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KARTEI (8 KARTEN, DIN A4)
Gold in der Kunst
von ANNA ELISABETH ALBRECHT

Ob in Ägypten, in der Antike oder im Mittelalter – stets symbolisierte die Verwendung von Gold in der Kunst das göttliche (Totenmas-
ke Tutenchamun), im engeren Sinne, das christliche Prinzip (Flügelaltar Oberwesel), das Jenseits, das Unendliche, das mythische 
„Goldene Zeitalter“. Mit der Renaissance verschwand das Gold weitgehend aus der Malerei, im Kunsthandwerk lebte es als kostba-
rer Luxus fort (Salz- und Pfefferfass Cellini), um an der Wende zum 20. Jahrhundert zurück in die Malerei zu kehren: mit alten und 
neuen Bedeutungen! Aus dem göttlichen Gold wurde das geistige Prinzip (Klein, Redon), aus dem reinen Material eine Kritik an der 
kapitalistischen Gesellschaft, am übersteuerten Kunstmarkt (Maurizio Cattelan), aus der Vergoldung eine Überhöhung der Person 
(Klimt) oder eines denkwürdigen Ereignisses (Berliner Siegessäule). Gold hebt seinen Träger aus dem alltäglichen Rahmen – ist das 
Versprechen von Ewigkeit! Das ist es, was dem Material, seinem Glanz, seiner Kostbarkeit und seiner Härte nach wie vor anhaftet, in 
der Kunst oder im Alltag, ob als Ehering oder Zahnersatz!

1 Totenmaske des Tutenchamun, um 1323 v. Chr.
Goldmaske aus dem inneren Sarg,
Gold, Halbedelsteine, Glas, 54×39,5 cm,
Ägyptisches Museum, Kairo

2 Flügelaltar Oberwesel, um 1330/1340
Eiche, Blattgold auf rotem Grund, 
245×650×38 cm im geöffneten Zustand,
Stiftskirche Liebfrauen, Oberwesel

3 Benvenuto Cellini (1500 –1571)
Salz- und Pfefferfass, 1540 –1543
Gold und Emaille auf Ebenholz, 31,3×33,5 cm,
Kunsthistorisches Museum, Wien

4 Johann Heinrich Strack (1805 –1880)
Siegessäule, 1864 –1873
Roter schwedischer Granit (poliert),  
Oberkirchner Sandstein,  
Bronze, carrarischer Marmor,  
Feuervergoldung, 67 m hoch,
Großer Stern, Berlin

ZUM MATERIAL IM EINZELNEN

5 Odilon Redon (1840 –1916)
Die goldene Zelle oder Das blaue Profil, 1892
Öl auf Papier, 30,1×24 cm,
British Museum, London

6 Gustav Klimt (1862 –1918) 
Bildnis der Adele Bloch-Bauer, 1907
Öl, Silber- und Goldauflage auf Leinwand,  
138×138 cm,
Neue Galerie, New York

7 Yves Klein (1928 –1962) 
Hier ruht der Raum, 1960
Bemalter Schwamm, Kunstblumen,  
Blattgold auf Holz, 125×100×10 cm,
Centre Georges Pompidou, Paris

8 Maurizio Cattelan (geb. 1960) 
America (Goldene Toilette), 2016
18-karätiges Gold, Standardmaße, 
Guggenheim Museum, New York
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2 POSTER (DIN A1, FARBIG)
von JUDITH HILMES

Lernposter 1 GOLDGEWINNUNG
Der Weg des Goldes 

Lernposter 2 GOLD IN DER WELT
Der Einsatz von Gold im öffentlichen Raum findet bis heute 
an den unterschiedlichsten Orten kulturübergreifend welt-
weit statt. Das Poster zeigt hierzu beeindruckende Archi-
tekturbeispiele.

1 KOPIERVORLAGE 
von AGNES VON DÖLLEN-HELMRICH

Vorlesegeschichte „Im Zauberwald der Schätze“
�Zur Unterrichtsidee: Schatzwächter – anmutig und  

unüberwindbar, S. 10 ff.

2 FOLIEN 
Bildbeispiele zu den Artikeln im Heft 

FOLIE 1
Ogata Korin: Irises, ca. 1705, Tinte und Farbe auf Papier  
mit Goldgrund, Nezu Art Museum, Tokyo
�Zur Unterrichtsidee: Vorbild Japan:  

Sinnliche Pflanzenstudien, S. 32 ff.

FOLIE 2
Totenmaske des Tutenchamun, um 1323 v. Chr.,  
Goldmaske aus dem inneren Sarg, Gold, Halbedelsteine,  
Glas, 54×39,5 cm, Ägyptisches Museum, Kairo
�Zur Unterrichtsidee: Ägyptische Kunst und neue 

Kreationen, S. 20 ff.

Christus der Erlöser, Ikonenmalerei, um 1260,  
Serbisches Kloster Hilandar, Berg Athos
Zur Unterrichtsidee: Ikonen – Idole in Gold, S. 26 ff.
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Flügelaltar Oberwesel, um 1330/1340
Eiche, Blattvergoldung auf rotem Grund, 245 ×650 ×38 cm im geöffneten Zustand, 
Stiftskirche Liebfrauen, Oberwesel

Erster Blick
Eine prachtvolle Schauwand, die sich bei geöff-
neten Türen im großen Schrein zeigt. Es ist eine 
filigrane, kostbare Maßwerkarchitektur (Maßwerk 
= geometrische, ornamentale Verzierungen), die 
in flachen Nischen zierlich geschwungene Figuren 
beherbergt. Dabei überfängt die obere Reihe mit 
den größeren Maßwerknischen je zwei schmalere 
Nischen in der unteren Reihe. In jeder Maßwerkni-
sche stehen Figuren auf buntfarbigen Sockeln, in 
goldenen Gewändern vor goldenem Hintergrund, 
unter goldenen Wimpergen: eine heilige Welt. Und 
in der breiten Mittelnische thront ein gekröntes 
Paar: Maria und Christus!

Informationen zu Werk und Künstler
Unbekannt ist der Bildschnitzer dieses Flügelal-
tarretabels (Bildtafel als Altaraufsatz mit bewegli-
chen Türen), unbekannt das genaue Datum seiner 
Entstehung. Bekannt ist es aber für seine reiche 
Maßwerkgliederung und seine Vergoldung! Als 
„Goldaltar von Oberwesel“ ist das Werk in die 
Kunstgeschichte eingegangen. Darüber hinaus 
zählt das Retabel, das auch heute noch auf dem 
Hauptaltar der Liebfrauenkirche in Oberwesel am 
Rhein zu finden ist, zu den frühesten Beispielen 
seiner Gattung. Es ist wahrscheinlich, dass es im 
größeren Zusammenhang mit der Altarweihe 1331 
entstanden ist, um 1330/1340 gefertigt wurde. Das 
legen auch die künstlerischen Beziehungen zu Köl-
ner Werkstätten nahe. Auch die prachtvolle Maß-
werkgestaltung hat lokale Vorbilder. Wie verblüf-
fend sind die motivischen Übereinstimmungen zu 
der Schauwand der Katharinenkirche im ebenfalls 
am Rhein gelegenen Oppenheim. Das Flügelreta-
bel ist kein im engeren Sinne liturgisches Gerät, 
es war nicht wie Kelch und Hostienschale für das 
gottesdienstliche Geschehen am Altar notwendig. 
Aber es ließ die Liturgie sinnlich erfahrbar werden, 
so wie Kerzenlicht, Gesänge und Weihrauchduft. 
Die Erfindung des Flügelretabels bediente damit 
die in einem hohen Maße entwickelte „Schaufröm-
migkeit“ des späten Mittelalters. Denn durch seine 
Wandelbarkeit ermöglichte es eine Veranschau-
lichung des kirchlichen Jahreslaufs: Im normalen 
Alltag geschlossen, an hohen Festtagen geöffnet, 
in der Karwoche mit einem Tuch verhängt, so ließ 
sich mit dem Fügelaltar das Heilsgeschehen als 

