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Mahlzeit!/Speisen 
von BARBARA LUTZ-STERZENBACH
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MAHLZEIT!
Essen und Trinken – mit und ohne Gesellschaft
Szenen des Essens und Trinkens in Malerei, Skulptur, Comic und 
Fotografi e aus verschiedenen Jahrhunderten: Vertrautheit und 
freundschaftliche Gespräche beim gemeinsamen Frühstück im 
Freien sowie lebhaftes Feiern mit Musik, Bier und Speisen auf der 
Bauernhochzeit – im Kontrast dazu die konforme, vereinzelte oder 
auch verarmte „Tischgesellschaft“. 

Bildmotive und ihre Wirkung: Wie Künstler mit dem Motiv des ge-
meinsamen Essens und Trinkens spielen, es neuinterpretieren und 
in unsere Zeit setzen, zeigen die Bildbeispiele, wie die Abendmahl-
darstellungen und die „neue“ Bauernhochzeit. Was gleicht sich? 
Was ist anders?
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Pierre-Auguste Renoir: Das Frühstück der Ruderer, 1880 – 81, 130×173 cm, Öl auf Leinwand, 
Phillips Collection, Washington, D. C.

Katharina Fritsch: Die Tischgesellschaft, 1988, 32 Figuren aus 
 Polyester, Tisch und Bänke aus Holz, bemalt, farbig bedruckter 
Stoff, Museum für Moderne Kunst,Frankfurt am Main
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Pieter Brueghel der Ältere: Die Bauernhochzeit (Ausschnitt), um 1568, Öl auf Eichenholz, 114×164 cm, 
Kunsthistorisches Museum Wien

Albert Uderzo: Bauernhochzeit, in: Asterix bei den Belgiern, 24. Band der Comicserie Asterix, 
erschienen 1979 (S. 47)
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Leonardo da Vinci: Abendmahl, 1494 –1498, Secco, 422×904 cm, Dominikanerkloster, 
Santa Maria delle Grazie, Mailand

Pablo Picasso: Das karge Mahl, 1904, Radierung, 46,1×37,3 cm, 
Gemeentemuseum Den Haag

SPEISEN
Gelegt, gemalt, installiert
Ein Mosaik, Ölbilder, Zeichnungen und Installationen. Die Künstler 
spielen mit unterschiedlichen Techniken und inszenieren verschie-
dene Bildwirkungen: Illusionistische Malerei trifft auf Abstrahie-
rung, Fülle steht neben karger Einfachheit. Neben Unterschieden 
gibt es Gemeinsamkeiten in der Darstellung von Speisen: Das 2000 
Jahre alte römische Mosaik und das Fallenbild aus dem 20. Jahr-

hundert verweisen mit den Essensresten einfallsreich witzig auf 
eine lebhafte, etwas chaotische Mahlzeit. Zurückhaltend und ruhig 
sind hingegen die fast verzaubert wirkende weiße Installation so-
wie die zarte japanische Grafi k. 
Was regt unseren Appetit an? Was weniger? Und warum?

Römisches Mosaik: Ungefegter Boden, Ausschnitt, um 200 n. Chr., Mosaik nach einem römischen 
Original, Polychromer Marmor, ca. 60×104 cm (Ausschnitt), Vatikanisches Museum, Rom
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Floris van Dyck: Stillleben mit Früchten, Brot und Käse, 1613, Ölfarbe auf Holztafel, 49,1×77,4 cm, 
Frans-Hals-Museum, Haarlem
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Daniel Spoerri: Fallenbild, aus der Serie „Il Bistro di santa Marta“, 2014, Assemblage, Mailand
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Tsuchida Bakuse: Stillleben mit Lachsscheiben und Sardinen, 1924, Farben auf Papier, 46×52 cm, 
Adachi Museum of Art, Yasugi
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Hans Op de Beeck: Bachelor still life (series of 3 sculptures), 2006, Sculptural Installation: Steel, Polyester, Synthetic Plaster, Mixed Media
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Erster Blick
Eine junge Frau im ganzfigurigen Profil. Ihr Haar 
steckt unter einer rosafarbigen Seidenhaube, ihr 
Körper in einem langen grauen Rock. Darüber 
trägt sie eine weiße Schürze. Sauber und gepflegt 
sieht sie aus, die junge Frau: Hausmädchen oder 
Verkäuferin? Auf jeden Fall ist sie eine Bedienste-
te, das verrät das Tablett in ihren Händen. Auf der 
glänzenden Unterlage warten ein Wasserglas und 
ein heißes Getränk in einer feinen Porzellantasse. 
Was enthält sie? Eine offenbar braune Flüssigkeit: 
Tee, Kaffee oder Kakao?

Informationen zu Werk und Künstler
Auf Wunsch der späteren Kaiserin Maria Theresia 
war der Schweizer Maler Jean-Étienne Liotard im 
Jahr 1743 an den Wiener Hof gekommen, um dort 
Porträts ihrer Familie anzufertigen. Denn mit seinen 
nahe an der Wirklichkeit gemalten Porträts in Pas-
tell hatte sich Liotard bereits einen guten Namen 
gemacht. Und noch bevor der Maler im Dezember 
1744 von Wien aufbrach, um über die Alpen nach 
Venedig zu reisen, malte er dieses Bild. Es sollte 
ihn berühmt machen! Wer kennt es nicht, das Dres-
dener Schokoladenmädchen? Kaum dass Liotard 
sein Pastell in Venedig zur Schau gestellt hatte, 
kommentierte schon seine damalige Malerkollegin, 
Rosalba Carriera (1675 –1757), es sei „das schöns-
te Pastell, das man je gesehen hat“. Aber nicht nur 
die Kunstgeschichte, auch die Werbung machte 
das Bild zur Ikone. Und das ist wirklich erstaunlich 
für eine Darstellung, deren herausstechendstes 
Merkmal die bescheidene Geste ist. Eine unbe-
kannte Hausangestellte als Motiv, ein karger Raum 
als Drumherum und dazu ein kleines Tablett mit 
Getränken. Kein Drama, sondern reine Alltagspoe-
sie! Tatsächlich sind es mindestens drei Dinge, die 
das kleine Bild auch heute noch zu einem Publi-
kumsmagnet machen. Die bezaubernde Wirkung 
des zarten Pastells, das Motiv der arbeitenden Frau, 
das eigentlich erst im 19. Jahrhundert zum Bildthe-
ma avancierte, und die Anspielung auf ein luxuriö-
ses Ritual – den Genuss von heißem Kakao! Denn 
um nichts anderes handelt es sich bei dem Getränk 
auf dem Tablett. Woran man den Kakao erkennt? 
An der Tasse mit ihrem hohen, glockenförmigen 
Rand, die in einem Gestell steckt, der sogenannten 
Trembleuse (französisch: trembler = zittern). Es 

