen sein, ebenso kann er mit und ohne Gürtel getragen werden. Vor dem An-
legen, wird aus diesem Stück Stoff eine Röhrenform gebildet. Punktuell wurden dann an der 
oberen Kante zwei Stellen fixiert und durch Nadeln zusammengehalten, sodass die Trägerin 
hereinschlüpfen kann. (Abbildung 17)

Somit wären alle wichtigen Bekleidungsarten der archaischen Zeit, für das weibliche, als auf 
für das männliche Geschlecht, genannt. Die darauffolgende Epoche, ist die Klassische Zeit, 
welche von 500 – 323 v. Chr. stattfand. Dort kann man klar eine Charakteristik nennen: Und 
zwar die der Verschmelzung zwischen der dorischen und der ionischen Mode. Aus diesen 
beiden Stilen bildete sich nun die endgültige Form des griechischen Gewandes heraus. In 
ihrer Grundform erhalten, trug man den Chiton und das Himation, welche von beiden Ge-
schlechtern getragen wurde und den von Frauen getragenen Peplos. Am deutlichsten er-
kennt man die Verschmelzung der beiden Stile am Chiton und am Peplos. Erster nähert sich 
dem Zweiterem insofern, dass er nun auch einen Überschlag haben kann. Gleichzeitig kann 
der Chiton über diesem Überschlag einen Kolpos aufweisen. Allerdings nicht mehr so tief 
herabhängend wie in der archaischen Zeit.
Ein weiteres Beispiel der Verschmelzung der zweierlei Stile ist eine Zweigürtung, welche der 
Chiton erfährt. Dadurch entstehen zwei Kolpoi und der Stoff muss besonders lang sein. Die 
Gürtel liegen dann dicht untereinander, sichtbar wird jedoch nur einer. (Abbildung 18)
Der Peplos nähert sich dem Chiton an, indem er nun auch aus feinem Stoff gefertigt wird. 
Er kann allein oder über dem Chiton getragen werden. Ebenso kann er einen sehr langen 
übergürteten Überschlag haben, welcher auch ohne Gürtel getragen wird. Oder einen kurzen 
untergürteten Überschlag. (Abbildung 19)
Aus der klassischen Zeit entstand ebenso eine Art Büstenhalter, den sich Frauen zur Stüt-
zung oder auch zur Kaschierung des Busens anlegten. Darunter versteht man ein breites 
Band, welches man direkt auf der Haut trägt. Es kann reich an Verzierungen sein aber auch 
sehr schlicht und ist zudem meist das einzige Bekleidungsteil, welches man als Unterwäsche 
bezeichnen kann. Ansonsten trugen Frauen, als auch Männer eher keine Unterbekleidung.
Zu guter Letzt kommt die hellenistische Zeit von 323 – 30 v. Chr., welche man zur antiken, 
griechischen Epoche zählen sollte. Die Mode bleibt weitgehend der Kleidungsstücke der 
klassischen Zeit ähnlich und unterscheidet sich in der äußeren Form so gut wie gar nicht. Sie 
zeichnet sich eher dadurch aus, dass sie viel luxuriöser wurde. Feine Stoffe, teilweise sogar 
durchsichtig, mit zahlreichen Verzierungen prägen die Mode. Auch der Einfluss aus dem 
Orient, welcher durch die Eroberung Alexander des Großen entstehen, wird dort besonders 
deutlich.