göttliches Mysterium im Kirchenjahr inszenieren. In 
Oberwesel gab es keine Reliquienschau, was sich 
aber im goldenen Schrein bei geöffneten Flügeln 
entfaltet, ist Heilsgeschichte! Im unteren Register 
(= Reihe) sind es Vertreter und Szenen aus dem 
Alten Testament, die auf die Heilsgeschichte des 
Neuen Testaments anspielen. Das Geschehen fin-
det seinen Höhepunkt in der Grablegung Christi 
in der Mittelnische. Im oberen Register reihen sich 
um die Fürbitte Mariens in der Mittelnische Apostel 
und Heilige. Was für eine Schau! Und nun kommt 
die Rolle des Goldes ins Spiel. Was sich auf den 
Außenseiten der Flügel, also im geschlossenen 
Zustand des Retabels, noch als gemalte Back-
steinarchitektur zeigt, überstrahlt im geöffneten 
Zustand die goldene Farbigkeit. In Gold gefasst 
ist der Hintergrund, die Maßwerkarchitektur, sind 
die Übergewänder der Heiligen. Buntfarbig sind 
nur die Sockel, die Untergewänder, die Schleier. Im 
flackernden Kerzenlicht des Gottesdienstes zeig-
te sich also ein ebenso prächtiger Schrein. Denn 
einerseits war es ja schon der materielle Wert des 
verwendeten Blattgolds, der den mittelalterlichen 
Betrachter in Staunen versetzt haben muss, ande-
rerseits wird auch die mystische Wirkung des Gol-
des beeindruckt haben! Denn Gold hat besondere 
Eigenschaften: Es ist keine natürliche Farbe, son-
dern ein Metall mit der Fähigkeit, Licht zu reflek-
tieren. Von alters her wurde Gold dazu benutzt, 
um Gotteswirklichkeit zu schaffen. So auch am 
Oberweseler Goldaltar: Im strahlenden Glanz der 
vergoldeten Oberflächen wurden Heiligenfiguren 
und Geschehen ihrer irdischen Umgebung entrückt 
und der Betrachter selbst wurde zum Zeugen des 
Heilsgeschehens. Ein kostspieliger, aber wirkungs-
voller Kunstgriff. 

Der Bildschnitzer oder die Werkstatt, die den Ober-
weseler Altaraufsatz geschaffen hat, ist, wie so oft 
im Mittelalter, unbekannt, stilistisch weisen die Figu-
ren eine enge Verwandtschaft zu dem Flügelretabel 
in St. Aposteln in Köln auf. 

Weiterführende Literatur
Norbert Wolf: Deutsche Schnitzreta-
bel des 14. Jahrhunderts. Berlin 2002
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Benvenuto Cellini: Salz- und Pfefferfass, 1540 –1543
Gold und Emaille auf Ebenholz, 31,3×33,5 cm, Kunsthistorisches Museum, Wien 

Erster Blick
Auf einem ovalförmigen Sockel thront ein vollplasti-
sches Menschenpaar aus Gold mitten in einer Minia-
turlandschaft, die als Wasser und Erde geformt ist. 
Nackt sitzen sich Mann und Frau gegenüber, die 
Oberkörper weit nach hinten gelehnt, die Blicke 
und Füße verschränkt. Menschen von ebenmäßiger 
Gestalt! Während sich die Frau an die Brust fasst, 
hält der Mann einen Dreizack. Zu ihren Füßen tum-
meln sich Tiere, ein Schiff, ein antiker Triumphbo-
gen. Alles ist aus reinem Gold gearbeitet, verziert 
mit Emaille. Kostbar und kunstfertig!

Informationen zu Werk und Künstler
„[…] um zu zeigen, wie das Meer sich mit der Erde 
verbindet, machte ich zwei Figuren einen guten 
Palm (= 1 Handbreit) groß, die mit verschränk-
ten Füßen gegeneinander saßen, so wie man die 
Arme des Meeres in die Erde hineinlaufen sieht“, 
kommentierte Benvenuto Cellini in seiner Biogra-
fie den Einfall zu seiner einzigen erhaltenen Gold-
schmiedearbeit. Um was es dabei geht? Um ein 
Salz- und Pfefferfass aus purem Gold! Salz und 
Pfeffer waren noch im 16. Jahrhundert Luxusgüter, 
der Pfeffer wurde sogar aus Indien importiert. So 
wundert es nicht, dass die Gewürze, die zur Tafel 
gehörten, auch in einem besonderen Gefäß serviert 
wurden. Benvenuto Cellini schuf dieses Salzfass 
nach einem Entwurf aus Wachs. Dieser Entwurf, 
gedacht für einen italienischen Kardinal, wurde von 
jenem abgelehnt: zu kompliziert und zu kostspielig! 
So kam der französische König Franz I. zum Zug: 
Liebhaber schöner Frauen und schöner Kunst. Von 
1540 bis 1543 arbeitete Cellini am Salzfass. Der 
König soll bei der Übergabe in begeistertes Stau-
nen ausgebrochen sein. Ein Staunen, das damals 
wie heute Räuber auf den Plan rief. Cellini wurde 
überfallen. Er soll die Räuber mit dem Degen in die 
Flucht geschlagen haben. 2003 wurde das Salzfass 
erneut Opfer eines spektakulären Raubüberfalls. 
Dargestellt ist der römische Gott des Meeres, 
Neptun, mit Dreizack und Netz. Zu seinen Füßen 
Meerestiere, u. a. Seepferde mit Fischschwänzen. 
Mittendrin schwimmt ein Schiff: Darin wurde das 
Salz verwahrt. Neptun sitzt die römische Göttin der 
Erde gegenüber, Tellus. Ihre Geste verweist auf ihre 
Rolle als lebensspendende Mutter. Um sie herum 
Tiere der Erde, z. B. ein Salamander, Symbol des 

französischen Königs. Mittendrin ein Triumphbo-
gen, dessen Oberseite abnehmbar ist: Darin wur-
de der Pfeffer verwahrt. Auf der breiten Kehle des 
schweren Ebenholzsockels sitzen Medaillons mit 
Relieffiguren aus Gold, sie stellen die Tageszeiten 
dar, Nacht, Tag, Dämmerung, Morgenröte und die 
vier Winde. Die Zwischenräume zieren die Emble-
me menschlicher Tätigkeiten: Handel, Krieg, Musik, 
Ackerbau und Seefahrt. An der Unterseite des 
Sockels sitzen Aussparungen, in denen Kugeln aus 
Elfenbein saßen, so konnte man das Salzfass über 
den Tisch schieben, in alle Richtungen drehen und 
von allen Seiten bestaunen. Denn genau das lag 
in der Absicht des Künstlers: „Man kann das Werk 
von hundert verschiedenen Seiten betrachten, und 
es ist hundert Mal schön“, kommentierte Cellini. Die 
auffällig zurückgelehnten Oberkörper der beiden 
Gottheiten dienen übrigens als Griffe. Originell ist 
die Erfindung, kostbar das Material, aber wie toll-
kühn ist erst die Ausführung! Man kann kaum glau-
ben, was Cellini behauptete, er habe das ganze 
Gefäß aus Goldblech nur mit Hammer und Punzen 
getrieben. Aber 2007 bestätigte ein Forscherteam 
seine Behauptung. Alle Körperteile der Figuren, bis 
hinein in die kleinsten Zehen, wurden tatsächlich 
mit Punzen und Hammer geformt und das alles 
in einer gleichmäßigen Goldblechstärke von nur 
1 mm. Das ist Goldschmiedearbeit auf höchstem 
Niveau. Was für eine Kostbarkeit in jeder Hinsicht!

