
DINGE
Ausgabe 15 I 2009

  PIET BOHL/JUDITH HILMES

4 Dingen auf den Grund gehen

9 Buchtipps zum Thema

  SABINE TEMPLIN

42 Die Dimensionen des Stilllebens

  UDO DORSCH

44 Die Geschichte hinter den Dingen

  PIET BOHL / JUDITH HILMES / FRITZ SEYDEL

46 Was tun, wenn Julian den Pinsel zerbricht?

  STEFAN SCHMIDT

6 Dinge zu einem Stillleben anordnen 
   Gegenstände arrangieren und fotografieren

   JUDITH HILMES

10 Fundstücke präsentieren 
  Dinge sammeln und arrangieren

  PIET BOHL

14 Gegenstände verfremden 
  Mit unterschiedlichen Materialien nachgestalten

  ANNA-MARIA LOFFREDO

38 „Ich sehe was, …“ 
  Gegenstände nach Beschreibungen zeichnen

  SUSANNE MALETZ

39 Zauberhafte Dinge 
  Gegenstände in Schneekugeln präsentieren

  STEFAN SCHMIDT

40 Mit anderen Augen 
  Gegenstände stark vergrößert zeichnen

Ü  3 

Ü  2 

Ü  1 

A  1

A  2

A  3

 IM UNTERRICHT

IN DER KUNST

ÜBUNGEN

PÄDAGOGISCH GEFRAGT

ZUM THEMA

AUFGABEN

4

4

4

4

4

KUNST



UNTERRICHTSIDEEN

Das Materialpaket zum Themenheft „Dinge“ enthält:M

  STEFAN SCHMIDT

18 Dahinter geklemmt
  Gegenstände für ein Klassenklemmbrett zeichnen

  HEIMKE HIMSTEDT-KELINY/WIEBKE GERLING 

22 Dinge erzählen Geschichten 
  Alltagsgegenstände zu einer fiktiven  
  Biografie arrangieren

  ANNA-MARIA LOFFREDO

26 Dinge ins Bild montiert
  Combine Paintings mit plastischen  
  Gegenständen gestalten

  SUSANNE RIEMANN

32 Auf der Jagd nach Trophäen
  Eroberung eines Kunstwerks

 12 Karteikarten  1. Bartel Jamnitzer

   2. Pieter Claesz

   3. Deutscher Meister um 1620 +

     Gerhard Richter

   4. Johann Georg Hinz

   5. Jean-Baptiste Siméon Chardin

   6. Gerrit Rietveld

   7. Marcel Duchamp

   8. Max Beckmann

   9. Salvador Dalí

   10. Christo

   11. Thomas Demand

   12. Tony Cragg 

 Poster  Stillleben des Barock

 4 Bildkarten  Ausschnitte von Gegenständen

 4 Folien Bildbeispiele zu den Artikeln

  im Heft

©
 K

al
lm

ey
er

 V
er

la
g

Bartel Jamnitzer: Nautiluspokal

1588, Silber vergoldet mit Nautilusmuschel, Staatliche Kunstsammlungen Kassel, Abt. Kunsthandwerk und Plastik.

LITERATU
R: Stilleben in Europa. Ausstellungskatalog. Aschendorff Verlag: Münster 1979.

Der erste Blick

Besonders praktisch sieht dieses Gefäß nicht aus – dafür erscheint es umso edler. 

Der Pokal wirkt sehr wertvoll durch seine goldenen Verzierungen und

das zerbrechliche Schneckengehäuse aus Perlmutt. Das schimmernde Gehäuse mit

schuppen artiger Struktur, der Meeresgott mit Dreizack und der Deckel mit seiner 

sich wie Wasser kräuselnden Oberfläche stellen einen Bezug zum Meer her.

Informationen zu Werk und Künstler

Dieses Prunkgefäß ist mit kunstvoller Goldschmiedearbeit versehen. Gefertigt wurde es aus dem Gehäuse eines Nautilus 

– ein Nautilus ist ein Tier, das verwandt ist mit Tintenfischen, aber im Gegensatz zu diesen eine schneckenartige Schale 

besitzt. Es lebt z. B. im Indischen Ozean. Auf dem Deckel des Gefäßes aus vergoldetem Silber sitzt der Meeresgott Neptun  

mit seinem Dreizack auf einer Schnecke. Solche handwerklichen Kunststücke dokumentierten durch ihre kostbaren 

Materialien den Reichtum ihres Besitzers. Schiffe der vereinigten Ostindischen Kompanie brachten tropische Muscheln, 

Schneckengehäuse und Korallen aus Fernost nach Europa. Wertvolle Naturalien fanden als seltene Stücke Eingang in 

die Kunstkammern und Kuriositätenkabinette. Gegenstände, die eine geglückte Verbindung zwischen Natur und künst-

lerischer Bearbeitung zeigten, zählten zu den bewunderten Sammlerstücken. Die Kunst des Handwerkers, z. B. des 

Goldschmieds oder Steinschneiders, bestand darin, ein Naturobjekt so weit zu verfremden, dass es noch zu erkennen 

war, aber gleichzeitig seine Funktion als Deckelgefäß deutlich wurde. Ein typisches Beispiel dafür ist der Nautiluspokal. 

Die schneckenförmige Schale des Nautilus gehörte seit dem 16.  Jahrhundert zu den in Europa besonders beliebten 

exotischen Kostbarkeiten und damit zu den Materialien für Prunkgefäße. Bei der Verarbeitung zu einem Pokal wurde 

häufig die äußere, braun-weiße gestreifte Schicht der Nautilusschale entfernt. So konnte die irisierend schimmernde 

Perlmuttoberfläche erscheinen. Der Rand der Schale wurde meist mit einer Silberkante eingefasst, damit das Perlmutt 

nicht absplitterte. Als Verweis auf die Herkunft des edlen Gehäuses bildeten oft ein kunstvoll gearbeiter Meeresgott oder 

eine Wassernymphe den Schaft. 

In Bezug auf die christliche Symbolik der Muschel gilt der Nautilus, auch Perlboot genannt, als Sinnbild der jungfräulichen 

Empfängnis (die Jungfrau Maria brachte nach christlicher Vorstellung ohne das Dazutun eines menschlichen Vaters Gottes 

Sohn Jesus zur Welt). Im Barock bedeutete der Nautilus dagegen häufig Standhaftigkeit und Wagemut in der Seefahrt. 

Viele niederländische Stillleben des 17.  Jahrhunderts zeigen den Nautiluspokal als dekoratives Prunkgefäß und laden 

es mit Bedeutung auf –  so auch Pieter Claesz in seinem Vanitas-Stillleben (Karteikarte 2).

Aufgaben

1.  In vielen niederländischen Stillleben des 17. Jahrhunderts ist ein Nautiluspokal zu sehen. 

Forsche in Internet oder Bibliothek nach entsprechenden Beispielen.

2.  Dokumentiere die unterschiedlichen Stillleben mit den diversen Prunkpokalen

auf einem Plakat.

3. Suche dir einen der Pokale aus, der dir besonders gefällt, 

und zeichne ihn möglichst werkgetreu ab.

4. Entwirf einen eigenen Pokal, der als Trinkschale einen Nautilus oder 

einen entsprechenden Gegenstand aufweist. Entscheide dich bei deinem Entwurf, 

ob das Gefäß zeitgemäß aussehen soll oder eher wie eine Antiquität.
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Pieter Claesz: Vanitas-Stillleben mit Nautiluspokal
1634, Öl auf Holz, 47� 61 cm, Münster, Westfälisches Landesmuseum für Kunst und Kulturgeschichte.