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Das Himation wird nun von Mann und Frau getragen und ist durch aufwendige Drapierungen 
gekennzeichnet. Auch wird der Stoff nun durchsichtig, sodass man das darunterliegende Ge-
wand erkennbar wird. Meist wurden dann teure Seiden oder auch leichter Leinenstoffe ver-
wendet. Das Himation konnte auf sehr verschiedene Art und Weise getragen werden. In der 
Regel umhüllte es den ganzen Körper, während ein Arm unbedeckt blieb. Frauen zogen es 
dabei meist über ihren Kopf und trugen es ebenso als Kopftuch. (Abbildung 20)  Diese Art der 
Bekleidung nannte man Anademata oder Anadesmai. Das schmale Band, welches um den 
Kopf gebunden wurde, stand als Zeichen der Schönheit, weil es dadurch die Stirn optisch 
verkleinerte. Auch die Sphendone war zu dieser Zeit beliebt. Sie war in der Mitte eher breit ge-
bunden und verengte sich an den Seiten nach hinten, ähnlich wie eine Schleuder, von der sie 
auch den Namen bekam. Vollkommen geschlossen und über das Deckhaar gezogen ist der 
sogenannte Sakkos. Er diente dazu die Frisur zu schützen, aber auch der Sonneneinstrahlung 
standzuhalten. Alle diese Arten an Kopftüchern und Bändern waren zudem meist aus kosten-
barem Stoff wie Seide gefertigt, um unter anderem das Haar zu schonen. In den verschiedens-
ten Farben und mit kunstvollen Stickereien verziert. Auch Gold und Seidenfäden wurden da-
rin eingearbeitet, sodass das Haupt des weiblichen Geschlechtes in den Vordergrund drang.  
Der Peplos verschwindet zu dieser Zeit fast ganz. Nur Kinder tragen ihnen manchmal noch. 
Dafür kommt die Peronatris in die Mode, welche Frauen dann über dem Chiton trugen. Das 
lange Gewand ohne Überschlag, wurde von großen runden Fibeln gehalten. Eine Fibel oder 
auch ‚Klammer‘, ‚Bolzen‘, ‚Spange‘, ‚Schnalle‘, ‚Heftnadel‘, ‚Schließe‘, ist eine metallene, dem 
Prinzip der Sicherheitsnadel entsprechende Gewandnadel.  
Erstmals sieht man auch die sogenannten Spangenkleider in dieser Zeit. Frauen trugen sie 
wie den Chiton, nur auf eine moderne Art und Weise mit Spangenverschlüssen an den Schul-
ter, statt Fibeln oder Ähnlichem. Auch der Halsausschnitt wurde mit einer Art Bordüre einge-
fasst. (Abbildung 21)
Als eine Neuerscheinung der hellenistischer Zeit sieht man den Gesichts-Schleicher, den 
sogenannten Tegidions, an. (Abbildung 22) Auch er hatte unter orientalischem Einfluss, die 
Zeit der griechischen Epoche beeinflusst, wie man an zahlreichen Statuen verhüllter Frauen 
erkennen kann. 
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3.1.2 Ornamentik der griechischen Antike 
Der Grundcharakter für die Formsprache der griechischen Antike, ist anhand von geomet-
rische, geradlinigen Mustern zu erkennen. Eines der meistverwendeten orthogonalen Orna-
mente ist der Mäander. Der Name entstand in Anlehnung an die gleichnamigen Flussschlin-
gen. Ein Beispiel für ein Flussmäander mit mehreren Altarmen ist am Unterlauf des Nowitna 
Rivers in Alaska zu sehen. (Abbildung 23)

Die einfachsten Mäander haben noch keine geschlossene Linie, sie heißen gebrochene oder 
Hakenmäander. Für die Archäologen zählen sie zu den Mäandern, nicht etwa zu den Spira-
len. Sie bestehen immer aus eckigen Linien. Wesentlich für einen „echten“ Mäander ist der 
Richtungswechsel. Die Linie dreht sich zuerst nach innen und dann nach außen. So ähnlich 
ist es ja auch beim Labyrinth. Daher wird in der Bewegungsform die Verwandtschaft beider 
sichtbar. Um aus einem Mäander ein Labyrinth entwickeln zu können, muss dieser ein ganz 
bestimmtes Muster aufweisen.
Ein Anhaltspunkt ist zum Beispiel die Anzahl der waagrechten Linien in einem Mäander.
Eine Sonderform des Mäanders ist der sogenannte Doppelmäander. (Abbildung 24) Dieser 
besteht aus zwei entgegengesetzt verlaufenden Mäandern und war eine Inspirationsquelle 
für die Musterfindung der Kollektion sensitive strength. 
