
Zusammen

KARTEI (8 KARTEN, DIN A4)

Das Thema Zusammen in der Kunst
von ANNA ELISABETH ALBRECHT

Zusammen kann man streiten und trösten, lachen und weinen. Zusammen bildet man eine Gemeinschaft. Sie hat ihre Stärken und ih-
re Tücken: Sie kann einschließen oder ausgrenzen, stark machen oder unterdrücken. Das Thema Zusammen hat vielfältigen Nieder-
schlag in der Kunst gefunden. Repräsentativ, distanziert oder emotional ist es das zentrale Thema der Gruppen- und Eheporträts, die 
fast in jedem Jahrhundert auftauchen (Dürer, Rembrandt, Krøyer). Zusammen geht ein Volk auf die Barrikaden (Delacroix) und zusam-
men zeigen sich die Erdteile und Religionen dieser Welt in einem Raum (Aleppo, Tiepolo). Um die Vereinsamung in der wachsenden 
Anonymität einer globalisierten Gesellschaft geht es in zunehmendem Maße in der Kunst seit dem 20. Jahrhundert (Ai Weiwei, Gursky).

1 Albrecht Dürer 
Jesus unter Schriftgelehrten, 1506,
Mischtechnik auf Pappelholz, 64,3 × 80,3 cm,
Museo Thyssen-Bornemisza, Madrid

2 Aleppo-Zimmer, 1601/1603 
Wandverkleidung eines Empfangszimmers, Pigmentmalerei auf 
Zedernholz, Nussbaumholz, Buchsbaumholz, 260 × 3500 cm,
Pergamonmuseum, Berlin

3 Rembrandt Harmenszoon van Rijn
Die Anatomie des Dr. Tulp, 1632, 
Öl auf Leinwand, 169,5 × 216,5 cm,
Mauritshuis, Den Haag

4 Giovanni Tiepolo 
Götterhimmel und Erdteile, 1752/53, 
Deckenfresko, 19 × 32 m, Gewölbe (südliche Teilansicht) im 
Treppenhaus, Fürstbischöfliche Residenz, Würzburg 

ZUM MATERIAL IM EINZELNEN

5 Eugène Delacroix
Die Freiheit führt das Volk. Der 28. Juli, 1830,
Öl auf Leinwand, 260 × 325 cm,
Musée du Louvre, Paris

6 Peder Severin Krøyer
Hip, Hip, Hurra! Künstlerfest in Skagen, 1888,
Öl auf Leinwand 134,5 × 165,5 cm,
Göteborgs Konstmuseum, Göteborg

7 Andreas Gursky 
Die Toten Hosen, 2000,
Farbfotografie, 203 × 508 cm,
Museum Ludwig, Köln

8 Ai Weiwei 
Sunflower Seeds, 2010/11,
bemaltes Porzellan, 10 cm hoch, gesamt 3400 m²,
Turbinenhalle, Tate Modern, London
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3 POSTER (DIN A1, FARBIG)
Fotos/Idee von BARBARA LUTZ-STERZENBACH

1 Zeichnen
2 Malen
3 Formen/bauen 

Das erste Poster stellt den Begriff „zeichnen“ in insgesamt elf Spra-
chen vor. Die Abbildungen zeigen Zeichenmaterialien: Wie heißen 
diese in den verschiedenen Sprachen? Gemeinsam lassen sich 
die Begriffe in vielen Sprachen zusammentragen.
 
Das zweite Poster stellt den Begriff „malen“ in insgesamt elf Spra-
chen vor. Die Abbildungen zeigen Malutensilien: Wie heißen diese 
in den verschiedenen Sprachen? Gemeinsam lassen sich die Be-
griffe in vielen Sprachen zusammentragen. Gibt es weitere Werk-
zeuge, die hier nicht abgebildet, aber für spezifische Maltechni-
ken üblich sind? 

Das dritte Poster stellt die Begriffe „formen/bauen“ in insgesamt 
elf Sprachen vor. Die Abbildungen zeigen Werkzeuge und Mate-
rialien, die man zum Bauen und Formen benötigt. Wie heißen die-
se in den verschiedenen Sprachen? Gemeinsam lassen sich die 
Begriffe in vielen Sprachen zusammentragen und vielleicht kom-
men auch noch weitere Sprachen hinzu?

3 KOPIERVORLAGEN 
Piktogramme 
Handydisplay-Zeichenvorlage
Kommunikationsverfahren
Zur Unterrichtsidee: Kommunikationsmatrix, S. 20 ff.

1 FOLIE
Bildbeispiel zu einem Artikel im Heft 

FOLIE 
Gemeinsam Chatten 
Zur Unterrichtsidee: Kommunikationsmatrix, S. 20 ff.
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deutsch
formen / bauen

französisch
modeler / construiere

搭 雕塑 

englisch
forming / building
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форма строить 
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πλάθω 

vietnamesisch
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Zur Unterrichtsidee: Kommunikationsmatrix, S. 20 ff.
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Albrecht Dürer: Jesus unter Schriftgelehrten, 1506
Mischtechnik auf Pappelholz, 64,3 × 80,3 cm, Museo Thyssen-Bornemisza, Madrid

Erster Blick
Sieben Männer, die Kopf an Kopf in eine schma-
le Bildebene gezwängt sind. Sechs davon tragen 
lange Bärte, haben kahle Köpfe und faltige Haut. 
Sie umringen einen jungen Mann mit weichen, fast 
noch kindlichen, Gesichtszügen und schulterlan-
gen Locken. Im hellen Vordergrund erscheinen 
die Männer als lebensnahe Halbfiguren in farbi-
gen Gewändern, mit Büchern in den Händen. 
Im dunklen Hintergrund als eher beklemmende 
Gesichter mit bohrenden Blicken. Was geschieht 
in ihrer Mitte? Nichts, außer dass zwei gestikulie-
rende Händepaare hier aufeinandertreffen, so als 
führten sie ein Gespräch. Was ist das für eine selt-
same Zusammenkunft? 