LITERATUR: Stilleben in Europa. Ausstellungskatalog. Aschendorff Verlag: Münster 1979.

Der erste Blick:

Ein Sammelsurium der unterschiedlichsten Dinge ist auf einem Tisch zu sehen.
Auffällig ist der kunstvoll gearbeitete Pokal. Alle Gegenstände erscheinen wie zufällig 
zusammen gedrängt, so als hätte sich gerade jemand Platz schaffen wollen. 
Unter der beiseite geschobenen Tischdecke ist die Kante eines Holztisches zu erkennen. 
Sie ist zum Anfassen nah. Alles in allem: eine perfekte Nachahmung der Dinge!

Informationen zu Werk und Künstler:
Der verzierte Prunkpokal bildet den Mittelpunkt des Bildes. Seine Schale nimmt im oberen Teil die Form eines Wal-
fischmauls an. Der Meeresgott Triton trägt das Nautilus-Gehäuse (Karteikarte 1). Hinter dem Pokal ist ein umgekipptes 
Römerglas zu sehen, das diagonal auf dem Tisch liegt. Am Fuß des Pokals nimmt eine wie zufällig fallen gelassene 
Goldkette den vorderen Bildteil ein. Sie hängt teilweise über der Tischkante, ganz nah am Betrachter. Beinahe versteckt 
unter einem Buchdeckel und doch deutlich sichtbar durch die Beleuchtung ist ein Totenschädel platziert. Durch die 
raffinierte Ausleuchtung  der Dinge wird ein Tiefenraum erzeugt. Überschneidungen, Diagonalen, die Spiegelung eines 
Fensters im Glas sowie eine feine Farbmodulation der dargestellten Gegenstände tragen zu dieser Dreidimensionalität 
(Räumlichkeit) bei. Virtuos werden die Dinge in ihrer Stofflichkeit durch Farbe, Form und Struktur herausgestellt. Das 
grün schimmernde Glas, das gedämpfte Gold der Kette, die aus einem Nautilusgehäuse gefertigte Perlmuttschale mit 
dem kühlen Silber der Fassung – dies alles bezeugt die Kostbarkeit der Dinge. Die Farbpalette ist auf wenige Erdtöne 
beschränkt, die sich in der malerischen Wandfläche des Hintergrundes wiederfinden. Alles ist in gedämpftes Licht 
getaucht. So hält der Maler die Dinge in einem Schwebezustand: Er stellt sie realistisch dar; zugleich verleiht er ihnen 
durch die besondere Atmosphäre des Lichts und Farbklangs eine tiefere Bedeutung. Das umgestürzte Römerglas und 
vor allem der Totenschädel sind als Zeichen der Vergänglichkeit allen irdischen Reichtums und Lebens aufgeführt. Die 
ausladende Kette kann als Symbol für die Verbindung mit dem Kosmos erkannt werden. Das vom Maler inszenierte rät-
selhafte Gefüge mit vielschichtigen Verweisen und Symbolen wurde von seinen Zeitgenossen als „Denkbild“ aufgefasst 
und entschlüsselt. Die Lesbarkeit dieser Botschaft war gesichert durch die Emblem-Bücher, die seit dem 16. Jahrhundert 
populär wurden: Sie brachten Volksweisheiten, christliches und humanistisches Bildungsgut in Text-Bild-Kombination 
moralisierend zum Ausdruck und waren gebildeten Auftraggebern und Betrachtern vertraut. Diese Bücher dienten den 
Malern als Vorlagen für ihre Bildprogramme. Claesz steht in der Tradition der holländischen Vanitas-Stillleben des 
17.  Jahrhunderts, in denen die Vergänglichkeit des Lebens angemahnt wird. Der Totenschädel, halb Mensch, halb Ding, 
ist das offensichtlichste Vergänglichkeitssymbol. Es soll im Betrachter das Bewusstsein der Endlichkeit wachhalten und 
ihn so zur Mäßigung bewegen. 
Pieter Claesz, vermutlich holländischer Abstammung, wurde um 1597 in Burgsteinfurt in Westfalen geboren. Er heiratet 
1617 in Haarlem. Seit 1621 sind datierte Werke von ihm bekannt. Vorwiegend malt er Vanitas-Stillleben.1661 stirbt er in 
Haarlem.

Aufgaben
1.  Mit welchen bildnerischen Mitteln erzeugt der Maler Räumlichkeit im Bild?

Ordne deine Ergebnisse in Form einer Tabelle an, in der die dargestellten Dinge
aufgeführt werden.

2.  Welche Farbpalette hat der Maler benutzt? Gib die wichtigsten Farbtöne auf 
einem Übungsblatt an und ordne sie nach ihren Hell-Dunkel-Werten 
und nach der Farbintensität.

3. Fertige eine blasse Schwarz-Weiß-Kopie des Bildes an und verändere den 
Farbklang mit Buntstiften oder Jaxonkreiden nach deinen eigenen Vorstellungen.

4. Beschreibe die Wirkung, die sich durch deine neue Farbgebung einstellt.
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Informationen zum Stillleben des deutschen Meisters

Das Bild des deutschen Meisters ist ein typisches Vanitas-Stillleben: Diese wurden im Zeitalter des Barock gemalt 

(17.  Jahrhundert) und weisen auf die Endlichkeit des irdischen Lebens hin. Ein Schlüsselsatz dieser Zeit ist „Omnia est 

vanitas“, was „Alles ist vergänglich“ bedeutet. Das Vanitas-Stillleben des deutschen Meisters ist gekennzeichnet durch 

die folgenden Dinge: ein getrockneter Grashalm, ein Wachsstock (schnurförmiges Licht aus Wachs) mit Docht und ver-

glimmendem Rauchfaden, eine Taschensonnenuhr aus Elfenbein, in deren Bodentafel ein Kompass eingelassen ist. Ein 

entfalteter Zettel, mit Wachs oder Siegellack an der Steinbank befestigt, beinhaltet eine lateinische Inschrift, die übersetzt 

lautet: „Was ich jetzt bin, wirst du zukünftig sein.“ Und schließlich, als hauptsächlicher Gegenstand: ein Totenschädel. 

Alle gezeigten Dinge haben eine Vanitas-Symbolik. Aber auch der Gnomon (griech.: Anzeiger), ein Faden oder auch 

Schattenstab, der zwischen die Hälften der Uhr gespannt ist, wird als Vanitas-Symbol eingesetzt. Es ist ein einfaches 

Messinstrument der Astronomie, aus dem die Griechen verschiedene Sonnenuhren entwickelten.

Informationen zum Stillleben von Gerhard Richter

Auf dem Bild ist ein Totenschädel auf einer Tischplatte zu sehen. Er ist fotografisch getreu dargestellt, aber unscharf. 

Tatsächlich geht Richter von einer Fotovorlage aus, die er in Malerei umsetzt. Dabei verwischt er die noch feuchte Farbe 

und stellt auf diese Weise eine gleichmäßig glatte Bildoberfläche her, wie sie auch bei den alten Meistern der Malerei zu 

finden ist. Die undurchdringliche, geschlossene Fläche bindet alle dargestellten Elemente: Tisch, Wand und Schädel 

erscheinen als Einheit. Das Motiv erinnert an ein Vanitas-Stillleben des Barock. Der Totenschädel ist in der historischen 

Kunst die Metapher schlechthin für Vergänglichkeit. Gerhard Richters Bild lässt sich allerdings nicht so einfach mit Bedeu-

tung aufladen. Im Gegenteil: Er entrümpelt geradezu die teilweise prunkvollen Stillleben des Barock und konzentriert 

sich allein auf den Schädel. So erinnert der Künstler an die vergangene Malerei des schönen Scheins und der Illusion. 