Benvenuto Cellini (1500 –1571), geboren und 
gestorben in Florenz, gehört zu den schillernds-
ten Künstlerpersönlichkeiten der Kunstgeschich-
te: berühmt für seine Kunst, berüchtigt für seine 
Gewalttaten. Er wirkte in Florenz, Rom und Frank-
reich, knüpfte an die Kunst Raffaels und Michelan-
gelos an, trieb sie auf die Spitze mit seinen Figuren 
in überlängten Proportionen und eleganten Posi-
tionen. Am bekanntesten ist seine Skulptur des 
Perseus mit dem Haupt der Medusa (1554).

Weiterführende Literatur
Andreas Prater: Cellinis Salzfass 
für Franz I. Ein Tischgerät als Herr-
schaftszeichen. Stuttgart 1988
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4 Riesige Becken mit Aktivkohle fi ltern das Gold heraus.

3  Große Trommeln mit Metallkugeln zermahlen das Gestein. 

Das durch den Einsatz von Cyanid aufge-
weichte Gestein wird mechanisch in großen 
Trommeln zer mahlen.
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5  Die Goldbarren 
werden gegossen.

7  Verwendung von Gold in unterschiedlichen Bereichen

Die Feingoldbarren werden z. B. in der Elektro-
industrie (z. B. Mobiltelefon), in der Medizin, 
in der Schmuckindustrie oder als Wertanlage 
bei den Noten banken verwendet.

6 Feingoldbarren mit 24 Karat

In sogenannten Raffi nerien wird das Gold anschlie-
ßend fi nal aufbereitet. Es entstehen Feingoldbarren 
mit einer Reinheit von 99,9 % (24 Karat).

GOLDGEWINNUNG
Der Weg des Goldes 

von Judith Hilmes 

Im Schmelzofen werden von den Minen-
gesellschaften ca. 31 kg schwere Barren 
gegossen, die nicht aus reinem Gold be-
stehen, sondern auch 9 % Silber und 3 % 
andere Mineralien enthalten.

1 Goldabbau im Tagebau mithilfe von Sprengungen: Die Goldschicht liegt nur knapp unter der Erdoberfl äche.

Der Abbau von Gold erfolgt im Tagebau (z. B. in Australien) oder im Bergbau (z. B. in Süd-
afrika). Diese Goldvorkommen werden unter „primären Lagerstätten“ zusammengefasst. 
Als „sekundäre Lagerstätte“ wird das Auswaschen von Flussgold bezeichnet, welches 
aber nur einen verschwindend geringen Anteil der Goldgewinnung ausmacht.

2 Das goldhaltige Gestein wird in große Sammelbecken mit einer cyanidhaltigen Lösung gefüllt.

Da Gold überwiegend als Golderz, einem goldhaltigen Gestein, vorkommt, muss das Gold chemisch 
vom Gestein getrennt werden. Rund 70 % der Weltproduktion werden mittels des Cyanidlaugenverfahrens 
gewonnen. Der Einsatz von Cyanid hat sehr negative Auswirkungen auf die Gesundheit und die Umwelt 
und ist daher sehr umstritten.

1

2

Aus dem goldhaltigen Schlamm 
wird mit weiteren chemischen Ver-
fahren das Gold herausgefi ltert.

4
5

7
3

6
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GOLD IN DER WELT
Der Einsatz von Gold im öffentlichen Raum fi ndet bis heute an den unterschiedlichsten Orten 
kulturübergreifend weltweit statt. Einige beeindruckende Architekturbeispiele werden hier gezeigt.

Igreja de São Francisco, 1708 –1723, 
Salvador da Bahia, Brasilien

Wat Pa Sawang Bun Temple, 18. Jh., 
Saraburi, Thailand

Smolensker Kathedrale im Moskauer 
Neu-Jungfrauen-Kloster, 1525, Moskau, Russland

Felsendom, 1969, Jerusalem, Israel

Matrimandir, goldener Tempel, 2008, Auroville, 
Tamil Nadu, Indien

„Goldenes Dachl“, Prunkerker, 1494 –1496, 
Innsbruck, Österreich

Spiegelgalerie, Innenansicht, 
Schloss Versailles, 17. Jh., 
Versailles, Frankreich

„Goldhaus“ mit vergoldeter Fassade, 2017, 
Kunstwerk von Boran Burchhardt, 
Hamburg, Deutschland
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Kinkaku-ji, Goldener-Pavillon-Tempel, 
14. Jh., Kyōto, Japan
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Royal Bank Plaza, 1979, 
Toronto, Kanada
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Im Zauberwald der Schätze
von AGNES VON DÖLLEN-HELMRICH Zur Unterrichtsidee: SCHATZWÄCHTER – ANMUTIG UND UNÜBERWINDBAR, S. 10 ff.
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Der Zauberwald der Schätze liegt im Norden, sehr, 
sehr weit weg, wo es nur noch undurchdringliche 
Wälder gibt. Dort leben Waldelfen und Trolle, klei-
ne Männer, Frauen und Kinder.

Es ist in dem Wald meistens kalt und windig. 
Licht und Helligkeit dringen nur im Sommer ein 
wenig durch die dichten Bäume. Verschlungene 
Äste und mit Dornen besetzte Baumstämme ver-
hindern, dass sich Menschen vorwagen, um nach 
den verborgenen Schätzen zu suchen.

Davon wissen auch die mutigen Kinder, Jana 
und Jonas. Die beiden lassen sich aber von den 
Schauergeschichten nicht abhalten, die die Dorf-
bewohner sich seit Jahrhunderten erzählten. So 
nutzen sie in den Ferien die Gelegenheit und ma-
chen sich kurz entschlossen auf den Weg über di-
ckes, weiches Moos und über Pfade, die mit ab-
gestorbenen Blättern bedeckt sind. Stundenlang 
marschieren sie, obwohl sie nur wenig sehen kön-
nen. Der Wald schluckt alle Geräusche und Jana 
und Jonas hören lediglich ihre eigenen Schritte 
im Laub. Allmählich glauben sie daran, was erzählt 
wird, dass hier Waldtrolle leben – ja, sie haben öf-
ter das Gefühl irgendwie beobachtet zu werden!

Überhaupt merken sie auf einmal, dass es zwi-
schen den Blättern und Ästen geheimnisvoll ra-
schelt. Da sehen sie die Trollkinder, die am liebsten 
den ganzen Tag nur im Wald spielen und toben. Sie 
sind winzig und spielen – man glaubt es kaum – 
mit goldenen Ketten, Reifen und Perlen. Überall 
glitzert und funkelt es – das ist ja unglaublich!