Informationen zu Werk und Künstler
Einige Unsicherheiten gehen mit diesem Bild ein-
her: Hat es wirklich der Nürnberger Künstler Alb-
recht Dürer gemalt? Und wenn ja, ist es während 
seines zweiten Aufenthalts in Venedig entstanden? 
Ganz sicher weiß man weder das eine noch das 
andere. Sicher ist aber, dass dieses Bild voller 
Charakterköpfe nicht ohne italienische Anregun-
gen denkbar ist. Das Gedränge von Halbfiguren 
vor einem neutralen dunklen Hintergrund, das 
sind Impulse, die über die Italiener Giovanni Bellini 
(1430 –1516) und Andrea Mantegna (1431–1501) 
in die Renaissancemalerei gekommen sind. Die 
typisierten Charakterköpfe der Männer mit ihren 
zerfurchten Gesichtern, zahnlosen Mündern und 
eindringlichen Blicken, das sind Charakterstudien 
nach Leonardo da Vinci (1452 –1519). Der Maler hat 
die Vorbilder gekannt und auf seine Weise genutzt. 
Worum geht es eigentlich bei diesem Zusammen-
treffen? Um den zwölfjährigen Jesus im Tempel. 
Davon berichtet das Lukas Evangelium: Jesus, 
der sich mit seinen Eltern auf dem Rückweg vom 
Paschafest (jüdischer Feiertag, der an den Aus-
zug aus Ägypten erinnert) befand, war im Tempel 
zurückgeblieben, um dort mit den Schriftgelehr-
ten zu diskutieren. Es wird berichtet, wie erstaunt 
man über das Verständnis des jungen Mannes war: 
„Und alle, die ihm zuhörten, verwunderten sich 
seines Verstandes und seiner Antworten.“ (Lukas 
2, 47) Das ist es, was Dürer interessiert hat: die 
Reaktionen der Schriftgelehrten auf die Rede des 
zwölfjährigen Jesus. Anders als in der Bibel, bringt 

der Maler in seinem Bild eine Vielzahl von verschie-
denen Gefühlen auf engstem Raum zusammen, 
ohne einen Hinweis auf die Örtlichkeit an sich zu 
geben. Er lässt die Reaktionen wie ein Karussell 
um den jungen Christus kreisen, der versonnen 
seine Finger abzählt, der klassische Rednerges-
tus. Links angefangen bei dem zerfurchten Profil 
des Alten im grünen Gewand. Erstaunt schaut er 
zu Christus empor, hat das Buch zugeschlagen. 
Lauscht er nur noch dem Wort des jungen Mannes? 
Im Hintergrund folgen zwei dunkle Gestalten, der 
eine mit tief in die Stirn gezogener Kappe verweist 
auf sein Buch. Will er Christus etwas beweisen? 
Der andere hat Argwohn im Blick, die Lippen zum 
Protest geöffnet. Auf der anderen Seite des jungen 
Jesus stechen aus dem Hintergrund zwei wache 
Augen hervor: neugierig, ungläubig, überrascht? 
Anschließend kommt die Figur ins Spiel, die Jesus 
am nächsten gerückt ist. Hell, fast durchsichtig, 
wirkt die Haut des Greises, der Mund zeigt Zahn-
lücken, die Miene Unmut. Es scheint, als ob der 
hässliche Alte drauf und dran ist, mit dem schö-
nen Jesusknaben zu streiten, oder? Ein Paar voller 
Gegensätze – ein Moment voller Spannung! Dar-
unter blättert ein Mann im roten Gewand gedan-
kenverloren in seinem Buch. Sein Blick geht aus 
dem Bild. Die Mimik der Männer gipfelt schließlich 
in der dramatischen Gestik der Händepaare in der 
Mitte des Bildes. Das biblische Gespräch wird hier 
nicht als Begebenheit erzählt, sondern als Panora-
ma menschlicher Emotionen anschaulich gemacht. 

Albrecht Dürer (1471–1528) ist der bekannteste 
deutsche Renaissancekünstler. Er lebte und arbei-
tete in Nürnberg und war gleichermaßen erfolg-
reich als Maler, Grafiker und Unternehmer. Dabei 
brachte er zahlreiche Anregungen aus seinen Ita-
lienaufenthalten mit nach Deutschland, bewegte 
sich in humanistischen Kreisen und hinterließ auch 
ein umfangreiches theoretisches Werk zur Malerei. 

Weiterführende Literatur
Anne-Marie Bonnet, Gabriele 
Kopp-Schmidt: Die Malerei der deut-
schen Renaissance. München 2010
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Aleppo-Zimmer, 1601/1603
Wandverkleidung eines Empfangszimmers, Pigmentmalerei auf Zedernholz, Nussbaumholz, Buchsbaumholz, geschnitten, 
geschnitzt, gebohrt, bemalt und vergoldet, 260 × 3500 cm, Pergamonmuseum, Berlin

Erster Blick
Eine im Grundton rotgemusterte Wandverkleidung, 
die wie das fein gewebte Muster eines Orientep-
pichs wirkt. Es ist aber eine hölzerne Vertäfelung, 
die sich aus einem Rahmensystem mit Wandpa-
neelen und einem abschließenden Gesims zusam-
mensetzt. In Abständen durchbrechen Türöffnun-
gen den gleichmäßigen Rhythmus der farbigen Ver-
schalung. Während die hochrechteckigen Paneele 
mit floralen Ornamenten und figürlichen Darstel-
lungen gefüllt sind, tragen die querrechteckigen 
Paneele über den Türen arabische Inschriften. 