umfängt den Korpus der Tasse, sodass ihr Inhalt, 
der Kakao, auch von einer zittrigen Hand nicht ver-
schüttet werden kann. In Adelskreisen war Kakao à 
la mode, sein morgendlicher Genuss galt sogar als 
gesund. Kostbar und in Mode waren aber zu dieser 
Zeit nicht nur der Kakao, der im 16. Jahrhundert 
in Südamerika entdeckt, im 17. Jahrhundert über 
Spanien in Europa verbreitet und im 18. Jahrhun-
dert neben Kaffee und Tee zum „adligen“ Mode-
getränk schlechthin geworden war, sondern auch 
das im japanischen Stil gemalte Porzellan, das auf 
dem japanischen Lacktablett balanciert wird. Der 
exotische Kakao und das kostbare Porzellan in den 
Händen eines unbekannten Serviermädchens: Das 
ist der Widerspruch, von dem Liotards Pastell lebt 
und das es bis in die Gegenwart hinein strahlen 
lässt. Mal abgesehen von der sinnlichen Malweise, 
für die Liotard gerühmt wird: Die feine Abstimmung 
der Pastelltöne, die stoffliche Beschaffenheit der 
Kleidung, des Porzellans und des Interieurs, das 
Rascheln der Seidenstoffe, das Knarren der Holz-
dielen und die winzigen Spiegelungen im Wasser-
glas – das alles zeigt, wie virtuos Liotard sein Metier 
beherrschte. 

Jean-Étienne Liotard, geboren 1702 in Genf, erhielt 
dort auch seine Ausbildung. Er bildete sich in Paris 
fort, wo er zwischen 1723 und 1736 lebte und sich 
auf Porträts spezialisierte. Liotard unternahm eine 
lange Reise nach Italien, Griechenland und landete 
schließlich in Konstantinopel, wo er für mehrere 
Jahre als Türke verkleidet, lebte und zeichnete, 
bevor er 1743 an den Wiener Hof zurückkehrte. Ver-
schiedene Aufenthalte führten ihn, den beliebten 
Porträt- und späteren Stilllebenmaler, nach Vene-
dig, Darmstadt, Paris, London und Amsterdam. 
1789 starb Jean-Étienne Liotard in Genf. 

Weiterführende Literatur
Ausstellungskatalog: „Das schön-
ste Pastell, das man je gesehen hat.“ 
Das Schokoladenmädchen von Jean 
Étienne Liotard. München 2018

Jean-Étienne Liotard: Das Schokoladenmädchen, 1744
Pastell auf Pergament, 82,5×53,5 cm, Gemäldegalerie Alter Meister, Dresden
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Erster Blick
Zwei Paare und ein kleines Mädchen – Großeltern, 
Eltern, Kind – eine Mehrgenerationen Familie. 
Mit den hohen Wangenknochen, den knolligen 
Nasen und braunen Augen kommen sie einander 
rein äußerlich gesehen auf jeden Fall sehr nahe. Zu 
einem kargen Mahl hat man sich um den Esstisch 
herum versammelt. Offenbar am Abend, denn es 
ist dämmrig im Raum. Dampfende Kartoffeln und 
warmer Kaffee stehen bereit: ein armseliges Essen, 
das von dem Licht einer hängenden Petroleumlam-
pe nur spärlich beleuchtet wird, als wäre es kaum 
der Mühe wert. Dazu passen die mageren Hände, 
die nach den Kartoffeln angeln und warmen Kaffee 
verlangen. 

Informationen zu Werk und Künstler 
Das Bild „Die Kartoffelesser“ gehört zu den berühm-
testen Gemälden des niederländischen Superstars 
Vincent van Gogh. Und seine Entstehungsge-
schichte wird gern so erzählt: „Eines Abends, nach-
dem er [van Gogh] den ganzen Tag über im Freien 
gemalt hatte, kam er am Häuschen der Familie de 
Groot vorbei, wo er häufig arbeitete, und trat ein, 
um sich ein wenig auszuruhen. Die ganze Familie 
saß gerade unter der Lampe beim Abendessen. 
Spontan griff Vincent zu Leinwand, Pinsel und 
Palette und begann die Gruppe zu malen.“ Aber 
ganz so einfach war es dann doch nicht. Tatsäch-
lich ist das Amsterdamer Gemälde das Ergebnis 
von ungefähr 40 Vor- und Detailstudien, die van 
Gogh angefertigt hat. Eine kleinere, flüchtige Fas-
sung der Amsterdamer Version hängt im Kröller-
Müller Museum in Otterlo. Ungefähr vier Monate 
hat van Gogh an dem Bild gemalt, bis er zufrieden 
war. Es entstand in einer Zeit, in der der Maler in 
Nuenen lebte, einer kleinen Stadt in der niederlän-
dischen Provinz Nordbrabant. Hier setzte er sich 
intensiv mit den Themen des bäuerlichen Lebens 
auseinander: die harte Arbeit auf dem Feld, die 
Allgegenwart der Armut. Dabei orientierte sich van 
Gogh an den Malern der französischen Schule von 
Barbizon, besonders an den ländlichen Motiven 
und der tonigen Farbgebung von Jean-Francois 
Millet. Auf den ersten Blick wirkt die Situation der 
Kartoffelesser genauso trübsinnig wie ihre armse-
lige Beleuchtung durch die Petroleumlampe. Aber 
lässt sich das Gemälde tatsächlich als eine kritische 

Stellungnahme des niederländischen Malers zum 
Thema Landbevölkerung im Zeitalter der Indus-
trialisierung lesen? Was Vincent van Gogh 1885 
an seinen Bruder Theo über das Bild schrieb, ist 
aufschlussreich: „Gern hätte ich dir zu diesem Tag 
das Bild von den Kartoffelessern geschickt, doch 
obwohl es gut vorwärtsgeht, ist es doch noch nicht 
ganz fertig. Obschon ich das eigentliche Bild in 
verhältnismäßig kurzer Zeit gemalt haben werde, 
und zwar größtenteils aus dem Kopf, so hat es doch 
einen ganzen Winter Malen von Studienköpfen 
und Händen gekostet. […] Ich habe mich nämlich 
sehr bemüht, den Betrachter auf den Gedanken zu 
bringen, daß diese Leutchen, die bei ihrer Lampe 
Kartoffeln essen, mit denselben Händen, die in die 
Schüssel langen, auch selber die Erde umgegra-
ben haben; das Bild spricht also von ihrer Hände 
Arbeit und davon, daß sie ihr Essen ehrlich ver-
dient haben. Ich habe gewollt, daß es an eine ganz 
andere Lebensweise gemahnt als die unsere, die 
der Gebildeten.“ Das eigentliche Thema von van 
Goghs Bild über das Essen, ist also nicht die Not 
als sozialkritischer Moment, sondern die Erdver-
bundenheit und Aufrichtigkeit der Bauern. Es ist 
eine stille, poetische, geradezu romantisierende 
Auffassung der bäuerlichen Mahlzeit, zu der sich 
die Familie zwischen den groben Balken der Hüt-
te versammelt hat. Nicht mehr und nicht weniger! 
Dabei setzte sich van Gogh intensiv mit der Male-
rei des 17. Jahrhunderts auseinander, gerade was 
Komposition, Farbigkeit und Lichtregie angeht. Van 
Goghs oft genannte Begeisterung für Rembrandt 
wird in diesem Gemälde mehr als offenbar. 