Jana und Jonas freuen sich, verhalten sich aber 
mucksmäuschenstill. So einfach hätten sie sich die 
Schatzsuche nicht vorgestellt! Nun brauchen sie 
nur noch abzuwarten, bis alle Trolle schlafen und 
sie können sich die Schätze ansehen. Besonders 
neugierig sind sie auf die leuchtende Schatzkiste 
unter den Riesenbaumstämmen: Was sich wohl in 
ihr be� ndet?

Als es � nstere Nacht ist, schleichen sie sich an. 
Auf einmal tun sich die riesigen Stämme vor den 
beiden auf! Sie sind so hoch gewachsen, dass die 
Wipfel der Bäume nicht zu erkennen sind. Da streift 
etwas Janas Gesicht … sie erschrickt, aber es ist nur 
ein sehr fein gesponnenes Spinnennetz, in dem die 
Tautropfen zart glitzern. 

Jonas jedoch geht weiter mutig voran, bis … 
bis er glitzernde Augen im Dunkeln erkennt 
und ein silbriges Lachen hört!

Aus der rauen Rinde erscheinen 
plötzlich unheimliche Gesichter, 
die zwar lächeln, aber trotzdem 
ein furchterregendes Gefühl bei 
den Kindern auslösen. Da er-
blicken sie ein ganz grimmiges 
Gesicht und jetzt erst sehen Ja-
na und Jonas den großen, aus-
gewachsenen Troll, dem sie gera-
de einmal bis zu den Knien reichen. 
Dieser Troll ist nicht nur furchterre-
gend, sondern er bewacht zudem 
noch die Schätze. Mit seinen lan-
gen, zottigen Haaren erkennen 
sie ihn kaum zwischen den Bäu-
men. Nur das glänzende Ober-
teil aus Blechteilen, das an den 
Seiten mit Drahtkordeln gehal-
ten wird, ist deutlich zu erkennen. An den Beinen 
sind ebenso glänzende stachelige Elemente ange-
bracht. Das schreckt die Kinder im ersten Moment 
ab. Mit seiner dicken, knolligen Nase und den spit-
zen Ohren grinst und blickt der Troll in ihre Rich-
tung: Er zeigt dabei seine gefährlichen Zähne und 
rührt sich nicht von der Stelle! Stocksteif steht er 
da – minutenlang … und nach weiteren Minuten 
schauen sich Jonas und Jana erleichtert an: Der 
Troll ist eine Statue aus Stein und Lehm, der sich 
gar nicht bewegen kann! Er ist ein stocksteifer, star-
rer Schatzwächter!

Nun ist der Weg frei und die beiden laufen 
schnell, um all die Schätze zu betrachten und zu 
bewundern.

Ja, mehr hatten sich die beiden Kinder gar 
nicht gewünscht. Jana und Jonas sind nur losge-
gangen, weil sie ein Abenteuer suchten. Und das 
haben sie nun erlebt. Glücklich und zufrieden ma-
chen sich beide wieder auf den Heimweg.

Die Schätze lassen sie den Trollen im Zauber-
wald, dort, wo sie hingehören.

Geschichte von A. von Döllen-Helmrich in  Anlehnung an 
„Der Zauberwald“, Cornelsen  Schulverlage, 
Fördermagazin 1/2016

©
 a

kg
-im

ag
es

 / 
P

ic
tu

re
s 

Fr
om

 H
is

to
ry

 

Ogata Korin: Irises, ca. 1705
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Totenmaske des Tutenchamun, um 1323 v. Chr. Christus der Erlöser, Ikonenmalerei, um 1260
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Totenmaske des Tutenchamun, um 1323 v. Chr. 
Goldmaske aus dem inneren Sarg, Gold, Halbedelsteine, Glas, 54×39,5 cm, Ägyptisches Museum, Kairo

Erster Blick
Eine glänzende Maske aus Gold. Das Haar ver-
steckt unter einem kopftuchartigen Schmuck, Hals 
und Schultern verdeckt unter einem weiten Kragen-
band. Das Gesicht zeigt das schöne Antlitz eines 
jungen Mannes mit ebenmäßigen Zügen: tieflie-
gende Augen unter elegant geschwungenen und 
geschminkten Brauen, ein gerader Nasenrücken 
und volle Lippen. Am Kinn sitzt ein geflochtener 
Bart, schmal und stilisiert. Wer hat diese prachtvolle 
goldene Maske getragen? Wo, wann und warum?

Informationen zu Werk und Künstler
Kaum ein Kunstwerk ist so berühmt wie die ägyp-
tische Goldmaske aus der Zeit um 1323 v. Chr. Sie 
bildet das Gesicht des Tutenchamuns ab, jenes 
Königs der 18. Dynastie, der sehr jung an die Macht 
und schließlich viel zu jung ums Leben gekommen 
ist. Todesursache? Nach wie vor ungeklärt! Als der 
englische Archäologe Howard Carter 1922 im Tal 
der Könige in Ägypten das nahezu ungeplünderte 
Grab des Tutenchamuns mit seinen vier unterei-
nander verbundenen Kammern entdeckte, konnte 
er in der Sarkophagkammer auch die Mumie Tut-
enchamuns sicherstellen. Eine Sensation, die um 
die Welt ging! Die Mumie befand sich im Innersten 
eines Sarkophags, der seinerseits vier ineinander-
geschachtelte Schreine und drei als Mumienform 
gestaltete Särge beherbergte. Während die bei-
den äußeren Särge aus vergoldetem Holz sind, 
besteht der innerste Sarg aus Gold. Darin ruhte 
der mumifizierte Leichnam des jungen Pharaos. Auf 
Tutenchamuns Kopf und Schultern lag die nahe-
zu 12 kg schwere Goldmaske. Sie ist also nichts 
anderes als eine Totenmaske. Wie kunstfertig der 
unbekannte Goldschmied die edlen Gesichtszüge 
in das kostbare Goldblech getrieben hat! Zusam-
men mit den farbigen  Akzenten, wie sie durch die 
Augen aus Quarz, die Pupillen aus Obsidian, die 
Brauen aus Lapislazuli und das Kopftuch aus blau-
en Glaseinlagen zum Ausdruck kommen, wird die 
Goldmaske zu einem idealisierenden Porträt des 
Pharao. Dazu passen auch der schmale, gefloch-
tene Zeremonialbart und das für die Könige der 
18. Dynastie typische Nemesiskopftuch in den 
Farben Blau, für den Himmel, und Gold, für die 
Sonne. Während private Totenmasken gewöhn-
lich aus bemalter Cartonage, Papyrus oder Lei-