Informationen zu Werk und Künstler
Die Wandverkleidung, die der Kunsthistoriker 
und Begründer der Islamischen Abteilung in 
Berlin, Friedrich Sarre (1865 –1945), 1912 erwor-
ben hat, stammt aus Syrien. Aus dem stattlichen 
Wohnhaus des vornehmen Stadtteils Gudaida in 
Aleppo, einem vorwiegend christlich bewohnten 
Ortsteil. Zur Entstehungszeit des Kunstwerks, das 
inschriftlich auf 1601/1603 datiert ist, wohnte dort 
ein wohlhabender Händler namens Isa ibn Bru-
tus. Man weiß, dass er zur Minderheit gläubiger 
Christen im islamisch regierten Aleppo gehörte 
und mit Waren handelte. Da Aleppo zu jener Zeit 
ein zentraler Umschlagsort für den Warenhandel 
zwischen Ost und West war, gelangten die dort 
lebenden Christen als bevorzugte Handelspartner 
der europäischen Kaufleute oft zu großem Reich-
tum und Ansehen. Die kostbare Wandverkleidung 
zeugt von diesem Wohlstand. Sie ist nicht nur das 
früheste datierte, sondern auch das ungewöhnliche 
Beispiel einer Zusammenschau von islamischer, 
christlicher und asiatischer Kunst. Die für syrische 
Wohnhäuser typische Wandvertäfelung umschloss 
ursprünglich die Wände des repräsentativen Emp-
fangsbereiches, der mit einer Kuppel überwölbt 
war. Die Vertäfelung setzte auf einem buntfarbi-
gen Marmorsockel auf und ging oben in eine weiß 
verputzte Wand über. Neben 200 Inschriften mit 
Segenswünschen in arabischer und persischer 
Schrift, ist es die Malerei, die hier interessiert, weil 
sie verschiedene Religionen unter einem Dach – in 
einem Raum friedlich vereint. Auf dem Paneel in der 
Mittelwand der Hauptnische erscheint eine Reihe 
figürlicher Darstellungen christlicher Herkunft: die 
Darstellung einer Maria mit Kind, Isaaks Opfer, der 

Tanz der Salome, das Letzte Abendmahl. Bei der 
Abendmahlsszene sitzt Christus zusammen mit 
einigen Jüngern hinter einer gedeckten Tafel auf 
Stühlen, die Jünger auf der Vorderseite des Tisches 
knien auf dem Boden: Hinweis auf die muslimische 
Tradition. Auf dem Tisch steht auch kein Fisch, son-
dern ein gebratener Vogel! Auch das entspricht 
nicht der christlichen Tradition. Vor der Tafel stehen 
ein Mann mit Pelzkappe und ein Junge. Sind es 
der Auftraggeber und sein Sohn? So christlich die 
Motive sind, gestalterisch knüpfen sie an Vorbilder 
aus der persischen Buchmalerei an. Aus diesem 
Zusammenhang stammen auch die Darstellungen 
der Schriftgelehrten und Jagdszenen, die Medail-
lons mit einer bekannten Liebesgeschichte und die 
Gauklerfiguren. Neben den figürlichen Szenen ist 
es die reiche florale Dekoration, die das Erschei-
nungsbild der Vertäfelung prägt. Sie lässt sich aus 
der türkisch-osmanischen Tradition erklären. Viele 
Motive stammen aus der Textil-, Buch- und Kera-
mikkunst. Zu den christlichen und islamischen The-
men treten zusätzlich, die ihren Ursprung wohl in 
der ostasiatischen Kunst haben, Drachen, Phönix 
und das Schuppentier mit Geweih. Wer hat das 
gemalt? Der Künstler ist sogar bekannt, denn er 
hat sein Werk am Gesims signiert: Halab Schah 
bin Isa steht dort geschrieben. Über seine Herkunft 
weiß man leider nichts, aber vieles spricht für eine 
persische Herkunft. Und der Auftraggeber? Spie-
gelt das Nebeneinander der religiösen Motive seine 
tolerante Haltung, sein Leben in Aleppo als Händler 
zwischen Ost und West? Als Christ lebte er in einer 
muslimischen Welt. Sein Zuhause schmückte er mit 
den Motiven beider Religionen. Allein deshalb ver-
dient dieses Kunstwerk höchste Aufmerksamkeit!

Weiterführende Literatur
Julia Gonnella: Ein christlich-orien-
talisches Wohnhaus des 17. Jahrhun-
derts aus Aleppo (Syrien). 
Mainz 1996
Weitere Information zum Aleppo-
Zimmer, siehe http://www.kulturge-
schichten.info/de/das-aleppo-zimmer. 
html 
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Giovanni Tiepolo: Götterhimmel und Erdteile, 1752/53
Deckenfresko, 19 × 32 m, Gewölbe (südliche Teilansicht) im Treppenhaus der Fürstbischöflichen Residenz, Würzburg

Erster Blick
Der Blick in ein Deckengemälde, das oberhalb 
eines kräftigen Gesimses mit einer Fülle von Figu-
ren beginnt und sich zu einem Bild vom Himmel 
öffnet. In dem Figurenreigen, der sich entlang des 
Gesims um die gesamte Decke zieht, scheint die 
ganze Welt zusammenzukommen: Männer und 
Frauen jeden Alters und jeder Hautfarbe, umge-
ben von Tieren, Landschaften und Architekturen. 
Vieles erscheint fremd, exotisch, anderes vertraut. 

Informationen zu Werk und Künstler
Als der italienische Künstler Giovanni Battista Tie-
polo zusammen mit seinen Söhnen Domenico und 
Lorenzo dieses größte aller Deckengemälde in der 
Mitte des 18. Jahrhunderts an das Gewölbe der 
fürstbischöflichen Residenz in Würzburg malte, 
bestand seine Reise um die Welt aus vier Konti-
nenten: Afrika, Amerika, Asien und Europa. Und 
das, obwohl Australien längst entdeckt war. Tiepolo 
verteilte seine Panoramen der Erdteile auf die vier 
Seiten des fast 600 m² umfassenden Gewölbes, 
farbenfroh und intensiv. Nur in den Ecken geht es 
farblich etwas gedämpfter zu. Ein gestalterischer 
Kniff, um die Erdteile voneinander abzugrenzen. An 
den Kurzseiten stehen sich Europa und Amerika 
gegenüber, an den Längsseiten Asien und Afrika. 
Dabei komponierte Tiepolo jede Figurengruppe so, 
dass sie in einer weiblichen Allegorie (= Perso-
nifikation) des jeweiligen Erdteils gipfelt. So reitet 
Amerika als Frau mit nacktem, rotbraunem Ober-
körper auf einem Krokodil. Auf dem Kopf trägt sie 
Federschmuck, Pfeil und Bogen über dem Rücken. 
Zu ihren Füßen liegen Menschenköpfe. So traut 
man ihr zu, mit energischer Hand das Krokodil 
gezähmt zu haben, oder? Amerika galt als wildes-
ter unter den Kontinenten. Dagegen hat die tur-
bantragende Personifikation Asien, die auf einem 
Elefanten reitet, etwas Lässiges, fast Herablassen-
des im Blick. Und Afrika? Die Frau mit nacktem, 
schwarzbraunem Oberkörper lagert entspannt auf 
ihrem Dromedar und lässt ihren Blick in die Ferne 
gehen, während Europa gebieterisch auf ihrem 
steinernen Sockel thront, den Stier in Anspielung 
auf ihre Entführung durch Zeus an der Seite. In 
dieser Figurengruppe finden sich auch die Por-
träts des Architekten Balthasar Neumann (1687–
1753), des Stuckateurs Antonio Guiseppe Bossi 