Doch ihm geht es nicht um eine festgelegte Symbolik, sondern um die Malerei an sich. Er macht das Malen des Bildes 

selbst zum Thema. Das ist ihm letztlich wichtiger als die Darstellung eines Totenschädels. Richter beharrt zu Zeiten, in 

denen schon das Ende der Malerei verkündet wurde, auf deren Möglichkeiten. Nicht seine eigene (Bild-)Erfindung zählt, 

sondern die Malerei als solche mit all ihren Möglichkeiten steht im Mittelpunkt seiner Arbeit. 

Gerhard Richter wurde 1932 in Dresden geboren und studierte dort an der Kunstakademie. 1961 zieht er nach Düssel-

dorf und nimmt erneut ein Studium an der Kunstakademie auf, an der er schließlich von 1971–1994 als Professor für 

Malerei tätig ist. 

Deutscher Meister um 1620: 

Totenschädel, Wachsstock und Taschensonnenuhr

um 1620, Öl auf Holz, 27,5 � 40,5 cm, Frankfurt/M., Städel Museum.

Gerhard Richter: Schädel

1983, Öl auf Leinwand, 55 � 50 cm.

Aufgaben

1.  Lege eine Tabelle an, in der die einzelnen Dinge auf dem Bild des deutschen 

Meisters aufgeführt werden, und schreibe ihnen Bedeutungen zu, wie sie typisch 

für ein Vanitas-Stillleben sind. 

 Recherchiere hierfür im Internet oder in der Bibliothek. 

2.   Suche noch mehr Symbole, die typisch für Vanitas-Stillleben sind.

3.  Ziehe nun zum Vergleich Gerhard Richters „Schädel“ heran – beachte auch den Titel.  

Was fällt dir auf?

4.  Welches der beiden Bilder gefällt dir besser: das des alten Meisters 

oder Richters Schädelbild?

 Begründe deine Entscheidung und nenne die jeweiligen Gestaltungsmittel.

LITERATUR: Jochen Sander (Hg.): Die Magie der Dinge. Stilllebenmalerei 1500 –1800. Ausstellungskatalog. Hatje Cantz Verlag: Ostfildern 2008. 

Götz Adriani (Hg.): Gerhard Richter. Bilder aus privaten Sammlungen. Hatje Cantz Verlag: Ostfildern 2008.
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Informationen zu Werk und Künstler

Das gemalte Holzregal ist in verschieden große Fächer unterteilt, die mit Schmuckgegenständen und Raritäten in sorg-

fältiger Komposition besetzt sind. Die Mitte des Bildes nimmt ein kunstvoll gearbeiteter Elfenbeinpokal ein. Auf einer 

Schatulle im unteren Fach steht eine kleine Uhr. Der Schmuckkasten wird durch ein separates Gehäuse als besonders 

kostbar betont. Fein gearbeiteten, kunsthandwerklichen Gegenständen werden Fundstücke aus der Natur, z. B.exotische 

Muscheln, gegenübergestellt. Alle Dinge bezeugen den erlesenen Geschmack des Sammlers. Das Porträtmedaillon 

im mittleren großen Regalfach stellt den dänischen König Christian IV. dar. Auch ein gravierter Trinkspruch auf den fein 

geschliffenen Gläsern in den oberen Fächern bezieht sich auf den König. So scheint das Gemälde einen Ausschnitt der 

königlichen Sammlung wiederzugeben. Das Bild liest sich wie ein Bericht über die erfolgreiche Sammlertätigkeit des 

Herrschers.Tatsächlich befindet sich ein solcher Raritätenschrank in Kopenhagen. Die Anordnung der Dinge hat der 

Künstler allerdings verändert. Neben all den edlen Kostbarkeiten gemahnen zwei Totenschädel sowie die Uhr an die 

Endlichkeit allen Lebens und an die Eitelkeit, d. h. Wertlosigkeit allen Besitzes. Viele der gezeigten Gegenstände sind  

nicht eindeutig zu entschlüsseln. Aber die meisten im Gemälde gezeigten Dinge wecken Begehrlichkeiten nach den 

so greifbar nahen Wertgegenständen. Sie werden zurückgewiesen durch das Vanitas-Symbol (Zeichen der Vergäng-

lichkeit) des Totenschädels und der Uhr. Erfreuen kann sich der Betrachter allerdings an dem malerischen Können. Die 

Darstellung des Kastenraums, die virtuose Oberflächengestaltung der unterschiedlichen Materialien, die Lichtführung 

und Farbmodulation sind grandios. 

Johann Georg Hinz, der auch als Hainz, Haintz oder Hintz signierte, wurde um 1630 in Altona geboren. Über sein Leben 

ist wenig bekannt. Seit 1660 hielt er sich vermutlich in Hamburg auf. Wahrscheinlich hat er in Amsterdam und Haarlem 

die niederländischen Stillleben studiert. Hinz gilt als der erste und bedeutendste Hamburger Stilllebenmaler, der die 

wirklichkeitsgetreue Malweise gekonnnt beherrscht. Der Elfenbeinpokal auf dem Bild ist heute noch im Hamburger 

Museum für Kunst und Gewerbe zu besichtigen. Hinz starb 1688.

Johann Georg Hinz: Kunstkammerregal

1666, Öl auf Leinwand, 114,5 � 93,3 cm, Hamburg, Kunsthalle.

Aufgaben

1. Suche dir ein Teil aus dem Kunstkammerregal aus und zeichne den Gegenstand

möglichst wirklichkeitsgetreu. Wasserlösliche Buntstifte sind besonders geeignet, 

um die Plastizität der Dinge zu zeigen.

2. Versuche herauszufinden, welche Bedeutung den einzelnen Gegenständen

im Bild zugeschrieben werden kann. 

Informiere dich dazu in einem Lexikon für Symbole und Attribute. 

3. Erstelle nun eine Liste, in der einzelne Gegenstände und ihre möglichen

Bedeutungen aufgeführt werden.  

4. Stelle eine Sammlung von Dingen zusammen, die dir besonders wichtig sind 

und ordne sie in einem eigens dafür gebauten Regal an. 

Das Regal kann aus Pappkarton hergestellt und farbig gestaltet werden.

Der erste Blick

Das Regal sieht aus wie ein Setzkasten, in dem alle möglichen kostbaren Dinge 

untergebracht sind: Schmuck, verzierte Gefäße, Muscheln und Schnecken. 

Mittendrin fällt ein schlichter Totenkopf besonders auf, obwohl er im kleinsten Feld 

am Rand platziert ist. Wem könnten diese Gegenstände gehören? 

LITERATUR: Spiegel geheimer Wünsche. Stillleben aus fünf Jahrhunderten. Ausstellungskatalog. Hirmer Verlag: München 2008.
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Jean-Baptiste Siméon Chardin: Wasserglas und Kanne

Öl auf Leinwand, 32,5 � 41cm, Museum of Art, Carnegie Institut Pittsburgh, Pennsylvania.