nen bestanden, besteht Tutenchamuns Maske aus 
Gold. Warum? Wer war Tutenchamun eigentlich? 
Er war der Sohn des Echnaton und dessen Frau 
Nofretete. Echnaton gilt als der Revolutionär unter 
den Pharaonen, denn er gab dem Sonnengott Aton 
den Vorzug vor allen anderen Göttern, wollte die 
Vielgötterei abschaffen und baute den Aton-Kult 
aus. Das rief viele Widersacher auf den Plan. Mit 
der frühen Machtübernahme durch den neunjäh-
rigen Tutenchamun machte man Echnatons Neu-
erungen schleunigst wieder rückgängig. Die alten 
Götter  wurden wieder eingesetzt, die Verehrung 
Atons wurde begrenzt. Dennoch scheint es so, als 
ob der Aton-Kult in den Grabbeigaben Tutencha-
muns nachhallt. Auf der Lehne seines ebenfalls dort 
gefundenen Thronsessels gibt es eine Darstellung, 
die zeigt, wie Tutenchamun unter den Strahlen des 
Aton von seiner Frau zum Pharao gesalbt wird. Was 
hat das nun mit der Goldmaske zu tun? Gold war 
die Farbe der Sonne, die durch ihre Strahlkraft die 
Sonne symbolisierte, und der Sonnengott wirkte 
durch seine Strahlen und erweckte die Verstorbe-
nen zu neuem Leben. Nach der zeitgenössischen 
Vorstellung der Ägypter waren die Könige göttlicher 
Abstammung und kehrten nach ihrem Tod zu den 
Göttern zurück. Deshalb hat man die Toten mumi-
fiziert, durch die Sarkophage geschützt und die 
Grabkammern mit zahlreichen Beigaben versehen. 
Spiegelt sich in der Allgegenwart des Goldes im 
Grab des Tutenchamuns die göttliche Verbunden-
heit des jungen Pharao zum Sonnengott Aton? 
Dann wäre die Goldmaske nicht nur ein ideales 
Königsporträt, sondern gleichzeitig auch ein gött-
liches Versprechen.

Weiterführende Literatur
Ausstellungskatalog: Tutanchamun. 
Das Goldene Jenseits. Grabschätze 
aus dem Tal der Könige, hrsg. von 
André Wiese und Andreas Brodbeck. 
München 2004
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Johann Heinrich Strack: Siegessäule, 1864 –1873
Roter schwedischer Granit (poliert), Oberkirchner Sandstein, Bronze, carrarischer Marmor, Feuervergoldung, 
67 m hoch, Großer Stern, Berlin

Erster Blick
Ein quadratischer, mit Reliefs geschmückter Sockel, 
darauf eine von 16 Säulen getragene Rundhalle. 
Aus ihrer Mitte erhebt sich der verjüngende Schaft 
einer Säule. Er besteht aus vier Trommeln, in deren 
Kanneluren Kanonenrohre sitzen. Das Kapitell trägt 
nicht nur die Aussichtsterrasse, sondern auch die 
geflügelte Skulptur einer Frau mit Helm. Mit vom 
Wind geblähten Kleid schreitet sie voran. In ihrer 
erhobenen rechten Hand trägt sie einen Kranz, in 
der Linken eine Fahne: eine strahlende Figur in 
Gold!

Informationen zu Werk und Künstler
Umtost von dem Verkehr der geschäftigen Groß-
stadt, behauptet die Siegessäule ihren Platz auf 
der Mitte des Großen Sterns im Berliner Tiergarten. 
Wie ein Fels in der Brandung steht sie dort und 
überlässt Viktoria, der römischen Siegesgöttin, auf 
ihrer Spitze den gelassenen Blick auf die Stadt: 
selbstbewusst und siegesgewiss! Und als Siegerin 
kam sie auch schon zur Welt, aber nicht an diesem 
Ort und nicht in dieser Höhe. Hitler war es, der die 
Siegessäule um eine Trommel erhöht und 1938/39 
an diesen Platz verfrachtet hat, im Rahmen seiner 
geplanten Umgestaltung, die Berlin zur giganto-
manischen Hauptstadt Germania machen sollte.  
Die Entstehungsgeschichte der Berliner Sieges-
säule ist kompliziert: Erste Pläne kamen mit dem 
Sieg Preußens gegen die Dänen im Jahr 1864 
auf. Ein Siegerdenkmal sollte her, hatte der König 
beschlossen und verfolgte sein Ziel hartnäckig. 
Aber erst 1873 kam es zur feierlichen Enthüllung 
des Denkmals: auf dem Königsplatz, dem heuti-
gen Platz der Republik. In der goldenen Mitte zwi-
schen der Krolloper im Westen, dem ehemaligen 
Palais Raczyński im Osten (an seine Stelle rück-
te später der Reichstag) und dem gerade fertig-
gestellten Generalstabsgebäude fand die Säule 
ihren ersten Standort. Sie sei ein „Zeugniss der 
Thaten der Armee […], künftigen Geschlechtern 
zur Nacheiferung […]“, schwärmte Wilhelm I. in 
seiner knappen Ansprache. Wie kam es zu den Ver-
zögerungen? Die Planung der Siegessäule wurde 
von dramatischen Ereignissen überrollt. Auf den 
Sieg an den Düppeler Schanzen 1864 folgte der 
Sieg über Österreich 1866, der Sieg über Frank-
reich 1870/71. Deshalb wurde das Bauvorhaben 

unter Leitung des preußischen Oberhofbaurats 
Johann Heinrich Strack (1805 –1880) immer wie-
der unterbrochen. Am Ende wurde die Säule nicht 
nur zum Siegerdenkmal über die Dänen, sondern 
zum Denkmal über die Kriege, die zur Gründung 
des zweiten deutschen Kaiserreiches führten. Drei 
Siege, drei Säulenschäfte und eine Siegesgöttin 
in Gold. Das ist das Ergebnis, was 1873 so feier-
lich enthüllt wurde. Die Bronzereliefs am Sockel 
erzählen von den Kriegen und dem Einzug der 
Truppen in Berlin 1871, die Kanneluren zeigen die 
Kriegsbeute: Sechzig vergoldete Kanonenrohre! Im 
Inneren der Säule führt eine enge Treppe auf die 
Aussichtsterrasse, die Viktoria zu Füßen liegt. Die 
vergoldete Göttin aber hält den Lorbeerkranz des 
Siegers in ihrer Linken, das Feldzeichen mit dem 
Eisernen Kreuz in ihrer Rechten. Auf dem Kopf trägt 
sie einen Helm mit Adler: Ein Hinweis auf Borussia, 
die Personifikation Preußens. Die vergoldete Bron-
zeskulptur der Viktoria ist eine Arbeit des Bildhau-
ers Johann Friedrich Drake (1805 –1882). Mit ihrer 
weithin leuchtenden Vergoldung kündete sie von 
der Macht Preußens. Die Ehren- oder Siegessäu-
le als Denkmal ist ein altes antikes Motiv (s. z. B. 
Trajanssäule, 112/113), wie auch die Vergoldung 
der Statue obenauf, damit verlieh man dem Sieger 
ewige Präsenz. Auch der preußische Staat ließ sich 
nicht lumpen, die vergoldete Siegessäule war das 
teuerste Bauprojekt des jungen Kaiserreichs. Hat 
sich die Investition gelohnt? Ja und nein: Längst 
ist die „Goldelse“, wie die Berliner ihre Siegessäule 
nennen, zur Ikone geworden: ein Ort der Politik 
(Obama 2008), der touristischen Begegnung und 
der Loveparade. Nur die kriegerischen Anfänge, die 
sind längst in Vergessenheit geraten. Was bleibt, 
ist nicht ihre Geschichte, sondern der Glanz ihres 
ewigen Goldes! Das hat Viktoria zum Wahrzeichen 
von Berlin gemacht. 

Weiterführende Literatur
Reinhard Alings: Die Berliner Sie-
gessäule. Berlin 2000
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Odilon Redon: Die goldene Zelle oder Das blaue Profil, 1892
Öl auf Papier, 30,1×24 cm, British Museum, London

Erster Blick
Von einem goldfarbigen Untergrund hebt sich das 
vereinfachte Profil einer Frau ab. Es besteht ganz 
und gar aus blauer Farbe. Die herausmodellier-
te helle Wange, die verschattete Halspartie, die 
schmalen, blauen Striche der Augenlider und Lip-
pen, der dunkle Schleier, der das Haar verhüllt. 
Alles ist blau. Gesenkt ist ihr Blick, die Lippen und 
Augen sind verschlossen. Anmut, Demut, Stille. 
Wer ist sie? Die Frau im blauen Profil: unergründlich 
tief wie das Meer, weit wie der Himmel, auf jeden 
Fall kostbar wie pures Gold.