(1699 –1764) und das Doppelporträt von Vater und 
Sohn Tiepolo wieder. Auch das Bildnis des fürst-
bischöflichen Auftraggebers hat hier seinen Platz: 
Karl Philipp von Greiffenclau (1690 –1754). Über 
allen Erdteilen aber wölbt sich der weite Götterhim-
mel um den Sonnengott Apoll. Die Darstellung der 
vier Erdteile war im Barock beliebt. Dabei konnten 
die Maler, die ja in der Regel die Kontinente nicht 
selbst bereist hatten, auf eine lange Tradition an 
Darstellungen zurückgreifen, darunter war die Ico-
nologia des Cesare Ripa (1555 –1622) von 1593, 
eine Art Bildwörterbuch, am beliebtesten. In Süd-
amerika siedelte Tiepolo den „kleinen Luxus“ an, 
den Kakao, den man aus wertvollen Porzellantas-
sen trank. Nichts anderes hält der junge Mann wohl 
bereit. Handel mit wertvollen Rohstoffen trieb man 
vor allem mit Afrika, während man die Entstehung 
der Schriften und Wissenschaften Asien zuschrieb. 
Dass der Fürstbischof und sein Maler Europa als 
die überlegene Weltmacht betrachteten, zeigt sich 
deutlich an ihren Attributen: Europa regiert über die 
Weltkugel, die zu ihren Füßen liegt, mit Bildhauern, 
Musikern, Architekten und Vertretern der Kirche 
um sich. Eindeutiger geht es kaum: Das kultivierte 
Europa gibt den Ton an! Das ist die Botschaft dieser 
globalen Schau in der schwindelerregenden Höhe 
des gigantischen Würzburger Treppenhauses. 

Giovanni Battista Tiepolo, 1696 in Venedig geboren, 
zählt zu den berühmtesten Malern des 18. Jahrhun-
derts. Frühe Arbeiten entstanden in Oberitalien, 
in den Kirchen und Palästen in und um Venedig, 
in Mailand und Udine, in Bergamo und Vicenza. 
Die Ausmalung der Würzburger Residenz gehört 
zu seinen Hauptwerken. Die letzten Lebensjahre 
verbrachte der Maler mit seinen Söhnen im Dienst 
des spanischen Hofs in Madrid, wo er verschiedene 
Deckengemälde für den Palazzo Reale ausführte. 

Weiterführende Literatur
Peter O. Krückmann (Hg.): 
Der Himmel auf Erden. Tiepolo in 
Würzburg, Ausstellungskatalog. 
München 1996 
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Erster Blick
Es ist eine fröhliche Gesellschaft, die an der lan-
gen, in weißes Leinen gehüllten Tafel unter freiem 
Himmel zusammenkommt, im lichten Schatten von 
Bäumen. Tief ragt der mit Sektflaschen und Gläsern 
gedeckte Tisch in den Bildraum hinein, sodass an 
seinen Seiten links und rechts sieben Männer, drei 
Frauen und ein Kind Platz haben. Ihre gefüllten Glä-
ser haben sie erhoben, es wird augenblicklich klar, 
hier wird gefeiert: Der Sommer, die Gemeinschaft, 
das Leben – heiter und unbeschwert im Hier und 
Jetzt eines hellen Tages. 

Informationen zu Werk und Künstler
Der Champagner perlt, die Sonne flirrt, ein Lüft-
chen weht. Gleich wird das Mädchen vorn rechts 
im Bild sein Bein unter den Tisch schieben, die 
Männer werden sich setzen und die Feier wird ihren 
Lauf nehmen: Gegenwart ist Vergangenheit! Das 
Gemälde wirkt wie ein gemalter Schnappschuss. 
Tatsächlich hat der norwegische Maler Peder 
Severin Krøyer vier Jahre lang daran gearbeitet. 
Er selbst beschreibt das Bild in seinen Briefen als 
„Künstlerfrühstück“. Erst später kam der Titel „Hip, 
Hip, Hurra!“ dazu. Die Idee zu diesem Bild ent-
stand im Sommer 1884 in Skagen. Wo das ist? 
Der kleine Fischerort liegt am nördlichsten Zipfel 
Dänemarks, in Jütland. Dort, wo Skagerrak und 
Kattegat (Nordsee und Ostsee) aufeinandertreffen, 
wo auch im Sommer Wind weht und im Herbst 
die Stürme toben. An diesem Ort versammelten 
sich in den 1880er Jahren Künstler, um sich in 
aller Abgeschiedenheit und Ruhe dem Malen der 
Natur, der Menschen und des Lichts zu widmen. Sie 
werden die Skagenmaler genannt. Zu ihnen zählt 
auch P. S. Krøyer. Der Maler kam 1882 zum ersten 
Mal nach Skagen und kehrte immer wieder dort-
hin zurück. Weil er Freundschaft geschlossen hatte 
mit dem Malerehepaar Anna und Michael Ancher 
und seine Ehefrau dort kennenlernte. „Hip, Hip, 
Hurra!“ ist das zweite Gruppenporträt der nördli-
chen Künstlerkolonie, das Krøyer anfertigte. Schon 
im Sommer 1883 hielt er in einem anderen Bild 
fest, was ihm an der Gemeinschaft faszinierte: Die 
Maler als lockere und fröhliche Tischgemeinschaft, 
essend, trinken, diskutierend beim Frühstück im 
Hotel Brøndum. Das heitere Gemälde wurde 
prompt von dem Hoteleigentümer für genau die-