Mäander finden sich zum Beispiel in den Bordüren von Gewändern oder als struktur- 
betonendes Relief und als Fries in der Architektur. Es gibt sie aber auch in der pompeji-
anischen Wandmalerei, beispielsweise in der Villa Mysterii oder Mysterienvilla in Pompeji, 
allerdings hier als Doppelmäander. In der griechischen Antike steht dieses Ornament für die 
Erlangung der Ewigkeit. Ein alterndes Wesen setzt ein junges an seine Stelle und erlangt so 
Unsterblichkeit. Das ältere Wesen rollt sich zusammen, während sich ein junges entfaltet. Es 
ist eine Anspielung auf den uralten und ewig jungen Gott Eros und die sich ewig erneuernde 
Energie des Kosmos.
Nach der Prähistorikerin und Anthropologin Marija Gimbutas (1921 – 1994) liegt der Ursprung 
des Mäanders ab 40.000 v. Chr. im Jungpaläolithikum. Die mäandrische Schlange und das 
fortlaufende Mäandermuster tauchen erstmals in der Kunst des Jungpaläolithikums auf. Sie 
schreibt dazu:
‚Von Anfang an wurde der Mäander nicht nur als Ornament verwendet; er war ein Symbol, 
eine Metapher für Wasser.‘
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3.2 künstlerische Collagen
Nachdem nun die Inspirationsquellen der Kollektion sensitive strength, durch Abbildungen 
genauer erläutert wurden, sollen nun eigene künstlerische Auseinandersetzungen mit dem 
Thema, aufgezeigt werden. Dazu wurden Collagen angefertigt, welche erste Form- und Farb-
findungen für die Umsetzung der Kollektion widerspiegeln. Zur Unterstreichung des The-
mas, wurde mit Schlagmetall in Flockenform gespielt. Verschiedene Farbaufträge sollen die 
Schichtung des Stoffen darstellen und nicht zu vergessen, sollen auch die ausgewählten 
Personen eine Stimmung und Gefühle vermitteln. Die organischen Pinselstriche, stellen erste 
Auseinandersetzungen mit verschiedenen Silhouetten dar. Vor allem die kastigen, geome-
trischen Formen spielen eine Rolle in Bezug auf die Inspiration der Antike. Ebenso die An- 
deutungen von Kopftüchern sollen auf die griechische Mode hinweisen.
Da dies eine sehr freie Art der Modellfindung ist, erfolgen die Collagen ohne genaue Bezeich-
nung und Erklärung. Sie sollen für sich selbst wirken und dem Betrachter die Freiheit lassen, 
eine eigene Interpretation des Gezeigten, zuzulassen. 
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3.3 Kollektionsbeschreibung
Die Kollektion sensitive strength ist, wie der Name schon sagt, charakterisiert durch sinnliche 
Eleganz und einen zugleich starken, selbstbewussten Ausdruck. 
Die Schnittkonstruktion der Modelle ist an die griechische Antike angelehnt und überzeugt 
in ihrer Einfachheit mit klaren Linien. Rechteckige, geometrische Formen werden zu einer 
weichen Hülle drapiert, indem die vorhandene Mehrweite in Falten gelegt und mit Stickun-
gen befestigt werden. Je nach Drapierung, werden verschiedene reizvolle Ausschnitte des 
Körpers sichtbar. Diese können zum Beispiel die Schultern, das Dekolleté, die Oberschenkel 
oder auch der Rücken sein. Durch lange Schals, welche als Gürtel angelegt werden kön-
nen, entstehen nun körpernahe Silhouetten. Der Träger soll dabei selbst entscheiden, wie 
die Schnürungen gebunden werden. Ob sehr eng und betont oder eher etwas weiter, legerer.  
Somit können A-, H-, oder auch X-Silhouetten geformt werden.
Durch die Länge der Schals ist es zudem möglich, sie überkreuz um die Taille zu legen und 
dann die Enden elegant nach oben zu schlagen, damit sie zum Beispiel die Schultern oder 
die Oberarme bedecken. Eine weitere Variante wäre, die Enden nach unten hängen zu lassen, 
sodass sie die Knie überdecken. Ebenso ist eine Kombination aus beiden Gürtungen mög-
lich. Somit gibt es für jedes Modell mehrere verschiedene Tragevarianten, welche der Träger 
je nach Belieben auswählen kann. 