Informationen zu Werk und Künstler
„Frauenkopf im Profil gesehen, der Kopf gebeugt, 
mit Kobaltblau gemalt, auf goldenem Grund.“ Das 
sind die Angaben, mit denen der Maler Odilon 
Redon sein Bild im Werkverzeichnis beschreibt. 
Außerdem gab er seinem Bild den Titel: „Die golde-
ne Zelle.“ Ein sprechender Titel, der den Betrachter 
stutzen lässt. Wo ist die Zelle? Wer genau hinsieht, 
erkennt sie: Der breite, weiße Streifen am unteren 
Bildrand verbindet sich mit der Umrisslinie des blau-
en Schleiers zu einem ebenmäßigen Oval. Einem 
Oval, das in seiner Mitte die Farbe Blau und das 
Metall Gold hütet, wie einen Schatz, wie ein Bild im 
Bild. Es ist eine kompositorische Überschneidung 
von Form und Inhalt, in der Redon seine Bildaus-
sage versteckt. Ei, Zelle, Farbe und Form! Die Fas-
zination für biologische Prozesse, Verwandlungen 
und Veränderungen wurde bei Redon früh geweckt 
und er ließ diese Erfahrungen in seine Kunst einflie-
ßen. Es gibt kreisrunde Gestalten, die er mit biolo-
gischer Bedeutung auflädt, besonders zahlreich in 
seinem Lithographie-Album „Die Ursprünge“. Was 
hat das mit dem Bild der „Goldenen Zelle“ zu tun? 
Odilon Redon war 52 Jahre alt, als er es malte. Er 
hatte seine sogenannte schwarze Periode mit einer 
Reihe von bedrückenden Bildern menschlicher 
Ängste und Albträume (in Kohle gezeichnet) hin-
ter sich gelassen und war auf dem Weg, die Farbe 
als künstlerisches Ausdrucksmittel zu entdecken. 
Von heiter bis traurig, über vergänglich, heilig bis 
geheimnisvoll. In dieser Phase entstand „Die golde-
ne Zelle“. Der Titel weckt zunächst rein biologische 
Vorstellungen von der Zelle als der kleinsten Einheit 
des Lebens, aus der Großartiges entsteht! Aber was 
ist das Großartige? Das weibliche, etwas strenge 

Profil entzieht sich durch seine blaue Farbigkeit, der 
glatten Oberfläche, den geschlossenen Augen und 
Lippen der Persönlichkeit. Es ist kein bestimmtes 
Bildnis, sondern ein Stellvertreter, der sich in ver-
schiedenen Varianten in Redons Werk zeigt. Und 
die Farben im Bild? Gold und Blau? Sie greifen alte 
Vorstellungen auf, um Redons Idee zu versinnbild-
lichen. Blau in allen Farbpigmenten von Ultramarin 
bis Kobaltblau spielt in Redons Werk eine große 
Rolle. Blau verbindet die kosmische Vorstellung 
von Natur, Himmel und Meer mit dem christlichen 
Verweis auf die Farbe von Marias blauem Mantel. 
Aber Maria ist nicht auf dem Bild, sondern das Bild 
spielt nur mit der Vorstellung von Heiligkeit, wie sie 
durch Maria verkörpert wird. Und das Gold? Steht 
in der Tradition mittelalterlicher Tafelmalerei, für 
die sich Redon begeisterte. Die Heiligen mit ihren 
goldenen Gewändern und Hintergründen stehen 
für eine göttliche, für eine andere Sphäre. Knüp-
fen Kopfneigung und vereinfachte Gesichtszüge 
nicht sogar an die Marienikone an? „Die goldene 
Zelle“ lässt sich nicht auf eine Aussage festlegen. 
Und das ist typisch für Redons Malerei: Er nutzt 
die festgelegten Vorstellungen von Gold und Blau, 
um auf etwas anzuspielen, das sich irgendwo zwi-
schen diesen allgewaltigen Größen von Natur und 
Göttlichkeit bewegt, eben etwas Großes, dessen 
Ausgangspunkt die kleine ovale Zelle ist.

Odilon Redon, 1840 geboren in Bordeaux gestor-
ben 1916 in Paris. Redon begann schon sehr früh 
mit dem Zeichnen, erlernte die Malerei in Paris 
und nahm dort am künstlerischen Austausch teil. 
Er wurde 1884 zum Mitbegründer der Société des 
Artistes Indépendants und stellte im entsprechen-
den Salon aus. 

Weiterführende Literatur
Ausstellungskatalog: Wie im Traum 
– Odilon Redon, hrsg. von M. Stuff-
mann, M. Bernauer. Ostfi ldern 2007
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Gustav Klimt: Bildnis der Adele Bloch-Bauer, 1907
Öl, Silber- und Goldauflage auf Leinwand, 138×138 cm, Neue Galerie, New York

Erster Blick
Das ganzfigurige Porträt einer Frau. Stehend oder 
sitzend? Die schlanke Frauengestalt im engen 
Kleid füllt die rechte Hälfte des quadratischen Bil-
des, vor allem mit ihrem weiten Mantel, dessen 
Stofffülle bis in die linke Bildhälfte reicht. Dort wird 
der Innenraum angedeutet: ein grüner Fußboden, 
eine goldene Wand, dazwischen eine Fußleiste im 
Schachbrettmuster. Wohin man schaut, es schillert 
alles Gold. Darin scheint die Frau fast zu ertrinken.  

Informationen zu Werk und Künstler
Das Bild zeigt das Porträt der Adele Bloch-Bauer 
(1881–1925), Bankierstochter und Ehefrau des 
Zuckerfabrikanten Ferdinand Bloch. Das jüdische 
Paar lebte in einem Palais mitten in Wien und führte 
dort ein großbürgerliches Leben. Aus Adeles Nach-
ruf erfährt man: „Die Verblichene, die ihr gastliches 
Haus mit Vorliebe Politikern, Schriftstellern und 
Künstlern öffnete, hat durch ihre feine Geistigkeit 
[…] in der vornehmen Wiener Gesellschaft unge-
teilte Sympathien genossen. Kunstfreunde werden 
sich des berühmten Bildes erinnern, das Klimt von 
der jetzt vorzeitig verblichenen Dame gemalt hat.“ 
Als die „Dame in Gold“ hat dieses Bild von sich 
reden gemacht, damals wie heute, zuletzt als eines 
der teuer verkauftesten Bilder überhaupt. Was hat 
es damit auf sich? Gemalt hat es Gustav Klimt. Als 
der  40-jährige Maler 1902 von Ferdinand Bloch 
den Auftrag erhielt, ein Porträt der jungen Gattin 
anzufertigen, befand sich Klimt gerade im dicksten 
Skandal seiner Malerkarriere. 1894 hatte ihn die 
Wiener Universität beauftragt, Deckengemälde für 
ihr Hauptgebäude zu entwerfen. Aber die ausge-
führten Bilder missfielen der Professorenschaft: zu 
nackt, zu frei, zu hässlich! Die Geschichte nahm 
ihren Lauf und Klimt seine Bilder zurück. Das 
Ehepaar Bloch-Bauer ließ sich aber nicht beir-
ren. Nach rund 100 Entwürfen vollendete Klimt 
sein Porträt im Jahr 1907. Wieder mal höhnte es 
gehässig: „Mehr Blech als Bloch!“ Was war es, das 
die Wiener Gesellschaft so empörte? Klimts Port-
rät entsprach nicht den Erwartungen. Ob privates 
oder repräsentatives Porträt, anhand von Haltung, 
Kleidung, Gegenständen und Räumlichkeit sollten 
Stand und Person erkennbar sein. Nichts davon 
fand sich nun in Klimts Bild wieder: Die Haltung 
Adeles ist unentschieden. Erst bei näherem Hin-