sen Speisesaal gekauft. Es ist eine ebenso lichte 
Momentaufnahme der Künstlergruppe wie das 
Bild mit dem Zusammentreffen, das im Garten der 
Familie Ancher stattfand. Hier wie dort wurden Men-
schen und Gegenstände sorgfältig porträtiert und 
anschließend ins Licht gerückt. Krøyer folgte in sei-
ner Bildgestaltung einer Fotografie, die der Kieler 
Maler Fritz Stoltenberg (1855 –1921) anlässlich des 
Geburtstages von Michael Ancher in dessen Garten 
im Juni 1884 von der Künstlergruppe aufgenom-
men hatte. Krøyer entwarf eine grobe Ölskizze und 
setzte sie zu einer Darstellung um, die den Betrach-
ter mitten ins Bildgeschehen zieht. Wie? Mit einem 
Appell an die Sinne! Die Porträts der Künstlerinnen 
und Künstler entfalten ein wahres Feuerwerk an 
freudigen Gefühlen: von dem kleinen Schmunzeln 
der im verlorenen Profil eingefangenen Frau vorn 
rechts im Bild, über den liebevollen Seitenblick der 
Mutter, die ihrer Tochter auf die Bank hilft, bis hin zu 
den aufgeregten Rufen der einander zuprostenden 
Männer. Die Frauen in stiller Innigkeit, die Männer 
in lauter Pose! Man hört die sonoren Stimmen, 
das Rascheln der Blätter, den Takt des Sommers. 
Krøyer erreichte diese unerhörte Sinnlichkeit durch 
das Licht, das er durch alles hindurchfließen lässt: 
durch Stoffe, Gläser und das Grün der Bäume. Es 
entsteht genau die lichtdurchflutete Atmosphäre, 
die die Künstlerkolonie nach Skagen holt. 

Peder Severin Krøyer, 1851 in Stavanger (Norwe-
gen) geboren, wuchs bei seiner Tante in Kopenha-
gen auf (Dänemark), wo er auch die Kunstakade-
mie besuchte. Seine Reisen, finanziell unterstützt 
von Heinrich Herzsprung, führten ihn nach Frank-
reich, Italien und Paris, aber die Sommermonate 
verbrachte er von 1882 an immer in Skagen, wo er 
auch 1909 verstarb. 

Weiterführende Literatur
Jenns E. Howoldt (Hg.): Dänemarks 
Aufbruch in die Moderne. Die Samm-
lung Hirschsprung von Eckersberg 
bis Hammershøi, Ausstellungskata-
log. Hamburg 2013

Peder Severin Krøyer:
Hip, Hip, Hurra! Künstlerfest in Skagen, 1888
Öl auf Leinwand 134,5 × 165,5 cm, Göteborgs Konstmuseum, Göteborg
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Erster Blick
Eine vibrierende Oberfläche aus zahllosen Farb-
tupfern. Bei näherem Hinsehen entpuppen sich 
die Farbsplitter als Menschen. Sie stehen dicht an 
dicht und streben in einer gemeinsamen Bewe-
gung auf etwas zu, das als kleiner Ausschnitt am 
linken oberen Bildrand sichtbar wird: eine Bühne 
mit Musikern. Wie magnetisiert erscheint die Men-
schenmenge. Erst aus der Nähe erkennt man die 
aufgerissenen Münder, das begeisterte Klatschen, 
die verlangenden Arme der Musikfans. Ein Konzert 
der Superlative!

Informationen zu Werk und Künstler
Das fünf mal zwei Meter große Tableau aus dem 
Jahre 2000 stammt von dem deutschen Künstlerfo-
tografen Andreas Gursky. Aus dem Titel „Die Toten 
Hosen“ lässt sich sofort schließen, worum es bei 
dem Foto geht. Es ist der Blick auf ein Rockkon-
zert der seit 1982 bekannten Düsseldorfer Musik-
gruppe Die Toten Hosen. Im Visier des Fotografen 
befindet sich aber nicht, wie man bei dem Bildtitel 
vielleicht erwarten würde, die Gruppe der Musiker, 
sondern die Fangemeinde. Elektrisiert, begeis-
tert, berauscht. Springt der Funke auch auf den 
Betrachter über? Nein! Es ist ein monumentales 
Werk, das den Betrachter zunächst auf Distanz 
hält, denn der Blick auf das Geschehen erfolgt von 
einem erhöhten Standpunkt aus. Aus dieser Entfer-
nung wird der Mensch nicht mehr als Individuum 
erkannt, sondern als Bestandteil einer gigantischen 
Massenveranstaltung. Das weckt im Betrachter 
weniger mitreißende Gefühle, sondern bestenfalls 
eine Begeisterung für die Strukturen und Formen, 
die sich aus der buntfarbigen Oberfläche ergeben: 
Die Masse Mensch wird hier zum Ornament! Erst 
beim näheren Hinsehen verwandeln sich die Farb-
splitter dann doch zu Menschen aus Fleisch und 
Blut – zu Individuen. Sie lachen, jubeln und schrei-
en. Also, was ist das für ein spitzfindiges Spiel, 
das der Künstler mit seinem Betrachter treibt? Der 
Mensch und die Masse: Gursky hat sie messer-
scharf im Fokus. Das kann doch nicht mit rechten 
Dingen zugehen! Denn weder das menschliche 
Auge noch der Fotoapparat sind in der Lage, die 
Wirklichkeit bis in diese Tiefe hinein so scharf zu 
erfassen. Mit anderen Worten, der Künstler hat 
hier offenbar eine eigene Wirklichkeit erfunden. 

Eine Wirklichkeit, die sich jenseits der Fotolinse 
entfaltet. Wie Gursky das angestellt hat? Indem 
er mehrere Fotos zu einer Komposition montierte 
und digital bearbeitete. Das Fototableau „Die Toten 
Hosen“ besteht aus mehreren solchen Fotos, die 
aus unterschiedlichen Blickwinkeln aufgenommen 
sind.  Einige der Figuren treten sogar mehrfach auf, 
als wären sie Schablonen. Und was steckt dahin-
ter? Was bei den Toten Hosen noch als ein großes 
Jubelfest verstanden werden kann, hat in anderen 
Werken Gurskys einen bitteren Beigeschmack: 
Hinter dem perfekten Schein verbirgt sich seine 
Kritik an einer Gesellschaft, die den Einzelnen in 
der Masse ertrinken lässt. Sinnbildlich verschwin-
det der Mensch in Gurskys „schöner neuer Welt“, 
in seinen ornamentalen Wimmelbildern, ob es sich 
dabei nun um stereotype Wohnblocks handelt oder 
um bejubelte Rockkonzerte. 

