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Raffaello Sanzio da Urbino (1483 –1520)
Gewölbe der Gartenloggia Villa Madama, 1518 –1525
Fresko und Stuck,Villa Madama, Rom

Erster Blick
Ein Kreuzgratgewölbe, das mit einer dekorativen 
Malerei überzogen ist: Grate, Schlussstein und 
Gewölbekappen erscheinen als besonders her-
vorgehobene Elemente: Ein kreisrundes Medail-
lon markiert die Mitte des Gewölbes wie auch die 
Mitte der symmetrischen Dekoration. Umrahmt 
wird es von einem roten, ausgezogenen Vieleck, 
das den gestalterischen Übergang zu den Graten 
herstellt. Auf diesen bilden blühende Bäume die 
dekorative Brücke zu den Gewölbeanfängern in 
den Zwickeln. In den Flächen dazwischen, also in 
den Gewölbekappen, sitzen wiederum szenische 
Medaillons. Jetzt als Querovale, eingebettet in ein 
Netz aus Ranken, Blättern, Girlanden und geflügel-
ten Wesen. Eine geordnete Welt?

Informationen zu Werk und Künstler
Das dekorative Gewölbe überspannt die Garten-
loggia einer alten römischen Villa – der Villa Mada-
ma, auf der rechten Tiberseite in Rom gelegen, 
am Nordosthang des Monte Mario. Den Auftrag 
zu dieser Villa vergab Giulio de Medici, der spätere 
Papst Clemens VII., im Jahr 1518 und zwar an den 
Künstler, der für die Ausstattung der Loggien im 
Vatikan berühmt geworden war: Raffaello Sanzio 
da Urbino. Raffael, der bereits 1520 starb, konn-
te dieses Werk nicht mehr vollenden, aber er war 
es, der diese Dekoration, die sich über drei Joche 
zieht, sowie Stuck und Fresken entworfen hatte. 
Beispielhaft ist diese Art der Dekoration für ihre 
Groteske: Ein Ornament, dessen Karriere mit der 
Entdeckung der Domus Aurea in der Renaissance 
seinen Anfang nahm. Die Domus Aurea? Dahin-
ter verbirgt sich das Goldene Haus oder, anders 
gesagt, die größte und prachtvollste Palastanlage, 
die je ein römischer Kaiser bauen ließ. Sie geht auf 
das Konto von Kaiser Nero. Er galt als größenwahn-
sinnig. Das Palastareal umfasste ca. 80 ha, schloss 
Portiken, Säulenhallen und sogar einen künstlichen 
See ein. Nach Neros Tod wurden Teile des unvoll-
endeten Palastes ans Volk zurückgegeben, See 
und Palast überbaute man nach und nach, zum 
Beispiel mit dem Kolosseum und den Trajansther-
men. Als die Thermen im 15. Jahrhunderts einstürz-
ten, entdeckte man darunter den alten Palast mit 
vielen Schätzen und besonderen Malereien. Eine 
wahre Fundgrube für die Renaissance-Künstler, 

wie Michelangelo oder Raffael. Sie stiegen hinab 
in den Untergrund und erforschten die Dekorati-
on des Goldenen Hauses, fertigten Zeichnungen 
an, hinterließen ihre Signaturen an den Wänden. 
Denn, was sie entdeckten, faszinierte sie und floss 
in ihr zukünftiges Schaffen ein, darunter vor allem 
ein Motiv: die Groteske. So genannt, weil man die 
Domus Aurea zunächst als Grotte sah. Was ist 
nun dran an der Groteske? Zunächst einmal ist 
sie nur ein filigranes Rankenwerk, mit dem man 
ohne Rücksicht auf das Tragen- und Lasten-Prinzip 
einer Architektur, Flächen, Gewölbe, Wände und 
einzelne Architekturteile füllen kann: symmetrisch 
und systematisch, farbig und filigran, plastisch und 
gemalt. Dazu kommen Figuren und Tiere, Fabel-
wesen aller Art, Pflanzen und Bänder, die sich im 
ornamentalen Netz tummeln oder zappeln. Das 
groteske Ornament entwirft eine fantasievolle, 
gelegentlich auch absurde, bizarre Welt. Aber der 
endlose Rapport von Motiven, die alle unabhän-
gig voneinander agieren, in Reihen übereinander 
oder im Gitter nebeneinander, ermöglicht das Fül-
len von großen und kleinen Flächen, von Wänden 
und Pilastern. Raffael entwarf für die vatikanischen 
Loggien und erneut in der Villa Madama ein neu-
artiges Dekorationssystem, das im Wechsel von 
Malerei und Stuck, von Fläche und Raum, seine 
Wirkung entfaltet: mal Wirklichkeit, mal Illusion. Ob 
Raffael oder doch Giovanni Udine die Grotesken in 
der Villa Madama entworfen hat, ist nicht endgültig 
geklärt. Tatsächlich hat dieses Dekorationsprinzip 
aber bis ins 18. Jahrhundert hinein überlebt.