sehen entdeckt man die gemusterten Polster des 
Armsessels, die zwei Kissen hinter Adeles Kopf. Der 
Stoff des Kleides hat ein beunruhigendes ägypti-
sierendes Gottesaugendekor, der wallende Mantel 
ist atemberaubend, die Hochsteckfrisur und der 
Schmuck gediegen, Augen, Wangen und die leicht 
geöffneten Lippen sind stark geschminkt. Der Blick 
geht zum Betrachter und doch durch ihn hindurch. 
Eine schöne Frau, kostbar gekleidet in  schimmern-
der Umgebung und doch der Welt entrückt. Die 
Haut an Gesicht und Händen, fast durchsichtig, ist 
das einzige, was der realen Welt zu entsprechen 
scheint. Der Rest des Körpers geht im goldenen 
Ornament auf. Es ist Klimts sogenannte „goldene 
Phase“, in der dieses Porträt entstand. Die Bilder 
dieser Zeit bleiben der figürlichen Darstellung zwar 
treu, verleugnen aber durch ihre flächige Anlage 
jede Illusion von Raum. Eine Reise nach Ravenna 
und Venedig 1903 verstärkte Klimts Begeisterung 
für goldene Mosaike. Er durchsetzte seine Bilder 
mit Gold- und Silberauflagen, mit plastischen Orna-
menten. Er trieb dieses Spiel so weit, dass sich 
das Gold von seiner Form löste, sich selbststän-
dig machte und ausbreitete. Damit begann der 
schmale Grat zwischen Dekor und Abstraktion, 
der Grat zwischen Salonmaler und Revolutionär. 
Das Gold in Adeles Porträt schafft eine sonderbar 
zwiespältige Atmosphäre, einerseits einen heiligen 
Schein um die Frau, die Klimt als großbürgerliche 
Mäzenin erlebte, andererseits ein bedrückendes 
Gefühl der zunehmenden Vereinsamung bis hin 
zum Verschwinden. 

Gustav Klimt, geboren 1862 in Wien, besuchte 1876 
bis 1883 die Kunstgewerbeschule, bildete zusam-
men mit seinem Bruder eine Künstlergemeinschaft, 
schuf Deckengemälde, Tafelbilder und gehörte zu 
den Mitbegründern der Wiener Sezession. Er gilt 
als der berühmteste Maler des Wiener Jugendstils. 
1918 starb er in Wien. 

Weiterführende Literatur/Filmtipp
Ausstellungskatalog: Klimt und die 
Frauen, hrsg. von Tobias G. Natter 
u. Gerbert Frodl. Köln 2000
Filmtipp: Die Frau in Gold, US-Film 
von Simon Curtis, Premiere Berlin 
2015 (s. auch Medientipps 
im Heft, S. 25)
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Yves Klein: Hier ruht der Raum, 1960
Bemalter Schwamm, Kunstblumen, Blattgold auf Holz, 125×100×10 cm, Centre Georges Pompidou, Paris

Erster Blick
Eine hochrechteckige Tafel mit einer Oberfläche, 
die komplett vergoldet ist. An einigen Stellen weist 
die Oberfläche muldenartige Vertiefungen auf. Es 
ist der Schmuck, der die einfarbige Fläche zu 
einem  Bild werden lässt. So liegt ein Strauß Rosen 
unten auf der Tafel. Sind aus seiner Mitte die Blätter 
gefallen, die sich als Spur goldener Tupfer über die 
Oberfläche ziehen? Und oben, in der rechten Ecke, 
liegt ein blau getränkter Farbschwamm in der Form 
eines Kranzes. Das Format, der Strauß, der Kranz: 
Das alles erinnert an eine Grabstelle.

Informationen zu Werk und Künstler
„Hier ruht der Raum“ zählt zu den späten Arbei-
ten des Franzosen Yves Klein, die der Künstler 
für seine erste Retrospektive 1961 unter dem Titel 
„Monochrome und Feuer“ im Museum Haus Lange 
in Krefeld anfertigte. Mit der liegenden Ansicht der 
Goldtafel, die Klein entsprechend auf den Boden 
montierte, und dem vielsagenden Titel wird der 
Eindruck erweckt, dass der Künstler jemanden zu 
Grabe trägt. Aber wen oder was? Der Titel verrät 
es: Er begräbt den Raum. Aber einen Raum kann 
man doch nicht begraben! Und ob man kann: Der 
Künstler begräbt den Betrachter- und Bildraum. 
Wie? Der Blick richtet sich dafür erst einmal auf die 
Anbringung des Kunstwerks und sein Format. Der 
traditionelle Ort für die Aufhängung eines Bildes ist 
die Wand. Nicht der Boden! Damit verdreht Klein 
das klassische Verhältnis von Betrachter und Bild. 
Üblicherweise hat das Bild einen Rahmen. Aber 
anstelle des Rahmens fließt hier das Blattgold über 
die abgerundeten Ecken der Tafel ins Leere. Damit 
begräbt Yves Klein den klassischen Bildraum. Beide 
Kunstgriffe dienen dazu, die ästhetischen Grenzen, 
in denen sich die Betrachtung von Bildern  abspielt, 
aufzulösen. Und nun greift Klein noch einmal in die 
Trickkiste: Er stellt seine Tafel auf einen unsicht-
baren Sockel und schafft so einen Abstand (ca. 
20 cm) zwischen Bildträger und Untergrund. Damit 
bekommt der Betrachter den Eindruck, als sähe er 
auf eine schwebende, farbige Fläche. Diese Fläche 
kann auf den Betrachter wirken: ohne figürliche 
Elemente, ohne andere Farben, ohne räumliche 
Illusionen. Sie wirkt im reinsten Gold und deshalb 
nennt man diese Bilder auch „Monochrome“ bezie-
hungsweise wie in diesem Fall „Monogolds“. Yves 