Der erste Blick

Der Maler zeigt auf seinem Bild nur wenige Gegenstände – ganz einfache Dinge

aus der Küche, die alles andere als prunkvoll sind: ein Wasserglas, ein Tonkrug und 

Knoblauchknollen. Das Bild strahlt Ruhe aus durch die Klarheit der Gegenstände, 

erdige Farbtöne und die gleichmäßige Wandfläche, die einen Großteil des Bildes

einnimmt.

Aufgaben

1.  Stelle eine kleine Gruppe von Alltagsgegenständen zusammen und  

platziere sie auf einer Tischfläche. Ordne sie so an, dass der Blick vorrangig 

auf den Gegenstand fällt, der dir am wichtigsten ist.

 Achte bei der Auswahl darauf, dass Farben und Formen harmonisch 

aufeinander bezogen sind.

2.  Fotografiere das aufgebaute Stillleben unter besonderer, 

von dir gewählter Beleuchtung.

3.  Spiele dabei mehrere Varianten mit unterschiedlicher Beleuchtung durch.

4.  Vergrößere eins der Fotos und benutze es als Vorlage für ein 

gemaltes Stillleben in Tempera-, Dispersions- oder Ölfarben. 

Auch Jaxonkreiden auf farbigem Karton sind geeignet.

Informationen zu Werk und Künstler

Der gezeigte Raum im Bild ist nicht eindeutig definiert – man erkennt zwar die vordere, aber nicht die hintere Tischkante  

ganz klar; diese verschwimmt mit der Wand. Nur die Dinge selbst sind deutlich sichtbar. Der Maler hat sie in ihrer Schlicht-

heit kunstvoll arrangiert. Das transparente Wasserglas steht im Kontrast zu der blockhaft tonigen Kanne. Ein grüner 

Zweig ragt über die Tischkante hinaus und verstärkt so die Tiefe des Bildraums. Dass der Maler so schlichte Dinge für 

bildwürdig hält, ist Programm. Er hat sich zwar an den barocken Stillleben der Niederländer des 17.  Jahrhunderts male-

risch orientiert, aber er tauscht den kostbaren Prunk gegen einfaches Gebrauchsgeschirr ein. Chardin konzentriert sich 

vollkommen auf die Form und Beschaffenheit der alltäglichen Dinge. Das Zusammenspiel der Farben und Formen steht 

im Fokus: Der erdige Ton vor moosigem Grün, das gefleckte Weiß auf ockerfarbenem Grund – ein solcher Farbklang ist 

mit Genuss anzusehen. Hinzu kommt der warme Ton des Lichts, der die Gefäße einhüllt und ihre Farben zum Klingen 

bringt. Der Maler befreit die Gegenstände von ihrer Symbolhaltigkeit: Moralische und religiöse Anspielungen wie in den 

Vanitas-Stillleben mit ihren Vergänglichkeits-Symbolen liegen ihm fern. Die Dinge erscheinen dem Betrachter so, wie 

sie wirklich sind, als kleine Kostbarkeiten. Vortrefflich kennzeichnet der Dichter Marcel Proust die Kunst des Malers. Er 

sagt: „Von Chardin haben wir gelernt, dass […] ein gewöhnlicher Tonkrug so schön ist wie ein Edelstein. Der Maler hat 

die göttliche Gleichheit aller Dinge proklamiert – vor dem Geist, der sie betrachtet, vor dem Licht, das sie verschönt.“

Jean-Baptiste Siméon Chardin wurde 1699 in Paris geboren und ist 1779 gestorben. Als Sohn eines Tischlers macht er 

zunächst eine handwerkliche Ausbildung. Er nimmt danach Unterricht bei unterschiedlichen Lehrern, gilt aber im wesent-

lichen als Autodidakt. Er malt vorwiegend Stillleben nach niederländischen Vorbildern, seit 1732 auch figürliche Szenen. 

Chardin wurde in die Königliche Akademie aufgenommen. Die Stilllebenmalerei stand zu seiner Zeit in der akademischen 

Rangordnung der Bildgattungen an unterster Stelle. Heute sind viele seiner Werke im Louvre zu besichtigen. Chardin 

gilt als Vorläufer des Impressionismus. Wirft man einen genauen Blick auf die Darstellung der Kanne und auf das milde 

Licht, mit dem er die Gegenstände umhüllt, so kann man diese Bewertung verstehen.

LITERATUR: 
Stilleben in Europa. Ausstellungskatalog. Aschendorff Verlag: Münster 1979.
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Information zu Werk und Künstler

Rietveld kam als Möbelschreiner im Jahr 1918 auf die Idee, einen Stuhl aus einem großen Brett anzufertigen. Er zer-

schnitt das Brett in Leisten und zwei rechteckige Platten, die als Sitzfläche und Rückenlehne dienen. Es handelt sich bei 

dem Lehnstuhl um eine handwerklich perfekte Massivholzkonstruktion mit aufwändigen Holzverbindungen und einer 

 charakteristischen Bemalung in den Primärfarben Rot, Blau, Gelb und in Schwarz. Rietveld kam es auf einfache Gestaltung 

an. Ein Möbelstück sollte leicht produzierbar und deshalb billig sein. Die meisten seiner Entwürfe waren zur industriellen 

Fertigung geeignet – so auch dieser Stuhl. Seit 1971 ist er in noblen Einrichtungshäusern erhältlich. Dem Anschein nach 

ist der Lehnstuhl nicht bequem. In Wahrheit aber gerät man beim Sitzen in eine entspannte Lage. Rietveld hat den Stuhl 

nicht unbedingt als Sitzmöbel angesehen, sondern eher als Kunstobjekt. Bildende Kunst, Architektur und Design (von 

Möbeln und Alltagsgegenständen) gehörten für ihn zusammen. Eine erkennbare Handschrift des Künstlers lehnte er 

ab. Derartige Vorstellungen wurden in der Bewegung „De Stijl“ (Der Stil) entwickelt, die 1917 von Malern, Architekten 

und Bildhauern ins Leben gerufen wurde. Demnach sollte parallel zur Erneuerung der Gesellschaft auch ein neues 

Kunstkonzept entwickelt werden. Die Künstler wollten sich auf elementare gestalterische Mittel beschränken. Maleri-

sche Kompositionen z. B. bestanden aus rechteckigen Flächen, waagerechten und senkrechten Linien. Die Farbpalette 

wurde reduziert auf die Primärfarben sowie auf die unbunten Farben Schwarz, Weiß und Grau. Bekanntester Vertreter 

ist  der Maler Piet Mondrian, der mit seiner „Komposition Rot, Gelb und Blau“ aus dem Jahr 1928 diese Prinzipien ins 

Bild gesetzt hat. An dem Stuhl wird deutlich, dass Rietveld dieser Bewegung angehörte. Rietvelds Ideen wurden auch 

in der Kunstschule „Bauhaus“ in Weimar aufgegriffen.

Gerrit Thomas Rietveld wurde 1888 in Utrecht geboren und ist dort 1962 gestorben. Im Jahr 1911 eröffnet er eine eigene 

Möbelwerkstatt. Bis 1931 war er Mitglied der Bewegung „De Stijl“ und gilt als Vertreter der geometrisch-funktionalen 

Richtung der modernen niederländischen Architektur. Von 1944 – 55 lehrt Rietveld an der Amsterdamer Architektur-

 Akademie. Sein Lehnstuhl ist in vielen Museen der Welt zu besichtigen.