Raffael Sanzio da Urbino, geboren 1483 in Urbino, 
ist einer der berühmtesten Maler und Architekten 
der Renaissance. Bekannt ist er für seine Marienbil-
der, z. B. die sog. Sixtinische Madonna in Dresden 
(1512), und für seine Wandgemälde in den Stanzen 
des Vatikans, die Schule von Athen (1510/11). Er 
wirkte sowohl in Florenz als auch in Rom, wo er 
bereits im Jahr 1520 verstarb. Zu seinem Team, 
das an der Villa Madama arbeitete, gehörten der 
Stuckateur Giovanni Udine (1487–1564) als auch 
der junge Maler Giulio Romano (1499 –1546). 

Weiterführende Literatur
Günter Irmscher: Kleine Kunst-
geschichte des europäischen 
Ornaments seit der frühen Neuzeit 
(1400 –1900). Darmstadt 1984
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Peter Flötner (um 1490 –1546)
Arabeske 1546, gedruckt von Rudolff Wyssenbach 1549
Holzschnitt, 24,1×17,1×1,2 cm, Kunstbibliothek, Staatliche Museen Berlin

Erster Blick
Ein Blatt Papier gefüllt mit zarten Ranken – schwarz 
auf weiß, Chaos mit System? Beim genauen Hinse-
hen entdeckt man in dem Kreuzblumenmotiv in der 
Mitte des Blattes den zentralen Punkt, an dem sich 
die Blattspiralen spiegelsymmetrisch brechen: von 
links nach rechts, von oben und unten. Immer spielt 
sich dasselbe Muster ab: Zarte Linien rollen sich 
spiralförmig ein, treffen aufeinander, gabeln und 
überschneiden sich, gehen wieder auseinander, 
schwellen zu Blättern und Schlaufen heran, vertei-
len sich gleichmäßig über das Blatt. Unendlicher 
Rapport oder einmaliges Motiv?

Informationen zu Werk und Künstler
Die flächendeckende Dekoration auf dem Holz-
schnitt ist ein Blatt, das eine Arabeske zeigt – in 
dieser Variante von Peter Flötner 1546 entworfen 
und 1549 in Zürich gedruckt. Da war Flötner bereits 
gestorben. Was ist eine Arabeske und wozu diente 
dieses Blatt? Der Begriff Arabeske, italienisch: ara-
besco oder rabesco und deutsch: maurisch oder 
orientalisch, meint eigentlich das naturnahe oder 
auch stilisierte Laub- und Rankenwerkmotiv, das 
seinen Ursprung in hellenistisch-römischer Zeit 
hat. Mit der Renaissance hielt die Arabeske über 
Byzanz und Venedig Einzug in Südddeutschland, 
zuerst in Augsburg und Nürnberg. Peter Flötner 
stand diesen Einflüssen nahe, gelernt hatte er in 
Augsburg und lebte später in Nürnberg. Hier deko-
rierte er zum Beispiel die Türrahmen des berühmten 
Hirschvogelsaales mit Arabesken. Das vorliegende 
Blatt mit der Arabeske diente vermutlich auch als 
Muster- oder Vorlageblatt für besondere Architek-
turteile oder für das Kunsthandwerk. Ende des 16. 
Jahrhunderts, mit der Ausbreitung des Roll- und 
Beschlagwerks, geriet die Arabeske als Dekora-
tionselement in den Hintergrund und gewann erst 
wieder mit dem Klassizismus des 18. Jahrhunderts 
zunehmend an Beliebtheit. In der Kunstgeschichte 
werden die Begriffe Arabeske und Maureske weder 
einheitlich behandelt, noch klar voneinander unter-
schieden. Tatsächlich ist das stark stilisierte Pflan-
zenornament in der islamischen Kunst mit ihrem 
überwiegenden Bilderverbot zu einem Lieblings-
ornament geworden, zum Ausdruck einer ganzen 
Kultur – in Poesie, Musik und eben auch in der 
Kunst. Hier eignet sich das flächendeckende, sich 

im endlosen Rapport wiederholende Motiv für die 
Dekoration von Mauern, Kuppeln und Wänden, für 
Stickereien und Teppiche und für die Ausstattung 
von Handschriften. Die maurische Ausstattung der 
Säle in der Alhambra in Granada (Spanien) zeugen 
davon ebenso wie viele andere Bauten des Orients. 
Als die Kunst im 19. und 20. Jahrhunderts nach 
neuen Ausdrucksmitteln suchte, entdeckten Schrift-
steller, Philosophen und Künstler die künstlerischen 
Möglichkeiten der Arabeske, ihre Fähigkeit zum 
Wandel, zur Abstraktion, und sie tauchte wieder 
vermehrt auf. Ob in der romantischen Malerei eines 
Philipp Otto Runge, im Symbolismus eines Ferdi-
nand Hodler oder in der Bau- und Raumkunst des 
Jugendstilkünstlers Victor Horta. Tatsächlich gab 
es auch Überlegungen, Piet Mondrians Quadrat-
gitter als geometriesierte Arabesken zu betrachten. 
Wie immer man es auch sieht, die Arabeske oder 
Maureske ist ein Ornament, das sich auf den Weg 
gemacht hat, durch Kulturen und  Epochen, so wie 
kaum ein anderes Ornament. 