Klein, der vor allem wegen seiner monochromen 
Bilder in Blau bekannt geworden ist, hatte seit 1959 
seine Palette um die „Monogolds“ erweitert. So ent-
standen zwischen 1959 und 1962 insgesamt ca. 40 
dieser goldenen Tafeln. Mal ist das Blattgold lose 
aufgetragen, mal erscheint es mit einer Grundie-
rung als glatte Oberfläche, mal mit Wölbungen und 
mal mit Mulden. Yves Klein, der unter dem azur-
blauen Himmel der südfranzösischen Stadt Nizza 
aufgewachsen war, betrachtete den Himmel über 
Nizza als sein schönstes Monochrom. Seine blauen 
Bilder waren ihm „ein offenes Fenster zur Freiheit, 
[…] die Möglichkeit, im unermeßlichen Sein der 
Farbe aufzugehen“. Die Farbe oder besser noch 
das reine Pigment Blau bedeutete dem Künstler 
das Überschreiten aller Grenzen in die Ferne, in 
den Himmel, in die Unendlichkeit. Und das war sein 
Ziel, die Befreiung! Keine zweite Farbe, keine Figur 
durfte von diesem Streben nach Freiheit ablenken. 
Und die Monogolds? Das Gold entzog sich mehr 
noch als das Blau den physischen Eigenschaften 
der Farbe, verkörperte mehr noch als das Blau das 
Immaterielle, das Vollkommene, das göttliche Prin-
zip. Und die Farbe Pink? Sie steht in Kleins Welt 
für Liebe und Leben. „Hier ruht der Raum“ lässt 
sich also als Gesamtschau von Kleins Werk sehen, 
passend zum retrospektiven Charakter der Krefel-
der Ausstellung: Die goldene Oberfläche der Voll-
kommenheit, die rosigen Rosen des Lebens, der 
blaue Kranz der Unendlichkeit: alle drei sind Mittler 
auf dem Weg zu einer neuen geistigen Sphäre, zu 
einem vollkommen befreiten Zustand des Seins. 

Yves Klein 1928 in Nizza geboren, wuchs in einem 
Künstlerhaushalt auf, mal in Paris, mal in Nizza. Er 
begeisterte sich für Meditation und für die Rosen-
kreuzer. 1949 entstanden seine ersten monochro-
men Bilder. Klein gehörte der Gruppe Zero an und 
war 1960 Mitbegründer der Nouveaux Réalistes. 
1962 erlag er einem Herzinfarkt.

Weiterführende Literatur
Anne Schloen: Die Renaissance des 
Goldes. Nürnberg 2010
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Maurizio Cattelan: America (Goldene Toilette), 2016
18-karätiges Gold, 72,4×35,6×68,6 cm, Guggenheim Museum, New York

Erster Blick
Eine ganz normale Toilette, aber nicht aus han-
delsüblicher Keramik, sondern aus reinem Gold: 
das Becken, die Brille, die Spülvorrichtung und die 
Ableitung zum Rohrsystem. Glänzend, spiegelnd, 
kostbar! Wer als Besucher die öffentliche Toilette im 
fünften Stock des New Yorker Guggenheim Muse-
ums aufsucht, ist zweifellos irritiert. Geschmacklos 
oder kunstreich? Was steckt dahinter? 

Informationen zu Werk und Künstler 
Idee und Aufstellung der „Goldenen Toilette“ mit 
dem Titel „America“ im New Yorker Guggenheim 
Museum geht auf den Italiener Maurizio Cattelan 
zurück. Wie kaum ein anderer ist der oberitalieni-
sche Künstler dafür bekannt, dass er die Kunst-
welt gern auf die Schippe nimmt – das Etikett eines 
Eulenspiegels des 20. Jahrhunderts hat man ihm 
längst verpasst. Zweifellos, die „Goldene Toilette“ 
irritiert und amüsiert. Das liegt einerseits an sei-
nem für eine Toilette so offensichtlich unpassenden 
Material, aber auch und vor allem an dem Ort der 
Aufstellung. Eine goldene Toilette im privaten Bade-
zimmer einer Luxusvilla wird niemanden groß über-
raschen. Aber diese goldene Kloschüssel steht in 
einem Museum und dort  nicht in der Ausstellung, 
sondern zur allgemeinen Benutzung in der Besu-
chertoilette: Das macht doppelt stutzig. Ein Kunst-
werk zum Benutzen und Berühren und dazu der 
Titel „America“. Geschmacklos? Ein Griff ins Klo? 
„Was auch immer Sie essen, ob ein Lunch für 200 
oder einen Hot Dog für zwei Dollar, das Ergebnis 
ist immer gleich“, kommentiert der Künstler. Was 
er damit meint? In dem Moment, in dem man auf 
dem Klo sitzt, sind alle Menschen gleich. Ob arm 
oder reich, dick oder dünn, schwarz oder weiß, 
alles das spielt beim Akt der Verdauung keine Rolle. 
Und genauso versteht sich seit alters her Amerika, 
als das Land der unbegrenzten Möglichkeiten, in 
dem jeder die gleichen Chancen hat, in dem jeder 
vom Tellerwäscher zum Millionär aufsteigen kann, 
in dem jeder alles schaffen kann: besser, schnel-
ler, reicher! Über das Material Gold verschiebt sich 
diese Bedeutung, geht als Kritik oder Mahnung an 
eine Gesellschaft, in der das Geld zunehmend das 
Dasein und Denken bestimmt. Und gleichzeitig ist 
es auch eine Kritik am entfesselten Kunstmarkt, der 
ja Teil dieser Gesellschaft ist. Und das ist noch nicht 

alles. Cattelan knüpft mit seiner „Goldenen Toilet-
te“ an eine Diskussion an, die Marcel Duchamp 
mit seiner als „Fountain“ (Springbrunnen) betitel-
ten Urinal 1917 losgetreten hatte – auch in New 
York, auch im Museum. Damals hatte der Künstler 
ein handelsübliches Urinal bei der ersten großen 
Ausstellung der Society of Independant Artists im 
Grand Central Palace in New York eingereicht und 
wurde abgelehnt. Zu anstößig! Es kam zum Skan-
dal, der die Kunstwelt aus den Angeln hob. Seither 
wiegt der künstlerische Gedanke mindestens so 
viel wie das Objekt selbst: Das Readymade war 
geboren, der gebrauchte Alltagsgegenstand zum 
Kunstobjekt geworden. Und Cattelan? Stiftet jetzt 
noch mehr Verwirrung! Er adelt die Kloschüssel 
durch die Verwendung von Gold, holt sie aus dem 
Museum zurück in den Alltag und stellt damit alles 
auf den Kopf. Jetzt verwandelt sich ein Gebrauchs-
gegenstand durch sein Material und nicht durch 
den schöpferischen Gedanken zurück in Kunst. 
Was für ein geistreicher Streich des modernen 
Eulenspiegels!

Maurizio Cattelan, geboren 1960 in Padua gilt in 
der Kunstszene als Provokateur. Als solcher sieht 
sich auch der Künstler, nennt sich selbst „Anti-
Artist“. Aufgewachsen ist er in Padua, zog nach 
Mailand, von wo aus er 1991 seinen ersten inoffi-
ziellen Messestand auf der Kunstmesse in Bolog-
na betrieb. Mitte der 1990er-Jahre wanderte Cat-
telan nach New York aus, wo er seither lebt und 
arbeitet. 2001 gründete er dort mit zwei Kuratoren 
die „Wrong Gallery“, 2006 wurde er zum künst-
lerischen Leiter der 4. Berlin-Biennale berufen. 
Die Museen in Basel, Frankfurt a. M. und Köln, in 
Wien und New York haben seine Kunst bereits in 
mehreren Ausstellungen gewürdigt. Immer stiften 
seine lebensecht wirkenden Menschen und Tie-
re Verwirrung, wirken und provozieren durch die 
inhaltliche Umkehrung! So die kindliche Hitlerfigur, 
die voller Unschuld am Boden kniet oder die aus 
Carrara Marmor geschaffene Skulptur L.O.V. E vor 
der Mailänder Börse.

Weiterführende Literatur
Cornelia Gockel, Johannes Kir-
schenmann: Orientierung in der 
Gegenwartskunst. Seelze 2010
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