Gerrit Rietveld: Rot-blauer Lehnstuhl 

1918, Holz, rot, blau, schwarz, gelb bemalt, 90 � 86 � 66 cm, Amsterdam, Collection Stedelijk Museum.

Der erste Blick

Wirklich bequem wirkt dieser Stuhl nicht gerade! Bei einem ausladenden Sitzmöbel

wie diesem erwartet man eher weiche Polster und nicht nur hartes Holz mit vielen Ecken

und Kanten. Dieser Stuhl sieht eher aus wie ein dreidimensionales Bild.

Aufgaben

1. Entwirf einen Beistelltisch, der zu dem Lehnstuhl von Rietveld passt. 

Beachte dabei das Konzept, das den Künstler bei dem Entwurf seines Lehnstuhls

geleitet hat. Skizziere zunächst deine Ideen.

2. Fertige ein Modell des Tisches aus Pappe oder Sperrholz an.

3. Bemale das Modell mit Dispersionsfarben. 

In der Wahl der Farbpalette kannst du eigene Wege gehen. 

LITERATUR
: Winfried Nedinger: Perspektiven der Kunst. Oldenbourg Verlag: München 1994.
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LITERATUR: Dinge in der Kunst des XX. Jahrhunderts. Ausstellungskatalog. Steidl Verlag: Göttingen 2000.

Marcel Duchamp: Fontäne 
1917/1964, Readymade, 30,5 � 45,7� 36,8 cm, Privatsammlung.

Der erste Blick

Zunächst stockt man etwas, denn bei dem ausgestellten Gegenstand handelt es sich 
um ein einfaches Pissoir! Allerdings hängt es nicht an der Wand, sondern liegt mit dem 
Abfluss in der Luft auf dem Rücken. Der Künstler hat es nicht groß verändert, nur einen 
Namen draufgeschrieben – ist das ein Kunstwerk? 

Aufgaben
1. Informiere dich über weitere sog. Readymades von Duchamp. 

Welchen Eindruck machen sie auf dich? Schreibe in Form von Stichpunkten 
deine Assoziationen auf (gedankliche Verbindungen und Bilder). 

2.  Tauscht euch in einem Gruppengespräch über die Ideen Marcel Duchamps aus. 
Welche Überzeugung verbindet er mit seinen Readymades? 
Fasst eure Erkenntnisse mit wenigen Worten zusammen. 
Bezieht dabei auch die Informationen zu Werk und Künstler mit ein.

3. Wählt einen Gegenstand, der eurer Meinung nach kein Kunstwerk ist. 
Überlegt euch, was mit ihm geschehen müsste, damit er zum Kunstwerk wird.

4. Forscht nach ähnlichen Objekten von anderen Künstlern, die Duchamp
 gefolgt sind, und dokumentiert sie in Form vonSkizzen auf einem Plakat.

Informationen zu Werk und Künstler 
Marcel Duchamp wählt ein im Handel erhältliches Urinbecken aus und stellt es mit der Wandseite unten auf einen Sockel. 
Er signiert es von Hand – allerdings nicht mit seinem Namen, sondern mit dem Namen einer zu der Zeit bekannten ameri-
kanischen Sanitärfirma: „R. Mutt“. Er nennt das Objekt Fontäne (Springbrunnen) und reicht es bei einem Kunstwettbewerb 
ein. Es wird in Galerien und später im Museum ausgestellt. Duchamp bezeichnet derartige Werke als „Ready mades“: 
fertige Industrieprodukte, die er mit eigenen Titeln versieht und ausstellt. Duchamp verzichtet auf jegliche Gestaltung 
der ausgewählten Produkte und betont ausdrücklich seine gleichgültige Haltung dem Werk gegenüber. Die gleiche 
Einstellung setzt er beim Betrachter voraus. Damit enttäuscht er die Erwartungshaltung des Kunstbetrachters, der vom 
Künstler eigentlich Gestaltungskraft, Originalität und Ausdruck seiner Empfindung erwartet. Die Readymades  sind nicht 
einmal schöne oder kunstvolle Objekte. Lediglich ihre Auswahl und Art der Präsentation verweisen auf die Eigenart des 
Künstlers. So vollzieht Duchamp einen radikalen Bruch mit der Tradition. Dem Künstler geht es darum, die Seh- und 
Denkgewohnheiten der Ausstellungsbesucher infrage zu stellen. Möglicherweise, so Duchamp, entstehe die Bedeutung 
eines Gegenstandes erst durch die Institution Museum, in dem von vornherein Kunstwerke erwartet werden. Duchamp 
zeigt, dass die Kunst nicht nur als Handwerk besteht, sondern auch als Idee. Die Wirkung eines  Readymades könnte 
darauf beruhen, dass sich wie von selbst Assoziationen beim Betrachten des Gegenstandes einstellen. Die Einbildungs-
kraft des Betrachters wird stimuliert, innere Bilder werden aufgerufen. 
Marcel Duchamp wurde 1887 in Blainville-Crevon (Frankreich) geboren. Er stirbt 1968 in Neuilly. Duchamp besucht die 
Kunstakademie in Paris. Mit seinem Bild „Akt, die Treppe herabsteigend“ (1913) löst er in New York einen Skandal aus. 
Wenig später provoziert er die Kunstwelt mit seinen Readymades. Das Fahrrad-Rad (1913) und der Flaschentrockner 
(1915) sind Vorläufer der berühmten „Fontäne“ aus dem Jahr 1917. 

K
U

N
S

T
 5

 –
1

0
 |

 H
E

F
T

 1
5 

 ©
 K

al
lm

ey
er

 V
er

la
g 

20
09

7

LITERATUR: Reinhard Spieler: Max Beckmann. Der Weg zum Mythos. Taschen Verlag: Köln 2002.

Max Beckmann: Großes Stillleben mit Musikinstrumenten
(Stillleben mit Saxophonen) 
1926, Öl auf Leinwand, 85 �195 cm, Frankfurt/M., Städtische Galerie im Städelschen Kunstinstitut.

Der erste Blick

In einem wilden Durcheinander stapeln sich auf einem Tisch Musikinstrumente und Noten-
blätter. Das Bild verbreitet Heiterkeit durch seine fröhlichen, warmen Gelbtöne und die runden 
Formen. Die Saxophone sehen übermäßig groß aus, ihre Öffnungen schauen den Betrachter 
so an, dass man beinahe die Töne hören kann, die auf ihnen gespielt werden.

Aufgaben
1.  Kopiere das Stillleben und zeichne auf der Kopie die Umrisslinien der Bildgegenstände 

so nach, dass nur noch die geometrischen Grundformen der Dinge bestehen bleiben. 
2.  Erstelle eine Bleistiftskizze von den abstrakten, geometrischen Formen  

und ordne sie in einem Raum an. 
3.  Koloriere deine Zeichnung, indem du dich auf wenige Farbtöne beschränkst.
4.  Vergleiche dein Bild mit dem Stillleben Beckmanns.  

Welche neue Wirkung hat sich ergeben?