Peter Flötner (auch Flatner, Flettner), geboren um 
1490 in Thurgau, ging bei Adolf Daucher in Augs-
burg in die Lehre, bevor er nach einer Italienrei-
se und seinem ersten Wohnsitz in Ansbach 1522 
schließlich in Nürnberg ansässig wurde. Dort wirk-
te er als Baumeister, Goldschmied, Grafiker und 
Bildschnitzer. So geht die künstlerische Gestaltung 
des Hirschvogelsaals in Nürnberg ebenso auf sein 
Konto wie der Entwurf des nicht mehr vorhandenen 
Triumphbogens für Kaiser Karl V. Flötner und sein 
Werk fanden um 1900 die größte Beachtung.

Weiterführende Literatur
Ornament und Abstraktion. Kunst der 
Kulturen, Moderne und Gegenwart 
im Dialog. Hrsg. von Markus Brüder-
lin. Ausstellungskatalog Fondation 
Beyeler. Köln 2001
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François Cuvilliés d. Ältere (1695 –1768)
Spiegelsaal Amalienburg 1735/39
Spiegel und Stuck, Amalienburg, im Park von Schloss Nymphenburg, München

Erster Blick
Der Blick in einen kreisrunden Saal, überhöht von 
einer Kuppel, zugänglich von zwei Seiten: Im Wes-
ten der Haupteingang, erreichbar über einen Ehren-
hof. Im Osten, direkt gegenüber, die Öffnung zum 
Garten. Was sich von außen einfach und zurückhal-
tend gibt, entfaltet im Inneren eine überbordende 
Fantasie an Dekorationskunst: Wandhohe Spie-
gel wechseln sich mit hohen Fensternischen ab. 
Drunter und drüber wachsen und funkeln silberne 
Ranken, Fruchtgehänge, Ornamentnetze und Figu-
ren aus dem hellblauen oder weißen Untergrund, 
brechen sich vielfach in den Spiegeln und im Licht 
der Fenster. Ein Raum, der wie ein kostbares Juwel 
schimmert – berauschend!

Informationen zu Werk und Künstler
Das für die Fasanenjagd gedachte Schlösschen 
Amalienburg im Schlosspark von Nymphenburg in 
München, war ein Geschenk Karls I. (1697–1745) 
an seine Frau Maria Amalie. Karl war Kurfürst und 
Herzog von Bayern zwischen 1726 –1745 und sei-
ne Frau begeisterte Jägerin. Deshalb befand sich 
oben auf dem Dach der Amalienburg auch eine  
Plattform, die als Hochstand diente. Gebaut wur-
de das Kleinod nach den Plänen des Baumeisters 
François Cuvilliés d. Ä. zwischen 1734 und 1739. 
Der eingeschossige Bau mit seinem ungewöhn-
lichen Grundriss gilt nicht nur als Höhepunkt der 
Karriere Cuvillliés, sondern führt auch heute noch 
die Kunst des Rokoko in Perfektion vor! Was ist 
das überhaupt, das Rokoko? Rokoko, oder sty-
le rocaille, meint vor allem eine Dekoration, die 
ihren Ausgang in Frankreich genommen hat 
und sich von dort aus im deutschsprachigen Re-
gionen verbreitete. Leitmotiv ist die Rocaille (aus 
dem französischen: Muschelwerk), ein asymme-
trisches, C-förmiges Ornament, das vor allem in 
der Innenraum- und Fassadendekoration eine Rolle 
spielte. Es nahm seinen Ursprung aus der klassi-
schen Groteske. Zurück zu Amalienburg: Im ersten 
Moment verwirren die grenzenlosen Spiegelungen, 
der perlende Silberschimmer, die hellen Lichtrefle-
xe, sie lassen das Drinnen mit dem Draußen ver-
schwimmen. Bis es gelingt, Wand-, Fenster- und 
Spiegelfläche auseinanderzuhalten. Auf einmal tritt 
die klassische Struktur der Raumeinteilung hinter 
der überbordenden Dekoration zutage: Auf die 

mit einem Profilband umlaufende Sockelzone fol-
gen Fenster- und Spiegelzone, daran schließt sich 
das Gebälk mit seinem Übergang zur Kuppel an. 
Es fehlt das architektonische Prinzip von Tragen 
und Lasten. Stattdessen schweben zierliche, mit 
Ornamenten gefüllte, Kartuschen in der Sockelzo-
ne, nehmen üppig ornamentierte Spiegelrahmen 
und Fensternischen die Positionen von Säulen und 
Pilastern in der Mittelzone ein, umläuft eine weiße 
Kehle als abschließende Gebälkzone wellenförmig 
den Saal. Dabei verschleifen Girlanden, Rocaillen, 
Figuren, Trophäen und Füllhörner die Übergän-
ge zwischen den drei Wandzonen, verklammern 
den Boden mit der Wand, wuchern bis in das weiß 
getünchte Kuppelgewölbe hinein. So entsteht die 
Illusion eines Raumbildes, in dem die Rocaille die 
Hauptfigur spielt, das  Himmelblau den Ton angibt 
und die Spiegelungen die Grenzen zwischen Drin-
nen und Draußen aufheben. Das ist Rokoko, frei 
und leicht im Raum schwingend – eine Täuschung 
der Sinne auf höchsten Niveau. 