Dies ermöglich zudem die Stoffauswahl. Hierbei wurde Seide ausgewählt, welche sich sanft 
auf der Haut verhält und sich gut in Falten legen lässt. Zudem ist die hochwertige Seide mit 
ihrem leichten perlmuttartigem Glanz sehr leicht und somit sehr komfortabel. 
Ein weiteres Merkmal dieser Kollektion ist der Musterauftrag. Ein abgewandeltes Mäander 
Muster aus dem antiken Griechenland steht hierbei im Vordergrund. Die geometrische Form-
sprache wurde neu interpretiert und sortiert. Somit wirkt das Muster auf die Ferne wie eine 
Art Ketten, welche ineinander verschlungen sind. Diese Verlaufen entweder mittig am Rumpf 
des Kleides und schlingen sich dann senkrecht nach oben und unten oder auch vom Hals-
ausschnitt abwärts. Je nachdem welche Partie des Körpers betont werden soll. Eine trans-
parente Klebefolie, welche aufgebügelt wird, macht es möglich, Blattgold aufzutupfen. Auch 
jenes erinnert an die hellenistische Epoche, in welcher viele Schmuckstücke und Accessoires 
aus Gold gefertigt wurden. Die Farbe Gold spielt eine genauso große Rolle wie die weiße 
Farbe in den Modellen. Beide wurden bewusst ausgewählt und widerspiegeln durch ihre In-
tensität den Ausdruck der Kollektion.
Um diesen Punkt zu unterstreichen und auch das Thema Schmuck in Verbindung mit Beklei-
dung noch einmal aufzugreifen, kommt nun goldenes Metall ins Spiel.
Die zarten Ketten, welche mit kleinen Schlaufen unauffällig an den Gürteln befestigt werden, 
hängen senkrecht am Körper hinab und betonen vor allem die Bewegung des Trägers. An 
welcher Stelle sie sich befinden, ist auch hier variabel. Die schwingenden Elemente können 
beispielsweise seitlich getragen werden und unterstreichen dabei den Gang des Trägers. 
Ebenso können sie frontal auf den Beinen herabhängen und die Gürtung des Kleides umspie-
len. Die Längen der Ketten sind unterschiedlich und ergeben dadurch ein interessantes Bild, 
da sie in der Bewegung miteinander agieren. Diese Bewegungen sind ebenso ausschlag-
gebend für den Ausdruck der Kollektion, wie die Schnittkonstruktion und Materialauswahl. 
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Alles muss miteinander funktionieren und soll eine leichte und sensitive Stimmung verbreiten. 
Jeder Schritt der Trägerin wird durch die umhüllende Seide und die schwingenden Ketten 
betont und ehrt ihn in seiner Anwesenheit. 
Als weiteres Accessoires der Kollektion sind die Kopftücher zu erwähnen. Auch hier inspiriert 
aus dem antiken Griechenland, wurden rechteckige Stoffstücke mit Blattgold veredelt. Sie 
können auf verschiedene Art und Weisen gebunden werden und sollen den Ausdruck des 
Gesichtes in den Vordergrund stellen. Die Haare, welche als sehr weibliches Symbol gedeu-
tet werden, treten dabei in den Hintergrund. Wie schon in der Antike, sollen die Tücher für die 
Schönheit des weiblichen Geschlechtes stehen und die Mimik des Trägers unterstreichen. 
Ziel der Kollektionsentwicklung ist es, ein Design zu schaffen, welches reproduzierbar ist, je-
doch in seiner Herstellung ein Unikat bleibt. Auch die Variabilität ist ein wichtiger Punkt, denn 
aus einem Modell können mindestens sechs verschiedene Tragevarianten gebunden wer-
den. Somit kann je nach Anlass entschieden werden, welche Option die Optimalste ist. Die 
Mode soll hierbei starke, selbstbewusste Frauen ansprechen, welche ihre Eleganz mit einem 
Kleid dieser Kollektion unterstreichen möchten. Dabei steht die Synergie aus Bekleidung und 
Schmuck deutlich im Vordergrund. Durch das Anbringen von schmückenden Elementen wie 
Ketten, werden die Bewegungen der Trägerin betont und somit ihre Weiblichkeit hervorgeho-
ben. Grundsätzlich ist zu sagen, dass sensitive strength zu dem Segment der Anlassmode 
zählt, aufgrund der hochwertigen Techniken und Materialen und deren Wert. Ebenso kann die 
Kollektion als avantgardistisches Design wirken.