Vincent van Gogh, geboren 1853 in Groot-Zundert 
in Nordbrabant, gestorben 1890 in Auvers-sur-Oise 
in Frankreich war zeit seines Lebens auf der Suche. 
Er besuchte in den 1880er-Jahren erste Malkurse 
an der Akademie in Brüssel, zog nach Paris und 
später nach Arles, wo er eine Künstlergemeinschaft 
mit Paul Gauguin einging. Im Jahr 1890 nahm er 
sich das Leben. Erst nach seinem Tod stellte sich 
der Erfolg ein, der ihm zu Lebzeiten nicht vergönnt 
war. 

Weiterführende Literatur
Roelie Zwikker u. Denise Willem-
stein: Meisterwerke im Van Gogh 
Museum. Amsterdam 2002

Vincent van Gogh: Die Kartoffelesser, April 1885
Öl auf Leinwand, 81,5×114,5 cm, Van Gogh Museum, Amsterdam
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Erster Blick
Auf schwarzem Untergrund befinden sich ein wei-
ßer Teller mit den schmierigen Soßenresten einer 
vergangenen Mahlzeit, ein verschmutztes Besteck, 
Messer, Gabel, Teelöffel, und ein sorgsam ausge-
löffelter Eisbecher aus Pappe. Rechts daneben ste-
hen ein Wein- und ein Wasserglas, beide geleert bis 
auf den letzten Tropfen. Auf der linken Seite liegen 
zerknüllte Servietten in Blau und Weiß. Was ist das 
für ein seltsames Stillleben?

Informationen zu Werk und Künstler
Ein zerknüllte Serviette, ein verschmutzter Teller 
und zwei leere Gläser. Jeder kennt das – die lästi-
ge Seite einer warmen Mahlzeit: Wer räumt weg, 
wäscht und trocknet ab? Wenn man zu Gast bei 
Daniel Spoerri isst, kann es sein, dass es nach der 
Mahlzeit heißt: Alles stehen lassen, Kunstharz her, 
um 90 Grad gedreht und ab ins Museum mit dem 
Objekt! Es war 1960, als Daniel Spoerri zum ersten 
Mal in Paris auf die Idee kam, Kunst und Leben 
auf diese ganz ungewöhnliche und doch alltäg-
liche Weise miteinander zu verbinden. Küchenge-
genstände und Lebensmittel, Geschirr, Zigaretten: 
alles, was der Künstler Spoerri in einer x-beliebigen 
Situation auf einem Tisch vorfand, klebte er mit 
Kunstharz genau so fest, wie es der Zufall arran-
giert hatte, und erklärte das Objekt kurzerhand 
zum „tableau piège“ (= Fallenbild). Aus einer All-
tagssituation war ein Kunstwerk geworden, das an 
die Wand und dort bewundert werden sollte. Ganz 
schön kühn diese Idee, aber sie passte konsequent 
zu dem Bekenntnis der Künstlergruppe Nouveau 
Réalistes, zu deren Gründungsmitgliedern Spoerri 
ebenso zählt wie Yves Klein oder Jean Tinguely. 
Die Neuen Realisten hatten es sich zur Aufgabe 
gemacht, die Grenze zwischen Kunst und Leben 
aufzuheben. Für Klein war es das blaue Farbpig-
ment, das zum Ziel führen sollte, für Spoerri das 
Essen. Kunst und Essen gehören seither für Spoerri 
zusammen und so lässt er Momente der geselligen 
oder einsamen Mahlzeit in die Falle tappen, indem 
er sie in einem bestimmten Moment fixiert. So wird 
aus dem gelebten Moment ein unsterbliches Monu-
ment. Und dass nur durch die Fixierung und Dre-
hung aus der Horizontalen in die Vertikale! Eine 
Absage an das traditionelle Tafelbild und eine Absa-
ge an das barocke Stillleben? Tatsächlich scheint 

es auf den ersten Blick so, als ob sich Spoerri mit 
abgegessenen Tellern und schmutzigen Gläsern 
über die prachtvoll schimmernden Stillleben des 
17. Jahrhunderts amüsiert und hinwegsetzt. Alles, 
was dort perfekt und stilvoll arrangiert ist, gerät bei 
Spoerri zu einem zufälligen, alltäglichen, nicht sehr 
appetitlichen und schon gar nicht schönen Arran-
gement. Aber dem modernen Schnappschuss 
wohnt etwas inne, das Spoerri selbst Unbehagen 
bereitet: „[…] und so merkte ich, dass dieser aufge-
klebte Moment nur eine Blitzsekunde war im Ablauf 
eines ganzen Zyklus, der Leben und Tod, Verwe-
sung und Wiedergeburt heißt.“ Also geht es auch 
bei Spoerri um Vergänglichkeit? So wie in den dop-
pelbödig moralisierenden Stillleben des 17. Jahr-
hunderts, wo sich die Vergänglichkeit in Form von 
Stundengläsern, Totenschädeln, verdorbenen Obst 
oder verwelkten Blumen ins Bild geschlichen hat? 
Spoerri ist der Erfinder der Eat Art (= Esskunst), 
richtete Restaurant-Galerien in Zürich 1963, Paris 
1965 und 1968 auch in Düsseldorf ein, er betätigte 
sich als Koch und feierte zusammen mit anderen 
Künstlern, unter anderem auch Joseph Beuys, Eat-
Art-Bankette, deren Überbleibsel zum Gegenstand 
neuer Kunst wurden. In der Tradition von Marcel 
Duchamps Ready made verwandelt Spoerri also 
nicht nur ein alltägliches Objekt, sondern eine ganz 
alltägliche Situation zur Kunst. 

Daniel Spoerri, eigentlich Daniel Issac Feinstein, 
1930 in Galatz (Rumänien) geboren, studierte 
1950 –1954 Tanz in Zürich und Paris, bevor er 1960 
mit einer ersten Ausstellung in Paris seine Karriere 
als Eat Art-Künstler begann. Heute zählt er zu den 
wichtigsten Objektkünstlern der 1960/70er-Jahre. 

Weiterführende Literatur
Kathrin Ehrlich: Daniel Spoerri. 
Tableau-Piège (Fallenbild). Das 
Kunstwerk des Monats. Münster 2011
https://www.lwl.org/
landesmuseum-download/
kdm/archiv/2011/kdm_07_2011.pdf

Daniel Spoerri: Fallenbild, undatiert, vermutlich zwischen 1964/65
Schwarzgestrichene Sperrholzplatte, Steingutteller, Besteck, Eiskrembecher, Speisereste in flacher Gießharzschicht, 
blaues und weißes Tuch, kleine Brotreste, Rotwein- und Wasserglas, 54,4×63,1×16,0 cm, Stiftung Sammlung Cremer, 
LWL-Museum für Kunst und Kultur, Münster 
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Erster Blick
Ein mit Kristallzucker bestreuter Kringel in schmut-
zigen Kinderfingern, angebissen, fettig und süß. 
Darauf konzentriert sich der Bildausschnitt: ein 
Donut in Großaufnahme. Das beliebte Schmalz-
gebäck hat in den USA seine Heimat. Aber wer hat 
hier hineingebissen? Ein Mädchen oder ein Junge? 
Das erfährt man nicht. Das Foto zeigt nur einen 
Ausschnitt: den scharfgestellten Donut in der Bild-
mitte und die verdeckte Knopfleiste eines bunten 
schmuddeligen Anoraks im unscharf verschwim-
menden Hintergrund. 