François Cuvillés war der Architekt, Johann Baptist 
Zimmermann der Stuckateur. 
François Cuvillés 1695 geboren in Soignies (Bel-
gien), starb 1768 in München. Ausgebildet wurde 
er an der Académie royale d‘architecture in Paris. 
Kurfürst Karl Albrecht vergab ab 1730 alle Bau-
aufträge direkt an Cuvilliés. Der arbeitete an der 
Münchener Residenz, am Palais Holnstein und am 
Schloss Haimhausen. Und zuletzt baute er noch 
das 1944 zerstörte Residenztheater in München. 
Seine Ideen zur Innenausstattung von Räumen und 
Möbeln fassen seine knapp 50 Bücher zusammen, 
die zwischen 1738 und 1756 erschienen und den 
Cuvilliés-Stil in die Welt trugen. 

Weiterführende Literatur
Riedl-Valder, Christine: Johann 
Baptist und Dominikus Zimmermann: 
Virtuose Raumschöpfer des Rokoko. 
Regensburg 2017
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Erster Blick
Eine Tischlampe mit einem Fuß und Stil aus Bron-
ze, einem Schirm aus Glas: Roter Mohn und grüne 
Blätter leuchten, wenn das Licht eingeschaltet ist. 
Obenauf ein Knauf, der alles zusammenhält, denn 
der Schirm setzt sich aus vielen kleinen Glasstü-
cken zusammen, die durch bleierne Stege mitei-
nander verbunden sind. Nur so finden die dekora-
tiven Blumen- und Blattmotive ihren Platz auf dem 
gläsernen Halbrund. Das alles erinnert irgendwie 
an mittelalterliche Glasfenster. Kein Wunder! Denn 
die Art der Herstellung ist offenbar dieselbe, oder?

Informationen zu Werk und Künstler
Wer kennt sie nicht, die leuchtenden Steh-, Hänge- 
und Tischlampen der Firma Tiffany? Auch heute 
noch, gut 100 Jahre nach ihrer Entstehung, gilt 
die Tiffanyleuchte als echtes Liebhaberstück. Was 
macht sie so besonders? Wer steckt hinter diesem 
Design? Der Fuß ist meist aus Bronze – geschwun-
gen, gedreht, gerillt oder mit Mosaiken versehen. 
Dazu kommt ein Schirm aus Glas – abstrakt gemus-
tert oder naturalistisch geblümt, auf jeden Fall inten-
siv leuchtend und strahlend bunt! Denn, so sagt 
der amerikanische Firmengründer Louis Comfort 
Tiffany: „Farbe ist für das Auge, was Musik für das 
Ohr ist!“ Im Jahr 1885 hatte der Amerikaner Louis 
Tiffany seine sogenannte Glass Company in New 
York gegründet und bis zum Jahr 2005 galt er auch 
als ihr hervorragender Designer. 2005 entdeckte 
man aber einen Briefwechsel, mit dem neues Licht 
in die Geschichte der Erfindung der Tiffany-Lampen 
kam. Seitdem weiß man, dass auch Clara Driscoll, 
Leiterin der Tiffany-Girls in der Glasschneiderei, am 
künstlerischen Entwurf beteiligt war. Auf ihr Kon-
to gehen zum Beispiel die ganz großen Erfolgs-
schlager wie Dragonfly, Wisteria, Peony oder Pop-
py. Die Dragonfly-Lampe zum Beispiel wurde auf 
der Pariser Weltausstellung 1900 sogar mit einem 
Preis ausgezeichnet. Aber zurück zum Beispiel 
Oriental Poppy (= orientalischer Mohn). Das über 
den Lampenschirm sich ausbreitende, glutrote Blu-
mendekor mit Knospen und Blüten, dunkel- und 
hellgrünen Blättern, den dunklen Konturen wur-
zelt motivisch in der Bewegung des Jugendstils 
mit seinem Hang zur Stilisierung. Der geometri-
sche Rand gibt dem Schirm seinen festen Halt, 
so wie der Saum eines Kleides. Das Miteinander 

der Komplementärfarben Rot und Grün hebt sich 
klar vom goldigen Untergrund ab. Die dunklen Blei-
verglasungen verankern das Blumenmotiv in der 
Fläche. Die unglaubliche Farbintensität wird durch 
die Farbwahl, aber auch durch eine besondere che-
mikalische Behandlung des Glases, erreicht. Auf 
diesen sogenannten irisierenden Effekt besaß Tif-
fany das Patent, man spricht von Favrile-Glas. Das 
tiefe Leuchten lässt den Lampenschirm zu einem 
funkelnden Juwel werden. Deshalb ist die Tiffany-
Lampe wohl inzwischen zu einem Designklassiker 
geworden: handgearbeitet, dekorativ, funktionell.