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3.4 Form- und Farbkonzept
Wie schon im Kollektionstext erwähnt, spielen Form und Farbe eine große Rolle in der Kol-
lektion. Die Inspiration aus der griechischen Antike und der Schmuckgeschichte sind aus-
schlaggebend für die Erarbeitung der Modelle. 

Formkonzept
Die Formsprache lässt sich gut mit dem Wort „Einfachheit“ beschreiben. Minimalistische, geo-
metrische Formen bilden den Grundbaustein für die Schnittkonstruktion. Angelehnt an den grie-
chischen Chiton, wurden simple Rechtecke zu Röhren geformt und mit verschiedenen Details 
wie Halsausschnitte oder Saumverläufen versehen. Je nachdem welche Körperteile sichtbar 
werden sollen, wurden diese Rechtecke dann durch Drapierung in Form gebracht. Die große 
Mehrweite in den Teilen wurde dazu genutzt, sanfte Falten in die Seide zu legen und somit die 
Masse des Stoffes zu nutzen. Dabei entstehen künstlerische Faltenwürfe und elegante Verläufe. 
Unterstützend dazu, wurden lange Schals kreiert, welche als Art Gürtel getragen werden sol-
len. Sie können beispielsweise die Taille stark betonen, indem sie mehrmals um die Mitte des 
Rumpfes gewickelt werden. Dabei entstehen auch kunstvolle Überkreuzungen und Überlage-
rungen, welche auch in einem Knoten enden können. 
Zusammenfassend lässt sich sagen, dass die Formsprache in vielerlei Hinsicht geometrisch 
transportiert wird. Die kastigen Schnitte, das eckige Mäandermuster und auch die Details wie 
rechteckig geformte Ketten und Schnallen untereichen dies. Durch die Variabilität der Kollek-
tion können weite als auch körpernahe Silhouetten geformt werden, auch hier soll die Trägerin 
wieder selbst entscheiden können, worauf der Fokus gerichtet werden soll. 

Farbkonzept
Zur Farbauswahl der Kollektion gehören das schlichte Weiß und schimmernde Gold. 
Man sagt, das Weiß in seiner einfachen Form ein Symbol der Vollkommenheit ausdrückt. So 
ist es auch im antiken Zeitalter ein Zeichen für Reinheit und Eleganz. Genau dies soll auch 
in den Farben der Modelle gezeigt werden. Die Seide in ihrer natürlichen Farbgebung wirkt 
kostbar und edel. 
„REINHEIT – VOLLKOMMENHEIT – LICHT! Weiss bedeutet die Einheit aller Farben, das 
höchsterreichbare Bewusstsein, Farbe des Christusbewusstseins, der spirituellen Vollkom-
menheit. Die Farbe, die alle Farben in sich birgt. Es wirkt strahlend, aufmunternd und fried-
lich. Weiss verweist auf Unschuld, Erhabenheit, spirituelle Reinheit und Weisheit, Tugend, 
Vollkommenheit und Mitgefühl, Verlässlichkeit, Aufrichtigkeit und Wahrheitsliebe“ 15

Aufregend wird die Schlichtheit des Weiß’ durch die Kombination mit Gold. Im übertragenen 
Sinne steht Gold für inneren Reichtum der Seele, es verkörpert immer das Wertvolle, das 
Teure, das Höchste und das Edelste. Die physikalische Beständigkeit des Edelmetalls und 
seine Wertvorstellung machen Gold zum Symbol der Treue, der Tugend, der Bewährung, 
des Ruhms und der Ehre. So wurde in der Antike Schmuck aus Gold gefertigt, zahlreiche 
Gewänder mit Goldfäden verziert oder auch Blattgold in der Architektur eingesetzt. Die grie-
chischen Frauen betonen mit der Farbe ihre Eleganz und hoben die Weiblichkeit mit Glanz 
strahlend hervor. 