Informationen zu Werk und Künstler
Die Fotografie mit dem Titel „GB, England, Rams-
gate“ gehört zu einer Serie von insgesamt 350 Auf-
nahmen, die der britische Fotograf Martin Parr unter 
dem Titel „Common Sense“ (= gesunder Men-
schenverstand) veröffentlicht hat. Diese Fotoserie 
wurde 1999 zum Mittelpunkt einer Ausstellung, die 
der Fotograf gleichzeitig an 41 Orten in 17 Län-
dern zeigte. Ein echter Geniestreich! Dazu passend 
veröffentlichte Parr eine Auswahl von 158 Fotogra-
fien in einem Buch, das denselben Titel bekam wie 
die Ausstellung. Was hat es nun mit dem Donut in 
Nahaufnahme auf sich? Die Fotografie gibt keine 
Auskunft über ihren Entstehungszusammenhang. 
Keinen Hinweis auf das Geschlecht des Kindes, auf 
sein Gesicht, seine Gefühle oder seine Situation. 
Allein der Titel „GB, England, Ramsgate“ verrät, 
dass die Fotografie nicht, wie der Donut vermuten 
ließe, in Amerika, sondern in England entstanden 
ist. Ramsgate ist eine mittelgroße Hafenstadt im 
südöstlichen England. Aufschluss geben die ande-
ren Fotos der Serie „Common Sense“: Ein grelles 
und buntes Durcheinander von Schnappschüssen. 
Scharfe Nahaufnahmen von verschiedenem Fast-
food und Fertigessen in Plastikfolie neben Plüsch-
pantoffeln und -tieren, gepflegten Fingernägeln 
und lila Baseballkappen, Schaufensterpuppen, 
Preisschildern, Kleidern von der Stange, kitschigen 
Souvenirs und Fotos einer lächelnden Lady Di. Die 
Reihenfolge der Fotos ist beliebig, so beliebig wie 
die Motive an sich? Tatsächlich haben diese bei 
längerer Betrachtung einiges gemeinsam: Es sind 
Momentaufnahmen einer banalen Konsum- und 
Kitschkultur, wie sie die englische oder westliche 
Mittelklassengesellschaft am laufenden Band lebt 

und produziert. Das alles bannt Parr mit unbarm-
herzigem Blick auf seinen 35-mm-Ultra-Sättigungs-
film, der die Kraft der Farben betont. Hier und da 
benutzt der Fotograf noch zusätzlich den Blitz. 
Zurück zum „Ramsgate-Donut“: Der Zoom wird in 
der Foodfotografie gewöhnlich zu Werbezwecken 
eingesetzt, um Appetit zu machen und zum Kauf zu 
verführen. Parrs Donut übt diesen Reiz nicht aus. 
Ganz im Gegenteil, das Gebäck wird in schmutzi-
gen Kinderhänden gehalten und ist angebissen: 
wie unappetitlich! Zudem lässt die schrumpelige 
Haut darauf schließen, dass der Donut nicht mehr 
frisch ist. Übersät mit Zucker und in Fett gebacken, 
ist das Gebäck so oder so eine ziemlich ungesunde 
Angelegenheit! Und genau das ist der Widerspruch, 
den Parr provoziert: Er verkehrt die verführerische 
Foodfotografie durch seine realitätsnahe Beob-
achtungsfotografie ins Gegenteil und nimmt dabei 
die Essgewohnheiten der westlichen Gesellschaft 
aufs Korn. Der Donut, ein beliebtes, billiges, eilig 
im Anorak zu verzehrendes Konsumgut verwandelt 
sich vor seiner Linse in eine Kritik desselben. Parr 
nimmt damit das Banale (common) in den Fokus 
und das, was einem eigentlich der gesunde Men-
schenverstand (common sense) von allein sagen 
müsste: Gesunde Ernährung sollte regional, frisch 
und vitaminreich sein, und wird am Tisch verzehrt! 

Martin Parr, geb. 1952 in Epsom (Surrey), studierte 
von 1970 bis 1973 Fotografie an der Hochschule in 
Manchester. Er nahm an Ausstellungen im In- und 
Ausland teil, 1994 wurde er Mitglied der Magnum 
Fotoagentur, deren Präsident er von 2013 – 2017 
war. 2002 widmete ihm das Barbican Art Centre 
in London eine Retrospektive. Parr gilt als Chro-
nist des modernen Alltags. In seinen Fotografien 
entlarvt er typische Gewohnheiten und Verhal-
tensweisen der englischen und westlichen Gesell-
schaft: ironisch, kritisch, provokant. Dabei nimmt er 
besonders die Arbeiter- und Mittelklasse aufs Korn 
und kritisiert die Folgen von Massentourismus und 
Massenkonsum. Parr lebt heute in Bristol.

Weiterführende Literatur
Susan Bright: Feast for the eyes. 
The Story of Food in Photography. 
New York 2017

Martin Parr: 
GB, England, Ramsgate, aus der Serie „Common Sense“, 1996
Farblaserkopie eines Fotos, London, Tate Gallery, London
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Erster Blick
Eine Reihe von sauren Gurken: auf die Spitze 
gestellt, krumm und schief, rau und pickelig. So 
wachsen die fünf Bronzeskulpturen am Rande 
eines Parks direkt aus der Pflasterung. Der Form 
und Oberfläche nach als hätte sie die Natur erschaf-
fen, wenn da nicht die Größe wäre! Saure Gurken, 
überlebensgroß und das mitten unter uns? Ist das 
ein Witz oder Kunst? 