Clara Driscoll, geboren 1861, studierte an der 
Cleveland`s Western Reserve School of Design for 
Women und nahm 1888 die Arbeit in der New Yor-
ker Firma Tiffany auf, wo sie erfolgreich als Desig-
nerin und Leiterin der Glasabteilung arbeitete. Kurz 
vor ihrer Heirat im Jahre 1909 gab sie ihre Arbeit 
bei Tiffany auf. Sie starb 1944. 2005 entdeckte man 
den Briefwechsel, der ihre Rolle als Designerin bei 
Tiffany offenbarte.
Louis Comfort Tiffany, geboren 1848 in New York, 
durchlief mit 14 Jahren die  Militärakademie, bereis-
te Europa und Afrika. Später wurde er in die Nati-
onal Academy of Design aufgenommen. Erfolg 
hatte Louis Tiffany mit der Herstellung von Glas. 
Hier erwarb er 1894 das Patent auf die Herstellung 
von besonders schimmernden Glas, dem soge-
nannten irisierenden Glas, Tiffany Favrile-Glasses. 
1885 gründete er seine Manufaktur Tiffany Art 
Glass Company, ein Einrichtungshaus, für das er 
selbst als Designer, Maler und Glaskünstler arbei-
tete. Die verspielten Glasarbeiten der Firma Tiffany 
sind klassische Beispiele für die dekorative Kunst 
des Jugendstils. Louis C. Tiffany starb 1933 in New 
York. 

Weiterführende Literatur
Design Klassiker. Vom Barcelona-
Sessel bis zum iPad. London o. J.

Clara Driscoll (1861–1944), Louis Comfort Tiffany (1848 –1933)
Stehlampe Oriental Poppy, 1905
Favrile-Glas kupferverbleit, Bronze, 205 cm, 66 cm Durchmesser, Privatbesitz
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Erster Blick
Was passiert, wenn ein Fußball auf ein Tor fliegt und 
im Netz stecken bleibt? Genau, das Netz beult sich 
aus. Dieser Zustand erscheint hier ins Malerische 
übersetzt. Ein Netz oder Gitter, das sich nach vorn 
wölbt. Eine räumliche Illusion und optische Täu-
schung, auf Leinwand gebannt mit Pinsel und in 
kräftigen Farben. Spielerei – Dekoration – Kunst? 
Oder alles zusammen?

Informationen zu Werk und Künstler
Das Bild mit dem Titel Vega Nor stammt von dem 
OP-Art-Künstler Victor Vasarely. OP-Art? Das ist 
eine Kunst, in der es um die optische Spielerei, 
um die Wahrnehmung per se geht. Vasarely mal-
te Vega Nor 1969, im Jahr der ersten Mondlan-
dung. Tatsächlich gehört das Bild zu einer ganzen 
Serie von Bildern, die der ungarische Künstler 
nach einem der hellsten Sterne am Nordhimmel 
benannt hat: Vega befindet sich etwa 25 Lichtjahre 
von der Sonne entfernt, also relativ nahe zur Erde 
und galt schon damals als wissenschaftlich recht 
gut erforschter Stern. Vasarelys Kommentar zum 
Bild: „Diese Komposition drückt die Erweiterung, 
die Erweiterung des Universums aus: das Extrem 
der großen Unendlichkeiten der Natur.“ Tatsäch-
lich waren die Bilder der Vega-Serie, die Vasarely 
zu Beginn der 1960er-Jahre malte, der Beginn der 
sogenannten Op-Art-Bewegung. Eine Kunstrich-
tung, die mit der Wahrnehmung des Betrachters 
spielte. Es ging um die Reaktion des Auges auf 
Muster und Strukturen, um die Wirkung von Hell-
Dunkel-Kontrasten, um den Effekt der Verzerrung 
von Formen, Linien und Flächen und um die Eigen-
schaften von Farbwerten. Alles Experimente, mit 
denen sich Vasarely als gelernter Werbegrafiker 
täglich befasste. Und er erforschte das Potenzi-
al noch vor dem Zeitalter des Computerdesigns 
mit den klassischen Mitteln der Leinwand und des 
Pinsels. Spiralen, Linien, Gitter, Kugeln pulsierten, 
schillerten, rollten jetzt über die Leinwände, seit-
wärts, rückwärts, vorwärts. Rauschende Farbwelten 
in 3D und eigentlich doch nur Leinwand, Pinsel und 
Farbe. Wie gemacht für die Swinging Sixties, für 
den Rausch von LSD, für die Welt der Hippies und 
Popstars. Vasarely wollte eine Kunst für den Alltag 
und er hatte damit Erfolg: Poppige Plattencover 
für die Rolling Stones, großgemusterte Stoffe in 

den Schaufenstern, kreisende Spiralen auf Postern, 
Polstern und Tapeten: OP-Art war in und Vasare-
ly Anfang der 1970er-Jahre auf dem Höhepunkt 
seines Erfolgs. Seine Kunst war allgegenwärtig, 
ob im Speisesaal der Deutschen Bank oder im 
Jugendzimmer des kleinen Reihenhauses. Doch 
nach dem Rausch kam das Erwachen, das abrupte 
Ende. Plötzlich hatte man Vasarely satt, stempelte 
seine Kunst als gefällig, dekorativ, gehaltlos ab. 
Schade, denn die Eroberung des Raumes ist eine 
Kernfrage der Kunst seit der Renaissance, und hier 
liegen auch die Wurzeln Vasarelys. 