Andreas Gursky, geboren 1955 in Leipzig, aufge-
wachsen in Düsseldorf, studierte ab 1977 an der 
Folkwangschule Essen Fotografie, bevor er 1980 
in die Klasse von Bernd Becher (1931– 2007) an 
die Kunstakademie Düsseldorf wechselte, wo er 
1987 seinen Abschluss erwarb. Gurskys Kunst ist 
geprägt von dem dokumentarisch distanzierten 
Blick auf die Welt – charakteristisch für die Schüler 
des Ehepaar Bechers, die aus der Düsseldorfer 
Photoschule hervorgegangen sind. Dabei bearbei-
tet Gursky seine Fotografien seit 1991 digital nach, 
gelegentlich setzt er sie auch wie Collagen zusam-
men. Gursky gehört heute zu den bekanntesten 
zeitgenössischen Fotografen. Seine erste deutsche 
Einzelausstellung fand 1985 in Köln statt, es folgten 
zahlreiche internationale Ausstellungen, im Jahre 
2001 im Museum of Modern Art in New York.

Weiterführende Literatur
Stefan Grohnert: Die Düsseldorfer 
Photoschule. Photographien 
1961– 2008, hrsg. von Lothar 
 Schirmer. München 2009

Andreas Gursky: Die Toten Hosen, 2000
Farbfotografie, 203 × 508 × 6,2 cm
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Erster Blick
Eine Industriehalle, deren Bodenfläche mehrere 
Zentimeter hoch von einem kieselartigen Material 
bedeckt ist. Aus der Ferne entsteht das Bild einer 
leicht welligen, grauen Landschaft. Wenn man sich 
in diese hineinbegibt, knirscht und klimpert es – 
ziemlich laut! Erst aus der Nähe entdeckt man, 
dass es sich bei den vermeintlichen Kieseln um 
Millionen von Sonnenblumenkernen handelt. Sind 
sie echt? 

Informationen zu Werk und Künstler
Bei der Installation „Sunflower Seeds“ handelt es 
sich um eine Arbeit des Chinesen Ai Weiwei. Er 
entwarf sie für die Turbinenhalle der Tate Modern 
in London. Jährlich lädt das Museum mit der Unter-
stützung von Sponsoren einen Künstler dazu ein, 
ein Kunstwerk für den ehemaligen Industrieraum 
zu entwerfen. Auf „Maman“ von Louise Bourgeois 
(1911– 2010) im Jahr 2000 folgten Werke von 
Anish Kapoor (geb. 1954) 2002/03, Olafur Elias-
son (geb. 1967) 2003/04 und Rachel Whiteread 
(geb. 1963) 2005/06. Von Oktober 2010 bis Mai 
2011 galt den Sonnenblumenkernen Ai Weiweis die 
volle Aufmerksamkeit der Kunstwelt und plötzlich 
auch der restlichen Welt, als der Künstler im April 
2011 wegen regimekritischer Äußerungen inhaf-
tiert worden war und die Tate Modern reagierte: 
RELEASE AI WEIWEI überschrieb sie ihre Halle. 
150 Tonnen Porzellankerne, verteilt auf eine Flä-
che von 3400 m² in 10 cm Höhe! Eine gewaltige 
und vielschichtige Installation. Tatsächlich ist die 
Entstehung der „Sunflower Seeds“ eine unglaub-
liche Geschichte. Ai Weiwei ließ die über 100 Mil-
lionen Kerne in seinem Heimatland China anferti-
gen. Woraus? Aus Porzellan natürlich! Aus dem 
„weißen Gold“, das in China erfunden und schon 
früh zu einer der größten Erfolgsgeschichte des 
Landes geworden ist. Jeder Sonnenblumenkern 
wurde zweimal gebrannt und von Hand bemalt und 
zwar in der Stadt, die für ihre kaiserliche Porzellan-
herstellung berühmt geworden ist, in Jingdezhen. 
Ungefähr zwei Jahre lang waren etwa 1600 Men-
schen mit der Herstellung der Kerne beschäftigt. 
Nur der Künstler selbst, Ai Weiwei, soll höchstens 
drei Kerne bemalt haben. Und trotzdem ist es (s)ein 
Kunstwerk? Wo er doch selbst kaum Hand ange-
legt hat? Ja. Denn es ist seine Idee, das Konzept, 

das Ai Weiwei zum Schöpfer macht. Sonnenblu-
menkerne werden in China an jeder Straßenecke 
verkauft, sie gehören zum Alltag. Sonnenblumen in 
der Menge, wie sie Ai Weiwei in London installiert 
hat, sind aber mehr als das! Sie stehen stellvertre-
tend für das Verhältnis des Einzelnen zur Masse, 
des Menschen zur Gesellschaft. Der Kern, der in 
der Menge allen anderen gleicht, verwandelt sich 
aus der Nähe durch die individuelle Bemalung in 
etwas Einzigartiges. So wie jeder Mensch einzig-
artig ist. In der Menge kann er zwar untergehen, in 
der Menge kann er aber auch Stärke zeigen: Alle 
Interpretationen stecken in diesem unscheinbaren 
Saatgut. Aus persönlicher Sicht kritisiert Ai Weiwei 
damit auch die Kulturrevolution, die 1966 –1976 
unter der Führung von Mao Zedong (1883 –1976) 
stattfand: Denn so wie sich Mao als Sonne sah, 
betrachtete er sein Volk als Sonnenblumen, die 
sich nach seinem Licht auszurichten hatten. Die 
Sonnenblumenkerne als vertiefter Blick auf das Ver-
hältnis von Mensch und Gesellschaft. Damit wirft Ai 
Weiwei auch einen kritischen Blick auf das Label 
„Made in China = Massenware“. Er mahnt zum 
genauen Hinsehen! Denn das, was auf den ers-
ten Blick als gewöhnliche Massenware erscheint, 
entpuppt sich beim zweiten Blick als traditionel-
le Handwerksarbeit. „Sunflower Seeds“ lädt im 
wahrsten Sinne des Wortes zum „Einsteigen“ ein. 
So wie das Kunstwerk schon während seiner Ent-
stehung Menschen zusammenführte, regt es auch 
nach seiner Fertigstellung zum Dialog an. Leider 
wurde der tatsächliche „Einstieg“ in das Feld der 
Sonnenblumenkerne aufgrund des Abriebs nach 
kurzer Zeit untersagt. 