Informationen zu Werk und Künstler
Es ist der österreichische Künstler Erwin Wurm, 
der für die Aufstellung dieser überdimensionalen 
Gurkenskulpturen am Furtwängler Park in Salz-
burg verantwortlich ist. Den Auftrag erhielt er von 
der Initiative „Walk of Modern Art“. Ein Salzburger 
Kunstprojekt, das 2001 ins Leben gerufen wurde, 
um den öffentlichen Raum der barocken Stadt mit 
moderner Kunst aufzulockern. Dazu wird seit 2002 
jedes Jahr ein Künstler nach Salzburg gerufen. Den 
Anfang machte das „Kunsthaus“ von Anselm Kiefer. 
Inzwischen tummeln sich im Salzburger Stadtge-
biet eine ganze Reihe von modernen Kunstwerken, 
die unter anderem von so berühmten Gegenwarts-
künstlern stammen, wie Mario Merz (2003), Mari-
na Abramovic (2004), Markus Lüpertz (2008) oder 
Jaume Plensa (2010). 2011 erhielt Erwin Wurm den 
Zuschlag: Der ehemalige Student der Salzburger 
Akademie stellte die Riesengurken auf – zugege-
ben, nicht zur Begeisterung aller Salzburger. Aber 
in der Regel rufen Wurms Gurken doch erst einmal 
die Lacher auf den Plan. Erst nach einer Weile rüh-
ren sich plötzlich Zweifel: Und wenn es der Künstler 
doch ernst meint? Und diese völlig überdüngten 
Gurken nicht nur ein Witz, sondern vielleicht doch 
Kunst sind? Kein feierliches Denkmal wie die Sta-
tue von Friedrich Schiller nebenan, auch nicht so 
bezaubernd wie die Klänge einer Mozart-Sinfonie, 
aber dafür eine Begegnung etwas über Augenhö-
he. Krumm und schief, sauer und lustig, gut und 
schlecht gelaunt: So ist jeder Passant unterwegs. 
Und schon ist man mittendrin in der Diskussion: Wo 
hört der Alltag auf, wo fängt die Kunst an? Anders 
als bei der Installation im Salzburger Museum im 
Jahr 2008, wo Wurm 36 kleine Acrylgurken auf qua-
derförmige Sockel stellte und die ganze Installa-
tion mit dem Titel „Selbstporträt als Essiggurkerl“ 
versah, lässt er die riesigen Bronzegurken einfach 

aus dem Boden wachsen. Sie mischen sich zwi-
schen die Passanten und das ohne den musealen 
Sockel, der dem geübten Betrachter von Kunst 
verkündet: Halt, Stopp! Das ist Kunst. Die Gurke 
als Selbstporträt und menschliches Spiegelbild? 
Wurm gibt der alltäglichen Gurke also mensch-
liche Gestalt. Warum? Der Künstler sagte dazu: 
„Es ist die Faszination an der Vielfalt der Formen, 
die man nicht ausschö pfen kann, weil keine der 
anderen gleicht – das hat schon was. Jede Gur-
ke ist individuell verschieden, aber doch sofort als 
Gurke erkennbar und einem Ganzen zuordenbar … 
ä hnlich den Menschen.“ Kunst, Mensch, Alltag! 
Das ist genau die Diskussion, die die Moderne seit 
Marcel Duchamps Ready mades führt und die auch 
Wurm mit seinen Skulpturen und Performances 
immer wieder aufs Neue entfacht. Berühmt gewor-
den ist er für seine „One-Minute-Skulpturen“ (= 
OMS = Eine-Minute-Skulpturen), die er seit 1997 
inszeniert. Bei den OMS nimmt ein Museumsbe-
sucher eine bestimmte, von dem Künstler vorge-
schriebene Position ein und hält diese für genau 
eine Minute. Skulpturen aus Fleisch und Blut also. 
Genau in diesem Moment wechselt der Besucher 
aber auch seine Perspektive: Aus dem Betrachter 
wird der Betrachtete! Die Grenze zwischen Kunst 
und Leben verschwimmt. Es sind nicht die monu-
mentalen Auftritte, sondern die kleinen humorvollen 
Verschiebungen, mit denen Wurm die Gesellschaft 
und ihre Menschen beobachtet und kommentiert 
und das eben auch aus der Perspektive einer uns 
so vertrauten sauren Gurke!

Erwin Wurm, geboren 1954 in Bruck an der Mur, 
studierte 1977–1982, zuerst in Salzburg, dann in 
Wien, besetzte dort von 2002 – 2010 eine Professur 
für Bildhauerei, Plastik und Multimedia, ist interna-
tional in Einzel- und Gruppenausstellungen ver-
treten und seit 2014 Mitglied des österreichischen 
Kunstsenats. Seine Kunst bewegt sich im Grenzbe-
reich zwischen Skulptur, Aktion und Performance. 

Weiterführende Literatur
Hans-Peter Wipplinger (Hg.): 
Carl Spitzweg – Erwin Wurm. Köst-
lich! Köstlich! Hilarious! Hilarious! 
Wien 2017

Erwin Wurm: Gurken, 2011
Bronze, ca. 2 m hoch, Furtwängler Park, Salzburg

8

1

©
 Fr

ie
dr

ic
h 

Ve
rla

g 
Gm

bH
 |

 K
UN

ST
 5

 –
10

 |
 H

ef
t 5

3 
/ 2

01
8

Erster Blick
Eine Mittel- und vier Seitenszenen: Sie bilden die 
Ansicht eines Altaraufsatzes mit klappbaren Flü-
geln. Auf der mittleren Tafel haben sich 13 Männer 
um eine gedeckte Tafel versammelt. Der große Tel-
ler in der Tischmitte ist leer, aber Gläser, Messer und 
Brot stehen noch vereinzelt auf dem Tisch herum. 
Ist das Mahl schon beendet? Die Aufmerksamkeit 
richtet sich auf den Mann in der Mittelachse: Die 
rechte Hand segnend erhoben, in der Linken die 
Hostie. Christus? Auch auf den seitlichen Tafeln 
wird gegessen und getrunken. Brot und Kelch sind 
wiederkehrende Motive. 

Informationen zu Werk und Künstler
Am 15. März 1464 schlossen die Vorsteher der „Bru-
derschaft des Heiligen Sakraments an der Peters-
kirche in Löwen“ einen Vertrag mit Dierick Bouts. 
Darin wurde der Maler beauftragt, einen Altarreta-
bel (= Altaraufsatz) zu malen und zwar nach der 
Anweisung von zwei Gelehrten. Das „Letzte Abend-
mahl“ sollte im Schrein gezeigt werden und vier 
Szenen aus dem Alten Testament in den Flügeln. 
Dafür versprach man Bouts einen Lohn in Höhe von 
200 rheinischen Gulden. Im Gegenzug verpflichtete 
sich der Maler, keine anderen Aufträge während 
der Arbeit an diesem Retabel anzunehmen und die 
Kosten des Materials selbst zu tragen. Vier Jahre 
später war es soweit: Das Retabel konnte in einer 
Seitenkapelle im nördlichen Chorumgang von St. 
Peter in Löwen (Belgien) aufgestellt werden. Die 
Kapelle war dem „Corpus Christi“ geweiht. Und 
tatsächlich geht es auch genau darum auf den 
Bildern des Retabels: um den Corpus Christi, also 
den Leib Christi, um seine liturgische Bedeutung 
und Vorausdeutung am Beispiel von alttestamen-
tarischen Szenen. 
Die Mitteltafel zeigt den Höhepunkt: das „Letzte 
Abendmahl“. Christus trifft sich am Vorabend seiner 
Kreuzigung zum letzten Mal mit seinen Jüngern, 
um das jüdische Passahfest zu feiern. Der Teller mit 
dem Opferlamm, eine Anspielung auf das nahen-
de Christusopfer, ist bereits leer, die Gläser sind 
es auch: Das Mahl ist schon beendet. Soweit die 
historische Erzählung. Jetzt beginnt die liturgische 
Handlung: Christus ist in dem Moment wiederge-
geben, in dem er die Einsetzungsworte spricht und 
damit die Verwandlung der Opfergaben, Hostie und 