Victor Vasarely, eigentlich Gyözö Vásárhelyi, gebo-
ren 1906 in Pécs (Ungarn), ließ sich 1930 in Paris 
als Werbegrafiker nieder. In den 1950er-Jahren 
widmete er sich zunächst der kinetischen Kunst, 
kam darüber zu seiner illusionären Malerei, in der 
die räumliche Bewegung im Mittelpunkt steht. Er 
nahm an der documenta (1955–1968) teil, entwarf 
1972 sowohl das Logo für Renault als auch das 
für die Olympischen Spiele. Er starb 1997 in Paris.

Weiterführende Literatur
Im Labyrinth der Moderne. 
 Ausstellungskatalog, hrsg. von 
 Martin Engler. Nürnberg 2018

Victor Vasarely (1906 –1997)
Vega-Nor, 1969
Öl auf Leinwand, 203×203 cm, Albrigth-Knox Art Gallery, Buffalo, New York
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Erster Blick
Zitronen, Pfirsiche, Granatäpfel. Stilisiert und in 
endloser Folge reihen sie sich in ein zeit- und raum-
loses Muster mit Blüten, Blättern, Rankenwerk. Auf 
hellem Untergrund, in zarter Farbabstimmung von 
Gelb, Ocker und Orange bis hin zu Olivgrün. Dabei 
zeigen sie verschiedene Zustände der Reife: von 
der Knospe über die Blüte, bis zur überreifen, aus 
der Schale platzenden, Frucht. Ein Muster nach 
dem Vorbild der Natur. Ornamental und unaufdring-
lich – zur dekorativen Gestaltung größerer Flächen 
durchaus geeignet, ein Tapetenmuster eben!

Informationen zu Werk und Künstler
Der Ausschnitt der Tapete mit dem Früchtemuster 
stammt aus England, aus dem Atelier des William 
Morris. Kaum ein anderer ist so bekannt für sei-
ne Dekorationskunst wie der Engländer William 
Morris, längst überziehen seine Blumenmuster 
Geschenkpapiere, Kissen, Porzellan und zahlrei-
che andere Gegenstände des täglichen Lebens. 
Zu seinen berühmtesten Tapetenentwürfen, die 
wesentlich in der Zeit zwischen 1860 und 1870 ent-
standen, gehört auch das hier gezeigte Muster mit 
den Früchten. Im Unterschied zu den traditionellen 
Tapetenmustern der viktorianischen Zeit, zeigt das 
Früchtemuster einen hellen Untergrund mit stilisier-
ten Früchten in zarten Farben. Angeregt durch den 
Stil der mittelalterlichen Buchmalerei und durch die 
Formen, die die Natur vorgibt, entwarf Morris seine 
Ideen auf Papier, dabei gestaltete er die Plastizität 
seiner Früchte mithilfe von größeren und kleineren 
Farbpunkten, die er sorgsam aneinanderreihte. So 
erhielten sie einerseits die notwendige Plastizität, 
behielten aber andererseits ihren zeichenhaft-flä-
chigen Charakter. Botanische Genauigkeit spielte 
dabei keine große Rolle. Ebenso wenig die sym-
bolische Bedeutung, die einzelne Früchte im Mit-
telalter besaßen, etwa der Granatapfel. Bei Morris 
ging es mehr um ihren dekorativen Charakter, um 
die Rolle, die Farbe und Form im Muster spielten, 
um ihre dekorative Wirkung im Rapport. Aber im 
Vergleich zu den dunklen und schweren Tapeten-
mustern viktorianischer Zeit waren Morris Tapeten-
entwürfe hell, freundlich und zurückhaltend. Ganze 
Wände konnten damit tapeziert werden. Frei nach 
Morris Motto: „Dulde in deinem Haus nur Dinge, 
die nützlich sind oder die du als schön empfindest.“ 

William Morris, geboren 1834 in Elm House in Wal-
thamstow, begann, in Oxford Theologie zu studie-
ren. Unter dem Einfluss der Präraffaeliten entdeckte 
der Student seine Begeisterung für die Baukunst 
des Mittelalters und wechselte zum Studium der 
Architektur. 1861 gründete er zusammen mit ande-
ren die Einrichtungsfirma Morris, Marshall, Faulkner 
& Co. Man entwarf hochwertig dekorierte Stoffe, 
Teppiche, Möbel, Buntglas und Geschirr, legte Wert 
auf sorgfältig ausgewählte Materialien und orien-
tierte sich im Herstellungsprozess am traditionellen 
Handwerk. Auf diese Weise setzte man sich von der 
industriell gefertigten Massenware ab. Das hatte 
politisches Potential! Tatsächlich waren Morris` 
Tapeten zu ihrer Zeit nicht sehr beliebt und für den 
Großteil der Bevölkerung auch unerschwinglich. 
Erst gegen Ende des Jahrhunderts nahm der Ver-
kauf zu. Tatsächlich stehen sie ja auch heute noch 
zum Verkauf, das spricht wiederum für die Zeit-
losigkeit der Morrisschen Entwürfe. Neben seiner 
Tätigkeit als Gestalter war Morris literarisch und 
politisch engagiert, schrieb Gedichte und verfasste 
politische Schriften. Zusammen mit John Ruskin 
zählt er zu den Mitbegründern der sog. Arts-and-
Crafts-Bewegung. Einer Bewegung, die die Kunst, 
das Handwerk und das Leben nach den Verän-
derungen durch die Industrielle Revolution wieder 
unter einen Hut bringen wollte. 