Informationen zu Werk und Künstler
Die gesamte Organisation der Bildfläche ist durch die Fülle der übergroßen Musikinstrumente bestimmt. Der Raum, in 
dem die Instrumente gezeigt werden, bleibt unbestimmt: Das grelle Grau-Weiß der Wand drängt sich nach vorn und 
nimmt dem Raum die Tiefe, die durch die diagonalen Linien der Saxophone eigentlich erzeugt wird. Ein Fenster schließt 
die Komposition ab und schafft eine Schnittstelle zwischen Innen und Außen. Der Betrachter sieht als Kontrast zum hell 
erleuchteten Raum in die schwarze Nacht. Ein Zusammenspiel von extremer Nah- und Aufsicht mit starken perspek-
tivischen Verkürzungen erzeugt höchste Spannung und berstende Lebendigkeit im Bild. Nicht die Linearperspektive 
(wie z. B. aufeinander zulaufende Linien von Tischkanten) erzeugt den Raum, sondern die Diagonalen und Kurven der 
Dinge, die nach eigenen Gesetzen angeordnet sind. Licht und Schatten werden zu selbstständigen Bildmitteln erhoben. 
Die reduzierte Farbigkeit und der relativ grobe Pinselstrich kennzeichnen die Lebendigkeit der Dinge und verstärken 
ihre Ausdruckskraft. Beckmann entdeckt das Geheimnisvolle der Instrumente und gibt ihnen menschliche Züge. So 
wirkt das Bild weniger wie ein Stillleben mit unbewegten Dingen, vielmehr scheint der Maler die Dinge zu beleben: Die 
Saxophone liegen nicht starr auf dem Tisch, sondern recken ihre sinnlichen Kurven dem Betrachter förmlich entgegen; 
sie scheinen sich auf dem Tisch und dem Stuhl zu räkeln. Die Gegenstände haben ihre ureigene Geschichte; der Maler 
lässt sie im Bild erzählen.
Max Beckmann, 1884 in Leipzig geboren, besucht 1900 die Kunstschule in Weimar. 1915 meldet sich Beckmann als 
freiwilliger Sanitätssoldat und erleidet bald darauf einen seelischen Zusammenbruch. In den 20er-Jahren entwickelt er 
seine Bildsprache und wird 1929  Professor an der Städelschen Kunstgewerbeschule in Frankfurt. Nach Hitlers Macht-
ergreifung wird er jedoch als „entarteter Künstler“ gebrandmarkt  und aus seinem Amt  entlassen. Unmittelbar nach der 
Feme-Ausstellung „Entartete Kunst“ in München im Jahr 1937 flieht Beckmann nach Amsterdam. 1947 nimmt er einen 
Ruf an die Kunstschule in St. Louis, USA, an. Beckmann kommt nie wieder nach Deutschland zurück. 1950 stirbt er in 
New York.
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Informationen zu Werk und Künstler
Das schwarze Telefon aus dem Kunststoff Bakelit, wie es zu Zeiten Dalís gebräuchlich war, ist mit Wählscheibe und Schnur 
als Objekt deutlich erkennbar. Der Hörer des Gerätes steckt in der bemalten Gipsattrappe eines Hummers. Teilweise sieht 
es so aus, als nehme der Hummer die Form des Hörers an. Aber die Zangen und die korallenrote Oberfläche geben in aller 
Deutlichkeit die typischen Merkmale des Schalentieres wieder. Durch die ungewöhnliche Kombination des technischen 
Gerätes mit einem natürlichen Wesen hebt der Künstler die gewohnte Ordnung der Dinge auf und verfremdet so den 
Alltagsgegenstand. Natur und Technik gehen eine enge Verbindung ein. Das Irreale (Unwirkliche) sollte auf derselben 
Ebene erscheinen wie das Reale (Wirkliche). Diese Auffassung durchzieht sein gesamtes Werk. So entwickelte Dalí sich 
zu einem Meister der Kombinatorik, in der Traum und Wirklichkeit miteinander verschmelzen. Dem Künstler geht es um 
fantastische, außergewöhnliche Bilderfindungen. „Die Welt braucht mehr Fantasie“, fordert Dalí. Seine fantastischen 
Vorstellungen dehnt er in Form von Übersteigerungen aus. Dalí liebte das Absurde und die Provokation, so bezeichnet 
er das Telefon als „aphrodisisch“, also erotisierend. Ihm geht es um exzentrische Darstellungen. In seiner Autobiografie 
„Das geheime Leben des Salvador Dalí“ aus dem Jahr 1942 schreibt er dazu: „Mein Leben lang gewöhnte ich mich 
nur schwer an die verwirrende, verblüffende Normalität der Menschen in meiner Umwelt […] Ich kann nicht begreifen, 
warum die Menschen so wenig individuell sind […] Ich verstehe nicht, dass man mir, wenn ich in einem Restaurant einen 
gegrillten Hummer verlange, nie ein gekochtes Telefon serviert […]“
Salvador Dalí (1904 –1989) begann früh, Werke alter Meister zu kopieren und sich die unterschiedlichen Techniken anzu-
eignen. Er studiert an der Kunstakademie in Madrid. Dalí gilt als Hauptvertreter des Surrealismus, einer Kunstbewegung, 
die 1924 von André Breton ins Leben gerufen wurde. Von den psychoanalytischen Theorien Sigmund Freuds beeinflusst, 
befassten sich die Surrealisten vor allem mit dem Unterbewusstsein sowie den Träumen und Ängsten des Menschen. 

Salvador Dalí: Hummer-Telefon oder Aphrodisisches Telefon 
um 1936, Assemblage, Metall, Kunststoff, bemalter Gips, 18 � 305 �12,5 cm, Frankfurt/ M., Deutsches Postmuseum.

Der erste Blick

Ein altes, schwarzes Telefon und darauf als Hörer ein roter Hummer mit einer großen 
Schere – das ist eine ungewöhnliche Kombination! Von der Größe und seiner Form her
passt der Hummer auf die Gabel, aber man verspürt Widerwillen, ihn anzufassen
und sich ans Ohr zu halten.

LITERATUR: Salvador Dalí. Ausstellungskatalog. Verlag Gerd Hatje: Stuttgart 1989.
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Aufgaben
1. Dalí verbindet in diesem Objekt ein technisches Gerät mit einem Meerestier, 

um der Fantasie Raum zu geben und Grenzen zu sprengen.  
 Welchen Eindruck macht dieses Telefon auf dich? 

Tausche dich in Form eines Schreibgesprächs mit deinem Nachbarn aus und 
verfasst anschließend in Partnerarbeit eine kritische Bewertung des Objektes.

2. Erkundige dich nach dem Lippensofa von Dalí. 
 Vergleiche das Objekt mit dem Telefon und 

stelle Gemeinsamkeiten im Verfahren heraus.
3. Wähle einen technischen Gegenstand aus, den du durch Kombination 
 mit einem natürlichen Gegenstand verfremden willst. 

Fertige Ideenskizzen an und begründe deine Wahl. 