Wein, in Leib und Blut Christi, in Gang setzt. Beides 
steht vor ihm. Sein Blick fällt aber geradewegs aus 
dem Bild heraus und zwar direkt auf diejenigen 
Personen, die sich in diesem Moment vor dem Altar 
eingefunden haben: auf die Gemeinschaft der Brü-
der vom Heiligen Sakrament. Der Esstisch im Bild 
ist also gleichzeitig der Altartisch in der Realität, 
auf dem sich die heilige Wandlung vollzieht. Und 
die weiße Stoffbahn, die in einer Achse mit Chris-
tus, Kelch, Hostie und Teller so nachlässig vom 
Tisch herabhängt, wird zum „Corporale“, also zu 
dem Tuch, auf dem Kelch und Hostienteller stehen, 
damit nichts von der geweihten Speise verloren 
gehen kann. Erzählte Geschichte und liturgischer 
Akt durchdringen hier einander. Die tatsächliche 
Speise von Lamm, Brot und Wein wird zur geistigen 
Speise der christlichen Glaubensgemeinschaft. 
Und beide Momente werden in der Darstellung 
von Bouts eins. Um diesen religiösen Doppelsinn 
geht es auch bei den Erzählungen auf den anderen 
vier Tafeln, die mit ihren Geschichten des Alten Tes-
taments das Heilige Abendmahl vorwegnehmen. 
Oben links: Abraham reicht Melchisedek Brot und 
Wein (Genesis 14, 18 – 20), unten links: die Juden 
kommen zum Passahmahl zusammen (Exodus 
12,11), oben rechts: das Volks Israel liest das Man-
nabrot auf (Exodus 16,13 – 36), unten rechts: die 
Stärkung des Elias (1 Könige 19,1– 8). 

Dierick Bouts, geboren zwischen 1410/1420 in 
Haarlem, lebte seit spätestens 1464 in der Stadt 
Löwen. Er war dort ein sehr angesehener Maler, 
schuf für die Bruderschaft des Heiligen Sakraments 
gleich zwei Altarretabel, den Abendmahlsaltar und 
im Anschluss daran den Erasmusaltar. Für das 
neue Rathaus der Stadt Löwen malte Bouts ein 
Jüngstes Gericht und zwei Gerechtigkeitsbilder. 
Bekannt ist er für seine Landschaftsmalerei. Bouts 
starb als wohlhabender Mann 1475 in Löwen. 

Weiterführende Literatur
Hans Belting, Christiane Kruse: Die 
Erfi ndung des Gemäldes. Das erste 
Jahrhundert der niederländischen 
Malerei. München 1994

Dierick Bouts: Abendmahlsaltar, 1464 –1467
Öl auf Holz, Schrein 180×290 cm, Flügel: 84×32 cm, St. Peter, Löwen
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Erster Blick
Glänzende Zinnteller, bis an den Rand gefüllt mit 
Salatherzen und einem Geflügelbraten, eine Porzel-
lanschale mit schimmernden Oliven, ein kostbarer 
Pokal mit Kirschen, eine Vase mit einem Strauß 
blühender Blumen, darunter Tulpen, Nelken, Lilien, 
ein Laib Brot mit Rettichen und im Hintergrund rinnt 
Sand durch ein zierliches Stundenglas. Wer hat 
diesen prächtigen Tisch gedeckt? 

Informationen zu Werk und Künstler
Als Georg Flegel diesen Tisch „deckte“, leb-
te er schon seit über 30 Jahren als Maler in der 
geschäftigen Handelsstadt Frankfurt am Main. Aus 
dem weit entfernten Mähren war der Sohn eines 
Schuhmachermeisters mit der Malerfamilie von 
Valckenborch über Linz nach Frankfurt gekom-
men und verdiente sich zunächst sein Brot in der 
Werkstatt des Lehrers als „Ausstaffierer“. Das heißt, 
er ergänzte Valckenborchs großformatige Bilder 
um die   Obst-, Gemüse- und Blumenanteile. Eine 
Tätigkeit, die Flegels Interesse an der Gattung des 
Stilllebens gefördert haben mag. Schließlich eröff-
nete der Maler seine eigene Werkstatt und widmete 
sich neben der Malerei von Schildern vor allem 
dem Stillleben. Dass sich für die Bilder von „stil-
len“ Gegenständen im 17. Jahrhundert überhaupt 
ein größerer Käufermarkt fand, erklärt sich aus der 
Nähe zu den Niederlanden. Dort war zu Beginn des 
17. Jahrhunderts ein breites gebildetes Bürgertum 
vorhanden, das durch den Überseehandel zu Geld 
gekommen war. Und dieses Kapital investierte die-
se Schicht gern und großzügig in den Kauf von 
kleinformatigen Bildern, mit denen sie die Wände 
ihrer bürgerlichen Wohnhäuser ausstatteten. Einer 
der Gründe, weshalb dort auch nicht das große 
historische oder mythische Drama gefragt war, son-
dern das kleine, intime Bild. Und die zeigten Sze-
nen aus der eigenen Heimat: die niederländische 
Landschaft, der niederländische Alltag oder eben 
das Stillleben, gern mit den exotischen Früchten, 
die man aus Übersee kannte. Tatsächlich ist das 
Stillleben eine Bilderfindung des 17. Jahrhunderts 
und Georg Flegel gilt als der erste deutsche Stillle-
benmaler. In dem Stillleben mit Blumenvase, Ess-
barem und Stundenglas offenbart er sich auch als 
der Malervirtuose, als den ihn schon der bekannte 
Kunsthistoriker Joachim von Sandrart (1606 –1688) 

kurz nach seinem Tod beschrieb: „ … der ein glück-
lich Mahler in Nachverfolgung des Lebens, an Obst, 
Früchten, Fischen, Banqueten, Gläsern, Pocalen 
und Bechern von allerley Metallen gewesen und 
alles besonderlich, vernünftig, fleißig und natürlich 
gemahlt.“ Das, was Flegels Stillleben so besonders 
macht, ist nicht nur die wunderbar feine Malweise, 
sondern auch die unaufdringliche, doppelsinnige 
Lesbarkeit. Dargestellt sind einfache Lebensmittel 
aus einer bürgerlichen, eher bescheidenen Welt: 
Salat, Brot und Rettich – ein ästhetischer Genuss! 
Aber dahinter steckt noch mehr, denn alle diese 
Nahrungsmittel sind gleichzeitig auch biblische 
Anspielungen: Kirschen gelten als Paradiesfrüchte, 
Oliven als göttliche Friedensboten. Und nun kommt 
noch das zerbrechliche Stundenglas hinzu. Durch 
seinen gläsernen Flakon rinnt der Sand unaufhalt-
sam wie die Zeit: Vergänglichkeit ist das Thema, 
was sich auch auf den Verfall des Obsts, Gemü-
ses und der Blumen beziehen lässt. So bekommt 
das Stillleben neben der sinnlichen und religiösen 
Dimension auch eine moralische Botschaft. Man 
darf davon ausgehen, dass die religiös-moralische 
Weltsicht im 17. Jahrhundert weit verbreitet und 
allgegenwärtig war. Das Verständnis für Stillleben 
funktionierte also auf mehreren Ebenen. Das ist 
anders als heute, wo man Flegel vor allem wegen 
seiner feinen Malweise bewundert. Vermutlich hat 
der Maler mit Mikroskop und Lupe gearbeitet, um 
die Oberflächen so glatt, genau und glänzend zu 
gestalten.