Weiterführende Literatur 
Günter Irmscher: Kleine Kunstge-
schichte des europäischen Orna-
ments seit der frühen Neuzeit 
(1400 –1900). Darmstadt 1984 

William Morris (1834 –1896)
Tapetenmuster mit Obstdekor, 1862
Blockbedrucktes Papier, Victoria & Albert Museum, London
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Historische Ornamente, Textilien, Peru Anthropomorphe Figur, ca 100 –700 n. Chr., Ton, Höhe 25,5 cm, Museo Regional, Ica, Peru
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Chinesisches Ornament, undatiert

© Friedrich Verlag | KUNST 5 –10 | Heft 57 / 2019
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ORNAMENTE AUS ALLER WELT
Das Ornament (lat. ornare – schmücken, ordnen, rüsten) ist ein universelles Phänomen: 
In allen Kulturen und zu allen Zeiten verzierten Menschen die Dinge des Lebens mit geometrischen 
Formen oder stilisierten Motiven von Pfl anzen und Tieren – und dies geschieht auch heute noch.

Sarma-Haube, Ende 17. Jahr-
hundert, Algerien
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Dose, undatiert, Holz, Ø 33 cm, 
12 cm hoch, Yoruba, Nigeria
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Fenster, Maßwerk im Glaspalast, 
17. Jahrhundert, Holzschnitzerei, 
Fort Amber, Jaipur, Indien
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Wandornament, 12./14. Jahrhundert, 
Fliesen, Friday Mosque, Yazd, Iran
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Churinga (religiöser Gegenstand 
der Aborigines), undatiert, Holz, 
Aranda-Region, Australien
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Dame mit Pfeife und Tabak, 
 Farbholzschnitt, undatiert, Japan 
(Victoria and Albert Museum, London)

Sandzeichnung, 2007, Vanuatu
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Steinfassade, undatiert, Mitla, Mexiko
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Satteltasche, undatiert,
Wildleder und Perlenstickerei, 
indianisch (Dakota), USA
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Textilgewebe, 5. /2. Jahrhundert v. Chr., Peru
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Buchillustration (Gospel-
buch, „The Book of Kells“), 
um 800, Farben auf Perga-
ment, Irland / Schottland
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Blendsteinbögen, erbaut 785 – 990, 
Ostfassade, La Mezquita, 
Cordoba, Spanien
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Nikos Alexiou: The End, 2007, Animation, 
Fridericianum 2017, Kassel, Deutschland
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Stencils herstellen: 

1. Skizze entwerfen 2. Stencils ausschneiden

3. Sprayen mit negativer Form

4. Positive Form für weitere Sprayfl ächen

5. Ergebnis auf der Toilettentür 
(Schülergruppe Ulrike Kaiser,  
Gymnasium Geretsried)
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Name: Datum:

Technik

zur Unterrichtsidee „Vom Unort zum schmucken Örtchen“, S. 24 ff., von MARCELLA IDE-SCHWEIKART 

1  Graffi ti: Bananenkotzer, Düsseldorf, Foto 1988 2  Buchstaben benötigen Stege, damit sie als 
Schablone verwendet werden können.

3  Mischtechnik: Schablonenauftrag und Freihandsprayen in der Tumblingerstraße 
im Münchner Schlachthofviertel, Juli 2018
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Name: Datum:

Ein Monogramm zeichnen

zur Aufgabe 1: „Mein Monogramm“, S. 36 f., von STEFANIE MÜLLER 

A  Künstlermonogramme, 1902, Vereinigung Bildender Künstler Österreichs

B Briefkopf der Wiener Werkstätte (Wien 7, Neustiftgasse 32 / 34) mit Rosensignet, 1914 (Ausschnitt)
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• Gestalte nun mittels der eben angewendeten Werk-
zeuge und unter Zuhilfenahme von Strukturgittern 
(du kannst dir hierfür Hilfslinien aus dem Rand 
„ziehen“ oder Linien einzeichnen) ein Muster; wahr-
scheinlich musst du die Ebene mit dem Rapport 
mittels „Skalieren“ deutlich verkleinern.

• Achte darauf, dass möglichst geringe freie Flächen 
stehenbleiben und die Rapporte sich gut ineinander 
fügen, sodass eine neue Struktur entsteht.
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• Die Einzelelemente sollen nun mittels der Werkzeu-
ge „Verschieben“, „Drehen“, „Spiegeln“, „Skalieren“ 
(Achtung: Häkchen bei „Verhältnis beibehalten“ 
setzen) und dem Duplizieren der Ebenen so zuei-
nander ausgerichtet werden, dass eine interes-
sante, relativ geschlossene Form entsteht, die den 
Rapport bildet.