Der chinesische Konzeptkünstler Ai Weiwei, gebo-
ren 1957 in Peking (China), nahm in den 1970er 
Jahren an seiner ersten Gruppenausstellung teil, 
2007 an der documenta. Sein Werk setzt sich 
immer wieder kritisch mit der traditionellen chine-
sischen Kultur auseinander.

Weiterführende Literatur
Ai Weiwei und Juliet Bingham 
(Hg.): Ai Weiwei, Sunfl ower Seeds, 
Ausstellungskatalog. London 2012

Ai Weiwei: Sunflower Seeds, 2010/11
Installation, bemaltes Porzellan, Turbinenhalle, Tate Modern, London
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Eugène Delacroix: 
Die Freiheit führt das Volk. Der 28. Juli, 1830
Öl auf Leinwand, 260 × 325 cm, Musée du Louvre, Paris

Erster Blick
Eine über Pflastersteine und Holz stürmende Frau. 
Barfuß ist sie, das Kleid wirbelt um ihre Beine, der 
Oberkörper ist entblößt, Rauchwolken steigen in 
ihrem Rücken auf. Die Frau schwingt eine Fahne 
und ein Bajonett (Gewehr mit Spitze), auf ihrem 
Gesicht mischen sich Furcht und Entschlossenheit. 
Bewaffnete Jungen und Männer verschiedenster 
Herkunft drängen mit ihr voran, voller Leidenschaft 
und Kampfeslust. Auf dem Weg vor ihnen liegen 
Getötete, Soldaten wie Zivilisten, im Hintergrund 
erscheinen die Türme der Notre-Dame in Paris. Ein 
Kriegsschauplatz?

Informationen zu Werk und Künstler
Le 28 julliet (Der 28. Juli)! Eindeutiger kann der 
Verweis auf ein historisches Ereignis nicht sein. 
Das Bild, das im Untertitel La Liberté guidant le 
peuple (Die Freiheit führt das Volk) heißt, bezieht 
sich auf den zweiten und entscheidenden Tag von 
insgesamt drei Tagen, an denen sich im Juli 1830 
das Pariser Volk gegen die Willkür (Parlament 
und Pressefreiheit sollten aufgelöst werden) ihres 
Königs Karls X. auflehnte. Auf den ersten Blick war 
die Revolution erfolgreich: Karl X. dankte ab. Der 
Maler Eugène Delacroix hat diesen dreitägigen 
Straßenkampf, die sogenannten Trois Glorieuses 
in Paris selbst miterlebt, ohne sich aber mit mehr 
als diesem Bild zu engagieren, wie er seinem Bru-
der schrieb. Vier Monate hat Delacroix an diesem 
Werk mit seinen lebensgroßen Figuren gemalt. Es 
ist gleichzeitig auch sein bekanntestes Gemälde, 
kaum ein Geschichtsbuch, das es nicht abbildet. 
Warum? Im Mittelpunkt der Aufmerksamkeit steht 
die überragende Frauenfigur: Sie fliegt geradezu 
über die Barrikaden und scheint doch mit beiden 
Füßen fest auf dem Boden der Tatsachen veran-
kert zu sein. Im Eifer des Gefechts ist ihr das Kleid 
über die Schultern gerutscht, ihre Haut ist staubig, 
die Achseln behaart. Eine einfache Frau aus dem 
Volk? Ja und Nein. Denn gleichzeitig erinnert ihre 
Barfüßigkeit, das gegürtete Gewand, die entblößte 
Brust und das edle Profil mit den geschwungenen 
Augenbrauen an Darstellungen antiker Gottheiten. 
Und die Rauchwolke lässt die Frauengestalt plötz-
lich zur Erscheinung werden: also doch eine Göttin 
der Freiheit? Die phrygische Mütze ist ein Verweis 
auf die Revolution von 1789, aber die Trikolore in 

ihrer Hand umfasst mehr als das: Sie ist patrioti-
sches Symbol für alle Ereignisse seit der Revo-
lution. Gleichzeitig hisste das Volk die Fahne an 
jenem 28. Juli zum Zeichen des Sieges auf Notre-
Dame! So verschmilzt Delacroix in seiner Frauenfi-
gur Vergangenheit und Gegenwart, Ereignisse und 
Symbole zu einer Allegorie (= Personifikation) der 
Freiheit. Um die Freiheit herum toben Leben und 
Tod: Zu ihren Füßen kniet ein Sterbender, Blut tropft 
aus einer Wunde in der Brust. Er bäumt sich ein 
letztes Mal auf und erblickt als einziger im Bild die 
Frauenfigur, die Freiheit, für die er gestorben ist. 
Was für eine Geste! Die Farben seiner Kleidung 
sind ein Echo der Trikolore. Drumherum scha-
ren sich die Kämpfer für die gemeinsame Sache. 
Rechts ein Junge: Er hat die Patronentasche eines 
königlichen Infanteriesoldaten erbeutet, links ein 
Mann im Gehrock mit Zylinder, ein Vertreter des 
Bürgertums? Hinter ihm ein Mann aus der Arbeiter-
schicht mit Schürze, Kappe und erhobenem Säbel. 
Die Gefallenen im rechten Vordergrund kämpften in 
der königlichen Garde. Die entblößte Leiche links 
bleibt namenlos, so wie das Bild keinen histori-
schen Helden kennt, sondern nur ein Ideal und das 
ist die Freiheit! Für sie wird gekämpft, getötet und 
gestorben mit Leidenschaft und Furcht! 
Delacroix erntete in der Salonausstellung 1831, 
für die er das Bild gemalt hatte, jede Menge Kri-
tik. Das Thema sei zu realistisch dargestellt und 
die Figur der Freiheit sei nichts anderes als eine 
„Gassenvenus“ bemerkte Heinrich Heine. Heute ist 
das Werk längst zum Sinnbild einer ganzen Nation 
geworden. 