Tatsächlich ist nur wenig bekannt über Georg 
Flegel. 1566 im mährischen Olmütz (Tschechien) 
geboren, hat er ein Werk von etwa 65 Bildern hin-
terlassen. Als er 1638 in Frankfurt starb, besaß er 
immer noch den Handwerkerstatus und wird wohl 
mehr mit der Malerei von Schildern und Postkut-
schenverschlägen sein Geld verdient haben als mit 
dem Verkauf der Stillleben, von denen eines 2009 
sogar zum Motiv einer Briefmarke wurde. 

Weiterführende Literatur
Anne-Dore Ketelsen-Volkhardt: 
Georg Flegel. 1566 –1638. München 
u. Berlin 2003

Georg Flegel: Stillleben mit Blumen und Esswaren, um 1630
Öl auf Nussbaumholz, 52,2×41cm, Staatsgalerie, Stuttgart
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Erster Blick
Ein karges Plateau, das steil zu einem milchig 
glänzenden Flusslauf abfällt. Dazu drei Männer, 
die wie tot um den Fuß eines Baumstammes he-
rumliegen. Über ihnen ein gedeckter Tisch; er 
steckt auf dem Stamm und ist mit allerhand Spei-
sen und Getränken gedeckt. Im Hintergrund links 
hockt ein junger Bursche unter einem Dach, das mit 
Fladen bedeckt ist. Im Hintergrund rechts kriecht 
ein anderer Bursche in eine Teigwolke hinein. Davor 
läuft ein Schwein mit einem Messer quer durch das 
Bild. Eine merkwürdige, fast absurde, Szenerie, die 
trotz ihrer naturnahen Darstellung unnatürlich wirkt. 

Informationen zu Werk und Künstler
Der flämische Maler Pieter Brueghel der Ältere, 
bekannt für seine Landschaftsmalerei, für sei-
ne detaillierten Schilderungen des bäuerlichen 
Daseins und seine ironischen wie gleichnishaften 
Stellungnahmen zum menschlichen Leben und 
Sterben, malte dieses Bild nach einer literarischen 
Vorlage. Es ist ein Gedicht des Nürnberger Meis-
tersingers Hans Sachs (1494 –1576) mit dem Titel 
„Schlaraffenland“ aus dem Jahr 1530, auf das sich 
Brueghel bezog: „Eine Gegend heißt Schlaraffen-
land, den faulen Leuten wohlbekannt; die liegt 
drei Meilen hinter Weihnachten. Ein Mensch, der 
dahinein will trachten, muß sich des großen Dings 
vermessen und durch einen Berg von Hirsebrei 
essen; der ist wohl dreier Meilen dick; alsdann ist 
er im Augenblick im selbigen Schlaraffenland. Da 
hat er Speis und Trank zur Hand; da sind die Häu-
ser gedeckt mit Fladen, mit Lebkuchen Tür und 
Fensterladen. Um jedes Haus geht rings ein Zaun, 
geflochten aus Bratwürsten braun; […] auf Weiden-
bäumen Semmeln stehn; unten Bäche von Milch 
hergehn; […] Die Schweine, fett und wohlgeraten, 
laufen im Lande umher gebraten. Jedes hat ein 
Messer im Rück’; damit schneid’t man sich ab ein 
Stück und steckt das Messer wieder hinein …“
Tatsächlich lassen sich viele der genannten Moti-
ve in Brueghels Bild wiederfinden: Von dem Mann 
im Hintergrund rechts, der sich gerade in den Hir-
sebrei hineinfrisst, über Speis und Trank auf dem 
gedeckten Tisch bis hin zu dem Haus mit den Fla-
den auf dem Dach, dem Zaun aus Bratwürsten und 
dem Schwein mit dem Messer im Rücken. Und 
wer liegt da in Brueghels Schlaraffenland auf dem 

Erdboden und hat offensichtlich einen über den 
Durst getrunken und gegessen? Es sind drei Män-
ner, versehen mit den passenden Attributen, um sie 
den drei Ständen der mittelalterlichen Gesellschaft 
zuzuordnen: ein Ritter mit seiner Lanze, ein Bau-
er mit seinem Dreschflegel und ein Gelehrter, der 
Buch und Schrift unter sich begraben hat. Mit ande-
ren Worten: Brueghel lässt alle in sein Schlaraffen-
land. Und dort gibt es Essen im Überfluss! Und 
das zu einer Zeit, die immer wieder von Missernten 
und Hungersnöten erschüttert wird, weit entfernt 
von der übermäßigen Fülle an Nahrungsmitteln 
eines heutigen europäischen Supermarkts. Das 
Bild schildert also eine Vision und keine Wirklich-
keit! Die Vorstellung von der Welt als Schlaraffen-
land, einer Welt, in der Schweine, Gänse und Eier 
essfertig vorbeischlendern, wo Fladen und Würste 
auf Dächern und Zäunen wachsen und die Flüs-
se aus Milch und Honig sind. Niemand muss hier 
mehr hart arbeiten. Eigentlich eine paradiesische 
Vorstellung, oder? Doch irgendwie wird man das 
Gefühl nicht los, dass Brueghel die „schlaraffige“ 
Welt kritisiert. Seine Menschen liegen erschlafft am 
Boden. Zufriedenheit und Glück sehen anders aus! 
Und auch die Landschaft ist keine üppig blühende 
Natur, sondern eher das Gegenteil: Entblättert sind 
die Bäume, unfruchtbar die sandige Böden. Es ist, 
als sei das Leben zum Stillstand gekommen. Essen 
im Übermaß gehörte nach katholischer Lehre zu 
den Sieben Todsünden und wurde hart bestraft. 
Und so lässt sich Bruegels Bild als eindringliche 
Mahnung vor übermäßigem Genuss lesen, als Auf-
ruf zur Mäßigung!

Pieter Brueghel der Ältere ist der Begründer der 
berühmten Malerdynastie, geboren 1525 oder 1530 
in Breda (heute: Niederlande), gestorben 1569 in 
Brüssel, wo er auch eine große Werkstatt betrieb. 
Nach seiner Italienreise mit längerem Aufenthalt in 
Rom wurde die Landschaftsdarstellung zu einem 
der Hauptthemen in seiner Malerei. 

Weiterführende Literatur
Roberts-Jones Philippe und 
Robert-Jones Francoise: Pieter 
Bruegel de Oudere. München 1997

Pieter Brueghel der Ältere: Das Schlaraffenland, um 1567
Öl auf Eichenholz, 52×78 cm, Alte Pinakothek, München
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Daniel Spoerri: Fallenbild, undatiert, vermutlich zwischen 1964/65
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Römisches Mosaik, Ungefegter Boden, um 200 n. Chr. (Mosaik nach einem römischen Original)
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Hans Op de Beeck: Bachelor still life, 2006
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Georg Flegel: Stillleben mit Käse und Kirschen, 1635
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2.0 Hand im Profi l
Zeichne eine Hand von der Seite – so, als würde ein 
Besteck oder Stäbchen benutzt werden. Zunächst 
wird eine grobe geometrische Grundform gezeichnet, 
welche die Grundausrichtungen berücksichtigt. 