• Wenn du zufrieden mit der Form bist, reduziere die 
drei Ebenen zu einer [Rechtsklick auf die oberste > 
nach unten vereinen].

• Wenn du zufrieden mit einem entstandenen Teil des 
Musters bist, vereine die einbezogenen Ebenen, 
dupliziere die Ebene und verschiebe sie so, dass 
das Muster erweitert wird.

• Für den Druck des Musters auf Transferfolie, 
muss das ganze Bild abschließend horizontal ge-
spiegelt werden, da es sonst später spiegelverkehrt 
erscheint [mit dem Werkzeug „Spiegeln“ und der 
Werkzeugeinstellung „horizontal“].

• Speichere die Datei abschließend noch einmal 
als „xcf“, also GIMP-Format, ab.

• Nun musst du dein Muster noch für den Druck 
speichern: [Exportieren > „Dateityp nach Endung“ 
öffnen > .jpg wählen > Exportieren > 

Qualität 100 % wählen]. 

• Verfahre so, bis das Blatt mit einem Muster gefüllt ist.

Gehe exakt wie folgt vor:
• Öffne eine neue GIMP-Datei [Datei > Neu > 

Vorlagen: DIN A4 (300 ppi), Hochformat, 
Erweiterte Einstellungen: Füllung – Transparenz].

• Speichere die Datei mit deinem Namen 
[Datei > Speichern > Klassenordner]; 
speichere auch immer wieder zwischendurch.

• Öffne das Foto als neue Ebene
[Datei > als Ebenen öffnen].
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Name: Datum:

Muster erstellen mit GIMP

zur Unterrichtsidee „Maritime Strandtaschen“, S. 14 ff., von MELANIE APPELT 

• Füge einen Alphakanal hinzu, um später Bildteile transparent machen zu können 
[Ebene > Transparenz > Alphakanal hinzufügen].

• Wähle den „Zauberstab“ aus dem Werkzeugkasten aus (in den Werkzeugeinstellungen 
bei Schwellenwert etwa 50 angeben), klicke auf den weißen Hintergrund, um diesen auszuwählen 
und anschließend zu löschen [Bearbeiten > Löschen].

• Nun die Auswahl (gestrichelte Line) löschen [Auswahl > Nichts].
• Falls Pixel außerhalb der gewünschten Fläche mit ausgewählt wurden, 

können diese nun mit dem Werkzeug „Radiergummi“ entfernt werden.

• Jetzt für jedes Objekt eine eigene Ebene 
erstellen, um sie einzeln bearbeiten zu können 
[Rechtsklick auf Ebene im Ebenenfenster 
> Ebene duplizieren].

• Nun die Objekte so löschen [mit Auswahlwerkzeug 
Rechteck markieren > Bearbeiten > Löschen; 
Auswahl > Aufheben], dass auf jeder Ebene nur 
ein Objekt übrig bleibt. Kontrolle mittels: Ebene 
 unsichtbar machen (kleines Augensymbol neben 
der Ebene im Ebenenfenster weg klicken).

• Jetzt werden alle Objekte einzeln eingefärbt, 
 indem jeweils der transparente Hintergrund mittels 
„Zauberstab“ ausgewählt wird, dann die Auswahl 
umkehren [Auswahl > Invertieren] und eine eigene 
Farbe zuweisen [Doppelklick auf die Vordergrund-
farbe im Werkzeugkasten, mit Farbmischer passen-
de Farbe wählen; Bearbeiten > mit Vordergrund-
farbe füllen; Auswahl > Aufheben].

• Wähle Farben aus, die zum Thema passen und 
die zusammen einen ansprechenden Farbklang 
ergeben!
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Name: Datum:

Einfache Skizze eines Oberkörpers

zur Unterrichtsidee „Der tätowierte Spind“, S. 18 ff., von ANNETTE SCHEMMEL 
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Name: Datum:

Tattoos 

zur Unterrichtsidee „Der tätowierte Spind“, S. 18 ff., von ANNETTE SCHEMMEL 

4  Traditionelles Tattoo, Māori, Zeichnung, 19. Jahrhundert 
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3  Tätowierter Arm, Marquesas-Inseln 
(Französisch-Polynesien), um 1890
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1  Rangatira (Häuptling) mit tätowiertem 
Gesicht, Hawaii, 1999

2  Zeitgenössisches Gesichtstattoo, 
Amsterdam, 2008 
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Name: Datum:

CALLIGRAFFITI

Zur Unterrichtsidee „Calligraffi ti“, S. 30 ff., von DANIEL SCHÜSSLER 

Schriftbeispiele 

1 Persische Kalligrafi e                           4 Schrift des Graffi ti-Künstlers RETNA 

5 Tamilischer Schriftzug 

6 Graffi ti-Writing (Alphabet) 7 Graffi ti-Writing (Text)

2 Althebräisches Alphabet

3 Angelsächsische Runen
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