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„Der Glanz und die Strahlung des Goldes empfinden wir als erwärmend, da wir dieses mit 
dem Licht und den Strahlen der Sonne assoziieren. Im übersetzten Sinne verbinden wir Licht-
glanz und Strahlung des Goldes mit Erleuchtung des Geistes, und dem Erwachen aus der 
Dunkelheit des Nichtwissens. Auf die Psyche wirkt Gold übersinnlich, überirdisch, metaphy-
sisch und transzendent. Gold wirkt auf uns als Vollendung; es transformiert das Irdische zum 
Göttlichen. Es verkörpert die überirdische Vollkommenheit und ist Sinnbild für Unsterblichkeit 
und Ewigkeit.“ 16

Die Kombination aus beiden Farben unterstreichen die Bekleidungsteile der Kollektion sensi-
tive strength auch namentlich. Sensitiv steht hierbei für das pure Weiß, Stärke für das kräftige 
Gold. Beide Farben sind sehr kostbar und veredeln dadurch das Design. 

15 Mara Thoene, Farbsymbolik, Das Weiss 
16 Franz Immoos, Farben, Die Farbe Gold, Die psychoenergetische Wirkung von Gold, S.60
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3.5 Materialien und Techniken

Materialienauswahl
Wie bereits erwähnt, fällt die Wahl des Stoffes der Kleider auf eine edle Seide. Nicht nur, weil 
sie eine Inspiration aus der Antike ist, sondern auch weil sie komfortable Trageeigenschaften 
aufweist. Der tierische Fasersoff wird aus den Kokons der Seidenraupe gewonnen. Eine Be-
sonderheit der Seide ist, dass sie die einzige in der naturvorkommende textile Endlos-Faser 
ist. Trotz ihrem schönen Glanz knittert Seide aufgrund ihrer hohe Festigkeit kaum. Zudem 
hat sie kaum Gewicht und ist deshalb gut geeignet für große Volumina. Der elegante Fall der 
Seide, war ein ausschlaggebender Punkt für die Stoffauswahl der Kollektion. Dadurch, dass 
teilweise lange, fließende Kleider kreiert werden, ist die Seide eine nahezu perfekte Wahl. Sie 
schmiegt sich sanft an den Körper und ist gleichzeitig sehr wohltuend zu unserer Haut. Durch 
viele Varianten der Gürtung und Schnürung der Kleider, ist ein nicht schnell knitterndes Ma-
terial sehr von Vorteil.  Konventionell gesehen, ist Seide sogar antibakteriell und für Allergiker 
sehr praktisch. Für die Stickerei wurde ebenso ein Seidengemisch Garn ausgewählt, mit ei-
nem Viskoseanteil, welcher für einen zarten Glanz sorgt, um dem Material der Kleider gerecht 
zu werden. Die Hochwertigkeit soll auch hier erhalten bleiben. 
Deswegen wurde auch für den Musterauftrag Orangedoppel-Blattgold in 22 Karat gewählt, 
um die Exklusivität der Kollektion zu steigern. Unechte Metallflocken sind auf Dauer nicht 
haltbar und verändern ihre Struktur. Hinzu kommt, dass eine Waschbarkeit, sozusagen die 
Verbindung mit Wasser, bei Metall nicht gewährleistet wäre. Die Metallflocken könnten oxi-
dieren und die kostbare Seide somit zerstören. Das Blattgold hingegen, welches eine dünne 
Folie aus reinem Gold ist, hat eine dicke von 200-220 Nanometer und ist somit geschützt vor 
Porosität. Die Mode ist nach einigen Tests sogar waschbar bis 60 Grad und eine Oxidation 
des Doppelgoldes kann man hier ausschließen. Empfohlen wird jedoch eine 30 Grad Wäsche 
oder eine chemische Reinigung, da Seide sehr empfindlich sein kann. Ein Verlust des Blatt-
goldes auf der Mode ist erst nach schätzungsweise 2 Jahren zu erwarten, je nach Gebrauch. 