2.1 Hand im Profi l mit Gelenken
Im nächsten Schritt werden die fehlenden Gelenke er-
gänzt: Feinere geometrische Formen werden hinzuge-
fügt. Dadurch wird die Hand diff erenzierter dargestellt 
und die Funktionstüchtigkeit sichergestellt. 

2.2 Hand im Profi l – in Außenbetrachtung
Im nächsten Schritt werden die Details eingezeichnet. 
Die Gelenke werden nicht mehr als Kreise markiert, 
sondern mit kreisenden Strichen an den richtigen 
Stellen hervorgehoben. 

2.3 Hand im Profi l mit Binnenstrukturen
Soll die Zeichnung der Hand nicht nur als Studie gel-
ten, können jetzt Schraff uren vorgenommen werden, 
die die Plastizität der Hand hervorheben. Siehe Zeich-
nung rechts, weitere Licht-und Schattenbildungen 
können noch vorgenommen werden. 

(Alle Skizzen von Marcella Ide-Schweikart)
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Kopiervorlage für eigene Ideen

Ideenvorschläge für weitere Themen:
Ein Hochzeitsbankett
Ein Kindergeburtstag
Ein Candle Light Dinner
…

Tischlein deck dich! 

Decke den Tisch für …

1

… 

Tischlein deck dich! 

Decke den Tisch für …

2

… 

Tischlein deck dich! 

Decke den Tisch für …

3

… 
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Der gedeckte Tisch 
Analyse und Interpretation 

�zur Unterrichtsidee „Tischlein deck dich!“, S. 26 ff. von CANAN TERCAN

ARBEITSAUFTRAG:

Die Gestaltung und Wirkung eines gedeckten Tisches kann genauso wie die eines Bildes 
untersucht werden! Betrachtet man ihn z. B. von oben, erkennt man, dass Farben, Formen 
und Strukturen vorhanden sind, die eine bestimmte Atmosphäre und Stimmung erzeugen. 

Wählt einen der gedeckten Tische im Raum aus und untersucht diesen hinsichtlich seiner Wirkung 
und Gestaltung.

 

Tisch-
nummer 

Wirkung des Tisches: 
Welche Atmosphäre/Stimmung herrscht 
an dem Tisch?   

Gestaltung des Tisches: Durch welche 
gestalterischen Elemente wird diese 
Atmosphäre/Stimmung erzeugt? 

Zusatzaufgabe für schnelle Schüler: 
Stelle Vermutungen zum Charakter der Person/en an, die an diesem Tisch Platz nehmen könnte/n. 
Überlege anschließend, wie du auf deine Vermutungen gekommen bist und welche Rolle die Tischge-
staltung dabei spielt.

Name: Datum:

Hände zeichnen

von MARCELLA IDE-SCHWEIKART

Die Darstellung von Händen ist weniger schwer, als vermutet. Die Hand ist „immer dabei“, du kannst sie jederzeit 
studieren, sie anfassen, sie genau ansehen und abtasten. Dabei setzt du am besten einen „Röntgenblick“ auf: 
Du stellst dir vor, wie innen die einzelnen Knochen, Knöchelchen verlaufen und tastest dann diese bewusst ab. 
Du wechselst die Hände: Erst tastest du die linke Hand ab, dann die rechte. Jetzt bewegst du eine Hand so, dass 
die Finger in eine Richtung weisen. Sie bestehen aus drei Gliedern und gehen in eine Richtung. Du beobachtest 
jetzt genau, wie lang jeweils ein „Fingerabschnitt“ ist: Der zum Handrücken gewandte ist der längste Teil, dann 
kommt ein etwas kürzerer und die Spitze bildet schließlich den kürzesten – abzüglich der Fingernägel. 
Im nächsten Schritt erforschst du den Handrücken. Er bildet meist ein Quadrat, genauer ein Trapez. An der brei-
teren Seite breiten sich über die Gelenke die Finger aus.

1. Zeichenaufgabe „Hand“
Im Folgenden werden Schritt-für-Schritt-Methoden 
zur Erfassung der Hand und ihrer Darstellung vorge-
stellt. Diese Übungen werden mit Bleistift gezeichnet, 
um Korrekturen schneller vornehmen zu können. 
Falls man die Grundform „überzeichnen“ möchte, um 
Diff erenzierungen vorzunehmen, sollten die Übungen 
zunächst nur sehr „zart“ und hell mit einem Bleistift, 
z. B. in der Stärke 2 B, vorgenommen werden. Im 
Verlauf der Übungen werden mögliche geometrische 
Linien wegradiert, die Endformen werden nachge-
zeichnet und fi xiert.

1.0 Basishand
• Zeichne ein fast quadratisches Trapez. Es bildet 

die Grundform einer geöff neten Hand. Ergänze 
das Trapez mit den dreigliedrigen Fingern und 
achte dabei auf die richtige Länge der einzelnen 
Abschnitte.

• Die Richtung der Finger spielt eine große Rolle, 
ob die Hand gelingt.

• Ergänze den Handrücken mit einer umlaufenden 
Linie um die Finger. 

1.1 Röntgenzeichnung
Orientiere dich an den Erfahrungen beim Abtasten der 
Hände. Vergleiche diese mit der Zeichnung 1.0 und 
stelle den Knochenaufbau deiner Hand dar. Ergänze 
die Grafi k mit den Umrisslinien. 

1.2 Hand mit Binnenstruktur
Zeichne in einem dritten Schritt die gleiche Hand, 
indem die Knochen nur visualisiert  und in der Pro-
portion berücksichtigt werden. Die Gelenkknochen 
sind hierbei die entscheidenden Orientierungspunkte, 
sie markieren die einzelnen Fingerabschnitte und 
sind letztendlich für die individuelle Ausprägung der 
Hand verantwortlich. Wenn die Proportionen stimmig 
erscheinen, werden im nächsten Schritt die Binnen-
strukturen, also Schraff uren, Punkte, kleine Striche etc., 
zur Modulation von Licht und Schatten durchgeführt. 
Wichtig ist hierbei die klare Festlegung einer Licht-
quelle. 
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1.0 Basishand 1.1 Röntgenhand 1.2 Hand mit Binnenstruktur
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Tischlein deck dich! 

Themenkärtchen�zur Unterrichtsidee „Tischlein deck dich!“, S. 26 ff. von CANAN TERCAN

TIPP: Die Kärtchen mit der Aufgabenstellung können laminiert werden, sodass sie mehrfach genutzt werden können.

Tischlein deck dich! 

Decke den Tisch für …

1

… 
einen Abend 

mit Freunden.

Tischlein deck dich! 

Decke den Tisch für …

2

… 
ein Geschäfts-

essen.

Tischlein deck dich! 

Decke den Tisch für …

3

… 
eine ältere

Witwe.
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