Eugène Delacroix (1798 –1863) studierte in Paris 
an der École des Beaux Arts und erregte 1822 mit 
seinem Bild der Dantebarke große Aufmerksamkeit 
bei der jährlichen Salonausstellung. Es ist die Ver-
wendung von Farbe, die Delacroix zum Wegberei-
ter des Impressionismus gemacht hat. 

Weiterführende Literatur
Peter Rautmann: Eugène Delacroix. 
München 1997
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Rembrandt Harmenszoon van Rijn: 
Die Anatomie des Doktor Tulp, 1632 
Öl auf Leinwand, 169,5 × 216,5 cm, Mauritshuis, Den Haag

Erster Blick
Auf einem Tisch, der schräg in den Bildraum hi-
neinführt, liegt ein männlicher Leichnam, entblößt 
bis auf ein Lendentuch. Kopf und Füße sind ver-
schattet, Brust, Arme und Beine beleuchtet. Um 
den Tisch haben sich acht Männer in schwarzer 
Kleidung versammelt und verfolgen die Öffnung 
des Leichnams am linken Arm. Vollführt wird sie 
von einem feinen Herrn mit Hut, der einzig Han-
delnde im Bild. Wer ist er? Und was verbirgt sich 
hinter dieser bizarren Schau?

Informationen zu Werk und Künstler
Als Rembrandt Harmenszoon van Rijn dieses Grup-
penporträt malte, war er gerade mal 26 Jahre alt! Er 
lebte vielleicht noch in seiner Heimatstadt Leiden, 
arbeitete aber bereits in Amsterdam als Werkstatt-
leiter für den Kunsthändler Hendrick Uylenburgh 
(1584/89 –1660), dessen Nichte Saskia er drei 
Jahre später heiraten sollte. In der Werkstatt des 
Kunsthändlers wurden Aufträge für Restaurierun-
gen, Kopien und Porträts entgegengenommen. Die 
Anatomie des Dr. Tulp ist eine solche Auftragsarbeit 
und zugleich das erste Gruppenporträt, das Rem-
brandt ausführte. Ein Auftrag mit viel Prestige, den 
er offenbar zur Zufriedenheit aller ausführte, denn 
es folgte ein erfolgreiches Jahrzehnt voller Porträt-
aufträge und am Ende malte er die Nachtwache!
Die Personen auf dem Gruppenporträt sind nament-
lich bekannt. Sie gehörten der Amsterdamer Gil-
de der Chirurgen und Barbiere an. Nicolaes Tulp 
(1593 –1674) führt als Hauptperson die Obduktion 
durch. Während Chirurgen und Barbiere gewöhn-
lich als Handwerker galten, war Tulp ein gelehrter 
Mediziner, der die Universität besucht hatte. Seine 
Anatomielehrstunden, die wegen der Geruchsent-
wicklung nur in der kalten Jahreszeit stattfinden 
konnten, erfreuten sich nicht nur unter Fachleuten 
großer Beliebtheit, sondern gehörten zum gesell-
schaftlichen Leben – waren öffentlich. Man bezahlte 
Eintritt, wohnte der Obduktion in den hinteren Rän-
gen des Hörsaals bei und hörte nebenher sogar 
Musik. Rembrandts Anatomie des Dr. Tulp zeigt 
aber nicht die große Schau, sondern den intimen 
Rahmen. Eine Obduktion mit Fachleuten unter dem 
Vorsitz des Gelehrten Tulp. Die Zuhörer haben sich 
um den Obduktionstisch versammelt. Ob es den 
beiden Herren im Vordergrund links wohl gefallen 

hat, dass Rembrandt sie nur im Profil zeigt, wäh-
rend die anderen fünf Herren, die sich am Kopfen-
de des Leichnams gruppieren, von vorn zu sehen 
sind? Immerhin hat Rembrandt dafür gesorgt, dass 
das Licht so fällt, dass alle Gesichter gleichmäßig 
beleuchtet werden: ein Zugeständnis an die Por-
trätierten, die die Wiedergabe ihres Bildnisses 
gewöhnlich teuer bezahlten. Denn das Bild ist ja 
das repräsentative Gruppenporträt einer Berufs-
gruppe. Aber es geht um mehr! Verfolgt man die 
Blickrichtungen der Männer, fällt auf, dass eigent-
lich nur einer wirklich auf den Arm schaut, derjeni-
ge, der sich so weit vornüber beugt, dass er den 
Kopf des Leichnams verschattet. Von den ande-
ren Männern im Hintergrund schauen zwei zum 
Betrachter und zwei über den Leichnam hinweg. 
Von den beiden Männern links schaut einer auf 
Dr. Tulp, der andere in Richtung Fußende. Und Dr. 
Tulp? Er scheint in den Raum hinein zu sprechen, 
wie Gestik und Mimik verraten. Und wohin gehen 
die Blicke der anderen? Zu dem aufgeschlagenen 
Buch am Fußende der Leiche, das man als das 
berühmte Anatomielehrbuch des Andreas Vesa-
lius (1514 –1564) erkannt hat, das 1543 in Basel 
erschienen war. Vollziehen die Chirurgen und Bar-
biere mit kritischen Blicken theoretisch nach, was 
ihnen Tulp praktisch vorstellt? Verbirgt sich in die-
sem Verhalten der Wunsch einer handwerklichen 
Berufsgruppe nach mehr Anerkennung? Gelehr-
samkeit als Anspruch auf eine höhere, gesellschaft-
liche Stellung? 

Rembrandt Harmenszoon van Rijn, 1606 in Leiden 
geboren, siedelte 1631/1632 nach Amsterdam um, 
wo er 1634 in die Lukasgilde aufgenommen wurde 
und sein eigenes Atelier begründete. Berühmt ist 
der Maler für seine einfühlsamen Gemälde, Zeich-
nungen und Radierungen, mit ihren ungewöhnli-
chen Licht- und Schattenführungen. 

Weiterführende Literatur
Kristin Bahre (Hg.): Rembrandt. 
Genie auf der Suche. Köln 2006
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