9

Informationen zu Werk und KünstlerSeit 1958 hat Christo vorgefundene Gegenstände in Stoffe oder Folie eingewickelt und verschnürt. Dieser Bürostuhl 

gehört zu der Gesamtinstallation „Verpackte Galerie“, die in einer Ausstellung in Paris gezeigt wurde. Anstelle des 

Menschen  berichten Gegenstände vom Leben der Abwesenden. Christo fand viele Anregungen bei dem Künstler Marcel 

Duchamp. Dieser vertrat die Ansicht, dass Kunst nicht das ist, was der Künstler herstellt, sondern was er herausstellt 

und bezeichnet. Christo entwickelt die Strategie des Verpackens, um ausgewählte Gegenstände zu verfremden und 

zugleich den Kunstcharakter herauszustreichen. Mit der Verpackung treffen zwei Wirklichkeiten aufeinander: ein Vorher 

und ein Nachher. Unwillkürlich vergleicht der Betrachter die neue Erscheinung des Bürostuhls mit der Vorstellung von 

einem Bürostuhl aus seiner Erinnerung. 1961 besaß Christo so viele verpackte Gegenstände, er nannte sie „Pakete“, 

dass er eine Lagerhalle zur Unterbringung benötigte. Er begann nun zusammen mit seiner Frau Jeanne-Claude, größe-

re Kunstwerke im öffentlichen Raum zu verwirklichen. Viele Großraumprojekte startete das Künstlerpaar in grandiosen 

Landschaftsräumen; so verhüllten die beiden z. B. Bäume oder eine australische Küste. 1995 verhüllten Christo und 

Jeanne-Claude den Reichstag in Berlin. Ähnlich wie die Mitglieder der Künstlerbewegung „Nouveau Réalisme“ verzichtet 

Christo ganz auf persönlichen Ausdruck. Die Gruppe wendet sich den alltäglichen Dingen zu. Sie strebt einen „neuen 

Zugang zur Wahrnehmung“ an, so steht es im Gründungsmanifest. Der Blick auf die einfachen Dinge, die durchaus 

Gebrauchsspuren aufweisen können, ist entscheidend. Lediglich die getroffene Auswahl und das Prinzip der Verfremdung 

kennzeichnen den einzelnen Künstler und sein Werk. 1935 wurde Christo in Gabrovo, Bulgarien, geboren. Er studierte von 1952 – 56 Malerei, Bildhauerei und Bühnenbild-

gestaltung an der Akademie in Sofia. 1958 siedelt er nach Paris über und beginnt mit seinen ersten Verhüllungen. Seit 

1964 arbeitet er in New York zusammen mit seiner Frau Jeanne-Claude an Großprojekten, die alle nach gewisser Zeit 

wieder aufgelöst werden. Heute leben und arbeiten Christo und Jeanne-Claude in New York.

Christo: Verpackter Stuhl1963, Hannover, Sprengel Museum.

Der erste Blick
In weißen Stoff eingewickelt und fest verschnürt ist dieser Gegenstand. Es sieht so aus, 
als wäre er für einen Umzug schonend verpackt und zum Abholen bereitgestellt worden. 
Man kann vermuten, was sich unter der Verpackung befindet, da sich die Form 
recht genau abzeichnet unter dem eng anliegenden Stoff.

Aufgaben
1. Welche Wirkung übt der verpackte Stuhl auf dich aus? Vergleiche deine Vorstellungen

mit den Absichten des Künstlers, wie sie im Informationstext dargelegt werden.
2. Informiere dich über das Großprojekt des verhüllten Reichstags in Berlin 

und stelle Bilder und Informationen zusammen.3. Die Autowerbung hat die Strategie des Verhüllens teilweise übernommen. 
Kannst du dir vorstellen, weshalb sie gerade für diesen Industriezweig 
einen Reiz haben könnte?4. Wähle einen Gegenstand aus, den du mit Stoff oder Folie verhüllen kannst. 
Begründe deine Auswahl und gib dem verpackten Gegenstand einen Titel. 

LITERATUR: Dinge in der Kunst des XX. Jahrhunderts. Ausstellungskatalog. Steidl Verlag: Göttingen 2000. K
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Tony Cragg: Zisterne
1999, Metallkonstruktion, mehrteilig, Glasflaschen in verschiedenen Farben, sandgestrahlt,

270 � 450 � 260 cm, Eon AG, Düsseldorf.

Der erste BlickUnzählige alte Flaschen in Grün, Weiß und Blau stehen kopfüber auf einem Ständer. 

Der Künstler hat sie in Reihen neben- und übereinander so bewusst angeordnet, wie man

vielleicht auch eine Kette mit Glasperlen aufzieht. Die Flaschen wirken so viel schöner als 

im Regal beim Händler.

Aufgaben1. Schlage im Lexikon nach und erkläre den Begriff „Zisterne“. 

2. Warum hat Tony Cragg wohl seine Skulptur mit diesem Titel versehen? 

Gleiche deine Vermutungen mit den Informationen zu Werk und Künstler ab.

3. Beschreibe die Farbauswahl, die Tony Cragg bei der Sammlung seiner Flaschen 

getroffen hat und versuche, die einzelnen Farbtöne in einer Farbskala anzulegen.

4. Erstelle innerhalb dieser Farbskala ein Stillleben mit Flaschen und Gläsern. 

Verwende dabei einen lasierenden (durchscheinenden) Farbauftrag, um die Transparenz 

des Materials Glas vorzutäuschen. Tuschkastenfarben lassen sich so weit mit Wasser 

 verdünnen, dass der Farbton erhalten bleibt, aber das weiße Zeichenpapier durchscheint.

5. Sammle Gegenstände, die dich im Alltag umgeben und nach Gebrauch normalerweise als 

Abfall entsorgt werden. Überlege bei deiner Auswahl, welche Bedeutung die Dinge haben 

könnten.6. Verwandle ihr Erscheinungsbild, indem du sie in besonderer Weise anordnest, ihnen einen 

neuen Farbanstrich gibst oder sie in einem besonderen Behälter präsentierst. 

Informationen zu Werk und Künstler

Auf einem mehrteiligen Metallgestell, das aussieht wie ein riesiger Flaschenständer, sind jede Menge Flaschen wie zum 

Trocknen aufgesteckt. Die Glasflaschen haben unterschiedliche Größen, Formen und Farben, aber ihre Oberfläche ist 

gleich: Sie ist gesandstrahlt. Durch diese raue Struktur und durch die Auswahl der Farben bei seiner Flaschensammlung 

gibt Cragg ihnen ein besonderes Aussehen und lenkt so die Aufmerksamkeit auf eigentlich ganz alltägliche Dinge. Tony 

Cragg sammelt Alltagsgegenstände, die von der Gesellschaft als Müll ausgesondert wurden. Für ihn haben gerade Abfall-

produkte einen besonderen Reiz. Durch bestimmte Anordnung, Häufung und Veränderung der Farbe oder Oberfläche 

verwandelt er ihr gewohntes Erscheinungsbild. Den weggeworfenen Flaschen gibt er mitsamt dem Metallständer eine 

neue skulpturale Form. So werden alte Materialien durch Verfremdung aufgewertet. „Ich glaube, dass Abfall aufhören 

muss, Abfall zu sein, bevor der Künstler etwas damit anfangen kann […] Das Material kann sich nicht selbst verwan-

deln, aber wir sollten die Fähigkeit aufrechterhalten, Materialien wahrzunehmen und zu differenzieren“, sagt Cragg und 

beschreibt damit auch seine Haltung als Künstler. Cragg erinnert mit den verfremdeten Flaschen an ihre Vergangenheit 

als Behälter für Flüssigkeiten. Er lässt den Betrachter nachdenklich werden über den Umgang mit seinen alltäglichen 

Gegenständen. Die Kostbarkeit der Dinge, die Schönheit des Materials und ihre ursprüngliche Funktion sind erhaltens-

wert. Die Gegenstände können wie in einem Sammelbecken aufgefangen und zu Neuem verwandelt werden. Wie bei 

einer Zisterne, in der Regenwasser aufgefangen und zum Gießen verwendet wird, können die Dinge dem Kreislauf des 

Gebrauchs wieder zugeführt und mehrfach verwendet werden.