Ein weiteres Angebot für den konventionellen Aspekt wäre, ein Blattgold-Set inklusive Anlei-
tung zum Auftrag, zum erworbenen Kleid hinzuzugeben, sodass der Kunde sein Textil selbst 
auffrischen kann. 
Die verwendeten Ketten an den Gürteln der Kollektion, bestehen aus 24 karat vergoldetem 
Stahl, welcher aufpoliert und mit Zaponlack versiegelt wurde. Somit sind die Ketten gegen 
äußere Einflüsse, wie Feuchte, Staub oder andere Verschmutzungen, geschützt. Die Not-
wendigkeit einer regelmäßigen Politur entfällt bei sachgemäßer Lagerung im beiliegenden 
Stoffsäckchen. Der Stahl wurde aufgrund seines leichten Gewichtes ausgewählt. Echtsilber 
oder sogar Gold würden das Kleid unnötig beschweren und sind aus nachhaltigen Aspekten 
ungeeignet.
Abschließend kann man sagen, dass die hochwertigen, kostbaren und edlen Materialien der 
Kollektion sensitive strength ein Produktsegment der Anlassmode suggerieren. Jedoch soll 
es auch hier keine Einschränkungen geben. Somit ist es am Ende natürlich jedem selbst 
überlassen, wofür oder wieso man die Mode trägt.
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Technische Verfahren
Bei diesem Design gibt es viele unterschiedliche Techniken. Zum einen ist im Bereich der 
Schnittkonstruktion, die Kunst des Drapierens angewendet wurden. Auch diese Idee stammt 
aus der Zeit des antiken Griechenlands. Schon hier wurden aufgrund fehlenden Wissens, ei-
nige Versuche der Schnür- und Bindetechniken ausprobiert. Dieses Verfahren eignet sich gut, 
um freie organische Hüllen um den Körper herum zu kreieren. Die dabei entstehende weite 
Silhouette lässt sich durch lange Schals, welche als Gürtel wirken, in verschiedene körper- 
nahe Formen bringen. Auch das ist ein Vorteil der Drapierkunst: die Körperform rückt in den 
Hintergrund. Somit ist die Mode bis zu einem gewissen Punkt anpassbar. Zudem ist die 
Länge der Schals ebenso wichtig. Sie ermöglichen eine Art Überschlag oder Überwurf, um 
die Schultern und Oberarme zu bedecken. Das kann mit äußeren Einflüssen zusammenhän-
gen, wie zum Beispiel Wetterumschwünge oder auch mit psychischen Einflüssen, wie zum 
Beispiel die des Unwohlseins, wenn der Oberkörper nur leicht gekleidet ist. Variabilität ist ein 
großer Punkt in unserer heutigen Gesellschaft und macht es möglich, dass jeder Mensch sich 
wohlfühlen kann. 
Die Krux des Drapierens ist es, Halt in die kreierte Form zu bringen. Hier wurde sich ein neu-
es Verfahren ausgedacht um auch künstlerische Aspekte einfließen zulassen. Ein Stickstich, 
welcher wie eine Art Kette geformt ist, hält die Drapierungen zusammen. Dabei dient der 
Stich als Erweiterung der Mustergestaltung des aufgetragenen Blattgoldes. Er wird oberhalb 
und offensichtlich auf der in Falten gelegten Seide aufgestickt, allerdings nur partiell damit die 
Falten an einigen Stellen wieder aufspringen und für Volumen sorgen. Dies passiert beispiels-
weise an den Schultern, an der Taille oder auch am Halsausschnitt – je nach Modell. Die Sti-
ckerei ist eine künstlerische Ergänzung des Designs und ist bewusst plakativ zu sehen. Eine 
weitere neuentwickelte Technik ist die, des Blattgoldauftrages. Nach vielen Versuchen stellte 
sich heraus, dass Flüssigkleber generell ungeeignet sind. Durch den hohen Wasseranteil wird 
die Seide immer mit Flecken übersät, welche nicht mehr zu entfernen sind. Eine Heißklebe-
folie war hier die Lösung. Sie nennt sich „HappyFlex – MagicMelt“ und ist ein Schmelzkle-
ber auf einer Trägerfolie, der es ermöglicht unterschiedliche Stoffe dauerhaft miteinander zu 
verbinden. Die Folie lässt sich einfach mit dem Plotter in die gewünschte Form schneiden, 
in diesem Fall die des Mäandermusters. Nach dem Abziehen der Schutzfolie, kann man das 
Blattgold vorsichtig auf die klebende Oberfläche auftragen. Dabei haftet es nur dort, wo sich 
auch die Klebefolie befindet, was bedeutet, dass das Muster am Ende sehr präzise werden 
kann. Es entstehen klare, eindeutige Kanten. Durch die gewollte Überlagerung zweier Fo-
lienstreifen, ergibt das Blattgold in der unteren Ebene eine eher melierte Optik, die obere 
Ebene hingegen ist glatt und glänzend. Diese zwei verschiedenen Darstellungen des Goldes, 
reflektieren zudem auch das Licht unterschiedlich und machen den Anblick des Kleides sehr 
interessant. Durch die verschiedenen Längen des Mäanders, bekommt die gestaltete Fläche 
einen antiken Vintage Look, welcher sich gut ins Design einfügt. 
Zu guter Letzt gibt es eine Technik, welche allerdings nicht neu erfunden wurde. Die Gürtel 
oder auch Schals der Kleider, wurden an der Rückseite mit zarten Schlaufen versehen, um 
die langen Ketten sicher anzubringen. Dazu werden die oberen Glieder der Ketten mit Ver-
schlüssen versehen und in die Schlaufen eingehangen. Somit ist die Seide vor Rissen oder 
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gezogenen Fäden geschützt. Man kann also sagen, dass es viele neue technische Verfahren 
in dieser Kollektion gibt, jedoch auch auf viele bestehende zurückgegriffen wurde. Dabei 
spielt der Einfluss der griechischen Antike und der Schmuckgeschichte nach wie vor eine 
große Rolle. 
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4. Fazit

Zu Anfang standen verschiedene Fragen zum Thema Bekleidung und Schmuck im Raum. 
Zum Beispiel ob Schmuck nicht nur ein rein funktionelles, sondern auch ein emotionales Bei-
werk der Mode sein kann. Und inwieweit diese Aspekte zu einer Synthese verknüpft werden 
können. Auch, ob er als Kommunikationsmittel denn nicht geradezu selbstverständlich wirkt, 
war unklar. 
Nach der ausführlichen Recherche zur Schmuckgeschichte, lässt sie dies ganz deutlich be-
antworten. Das Tragen von Schmuck findet auch immer auf einer emotionalen Ebene statt 
und diese erscheint nahezu grenzenlos. Schmuck wird, ebenso wie Bekleidung, durch Haut-
kontakt eine Visualisierung der Gefühle und Stimmungen der Trägerin – da sich ihre Regun-
gen in der Bewegung von Bekleidung und Schmuck fortführen und so in die Außenwelt ent-
schwinden. Die schwingenden Ketten und die edle Seide betonen durch ihren Glanz im Licht 
den Gang der Trägerin – ihre Eleganz und Sensibilität. 
Umgekehrt wäre auch zu sagen: ein geschmückter Mensch verhält sich anders als ein unge-
schmückter. Wer in sein Auftreten investiert, kreiert ein Selbstbild und kommuniziert dadurch 
mit der Welt. Und genau diese Punkte lassen sich auch auf die Bekleidung übertragen. Die 
dabei entstehende Synergie aus Schmuck und Bekleidung, hat unzählige funktionelle, jedoch 
mindestens genauso viele emotionale Aspekte. Um dies zu erkennen, war eine Auseinander-
setzung mit vielen verschiedenen Quellen nötig, bewies jedoch am Ende, dass die gestellten 
Fragen sich bejahen. 
Mit der designten Kollektion soll der Betrachter genau das erkennen können und sich von der 
griechischen Anmutung inspirieren lassen. sensitive strength soll die These unterstützen und 
eine Reihe kostbarer Kleider zeigen, in welchen sich die Trägerin zugleich stark und sinnlich 
fühlen und diese Gefühle über die Mode ausdrücken kann. 
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