Tony Cragg wurde 1949 in Liverpool geboren. Von 1973 –1977 studiert er am Royal College of Art in London. Der 

Künstler hat in den 80er-Jahren an der Biennale in Venedig teilgenommen und auf der documenta in Kassel ausge-

stellt. Tony Cragg experimentiert mit unterschiedlichen Materialien. Im Jahr 2008 hat der Künstler seinen Skulpturen-

park „Waldfrieden“ in Wuppertal eröffnet. Derzeit ist Tony Cragg Professor an der Kunstakademie in Düsseldorf. 

Er lebt und arbeitet in Wuppertal.LITERATUR: Zerbrechliche Schönheit. Glas im Blick der Kunst. Ausstellungskatalog. Hatje Cantz Verlag: Ostfildern 2008
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Informationen zu Werk und KünstlerEin Glas, ein weißer Teller mit einem umgestürzten Pappbecher, ein dunkler Behälter mit Tasse sowie eine flache Schale 

und Besteckteile sind deutlich in dem modernen Spülbecken zu sehen. Im blanken Edelstahl spiegeln sich einzelne 

Formen und Farben der Teile unscharf. Alles ist zum Greifen nah und scheint ganz wirklich zu sein. Erst auf den zweiten 

Blick erkennt der Betrachter die Unwirklichkeit der Dinge: Die Kanten der Spüle stoßen abrupt aufeinander, d. h. sie sind 

nicht nahtlos wie Blech geformt. Auch die Stilisierung der Tassen und Becher fällt auf. So stellt sich beim Betrachten des 

Bildes Verwirrung ein. Thomas Demand arbeitet mit Attrappen. Er baut aus farbigem Papier Modelle im Maßstab 1:1, die 

er dann mit einer Großbildkamera fotografiert. Die gebauten Modelle werden entsorgt, die vergrößerten Fotoaufnahmen 

stellt der Künstler aus. Ein merkwürdiges Verfahren also, das eine neue, verfremdete Wahrnehmung der ursprüngllichen 

Dinge schafft. Vertraute Dinge erscheinen mit einem Mal nach genauer Betrachtung unwirklich. Vom Modell wird ein 

Bild erzeugt, das sich auf wirkliche Gegenstände bezieht. Diese Augentäuschung lässt den Betrachter über die eigene 

Wahrnehmung und deren Wirklichkeitsgehalt nachdenken. Nehmen wir noch die echte Wirklichkeit wahr oder wird sie 

uns lediglich durch Medien, durch Bilder vermittelt, sozusagen als schöner Schein? Das könnte Thomas Demand den 

Betrachter fragen wollen. 
Thomas Demand wurde 1964 in München geboren. Er studierte an den Akademien in München, Düsseldorf und Berlin. 

Derzeit lebt und arbeitet er in Berlin. Demand gehört  zu den international bekannten Künstlern der Gegenwart. 2005 

zeigte das Museum of Modern Art in New York seine Fotografien. Reale Räume, wie z. B. das Oval Office des ameri-

kanischen Präsidenten, baut der Künstler im Atelier als Modell nach, um sie dann als großformatige Fotografien im 

Maßstab 1:1 abzulichten. Seine Ideen bezieht er vorwiegend aus Bildern, die in den Printmedien oder im Fernsehen 

verbreitet werden. Aber auch erinnerte Bilder spielen eine Rolle. Die Alltagswelt ist Thema seiner Bilder, alle gezeigten 

Orte sind menschenleer. In der hier gezeigten Fotografie setzt Thomas Demand die Tradition der Stilllebenmalerei auf 

ungewöhnliche Weise fort. 

Thomas Demand: Spüle1997, 52 � 56,5 cm, C-Print/Diasec, Eigentum des Künstlers.

Der erste Blick
Das Bild erinnert an den täglichen Abwasch: Man sieht „dreckiges“ Geschirr in einem
Spülbecken liegen. Doch es wirkt steril – wurden die Teile wirklich benutzt? Teller, Spüle
und Behälter sind sauber, nur ein paar Getränkereste sind zu erkennen. Bei genauerem 
Hinsehen fällt auf, dass die Gegenstände nicht echt sind, sondern aus dünnwandigen
Materialien gebaut wurden.

Aufgaben
1. Erstelle ein Foto von einem Edelstahlspülbecken mit ähnlichen Teilen, 

wie sie auf Demands Bild zu sehen sind.2. Vergleiche dein Foto mit dem Bild Demands und stelle heraus, worin sich das Abbild der Wirklichkeit von dem des Modells unterscheidet. 
3. Fertige ein Modell von einem einfachen Alltagsgegenstand möglichst wirklichkeitsgetreu 

aus Papier an und fotografiere es anschließend. Du kannst mit fotografischen Mitteln 
(wie z. B. Beleuchtung) den Gegenstand in besonderer Weise präsentieren 
und eine entsprechende Wirkung erzeugen.4. Erkläre, welcher Unterschied zwischen dem realen Gegenstand 
und dem Foto besteht.

 LITERATUR: Spiegel geheimer Wünsche. Stillleben aus fünf Jahrhunderten. Ausstellungskatalog. Hirmer Verlag: München 2008.
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Kostbares Geschirr/Silber: 
bedeuten überflüssigen Luxus

Austern: 
Anspielung auf Maria,  

die Mutter der „kostbaren  
Perle“ Christus, manchmal  

auch erotisches Symbol  
für weibliche Verführungs- 

künste und Sexualität

Zerbrochenes Glas: 
Verweis auf die Vergänglichkeit 

alles Irdischen/auf den Tod

Zum Zeitalter des Barock 

Der Begriff „Barock“ leitet sich vom portugie- 
sischen „barocco“ ab (unregelmäßig geformte 
Perle). Zunächst gebrauchten ihn französische 
Kunstkritiker des 18. Jahrhunderts als negative 
Bezeichnung für Kunstwerke, die ihnen über-
trieben und überladen vorkamen. Erst seit dem 
19. Jahrhundert wird er allgemein verwendet für 
die Zeit von cirka 1615 bis 1715 (bzw. bis 1750 
– dieser späte Zeitabschnitt wird auch „Rokoko“ 
oder „Spätbarock“ genannt.)

Grundlagen der barocken Kunst 

Die Erfahrungen von Krieg, Not und Elend einerseits 
sowie Prunk und Wohlstand der Reichen und Herrschen-
den andererseits führen zu zwei gegensätzlichen Welt-
sichten, die sich in Kunst, Architektur, Musik und Literatur 
widerspiegeln: 
1. Diesseitsfreude > Schlüsselsatz: „Carpe diem“
 (= Lebe den Tag / Nutze die Zeit, die dir bleibt) 
2. Pessimismus und Weltangst >   Schlüsselsätze:
 „Memento mori“ (= Gedenke des Todes) und 
 „Omnia est vanitas“ (= Alles ist vergänglich)

Bei Stillleben verwenden die Maler deshalb Gegenstände 
in ihren Bildern, die neben der Alltagsbedeutung auch 
eine symbolische Bedeutung haben – jedes barocke 
Stillleben enthält durch seine dargestellten Symbole ver-
schlüsselte Botschaften. Die Künstler zeigen viele Mo-
tive, die den Vanitas-Gedanken, also die Vergänglich-
keit des irdischen Lebens, zum Ausdruck bringen. Es 
gibt verschiedene Motivgruppen, die immer wieder ge-
malt werden – so zum Beispiel gedeckte Tische, Obst- 
und Vanitas-Stillleben. 
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Stillleben des Barock

Willem Claesz. Heda: Frühstücksstillleben, 1638, Öl auf Leinwand, 
118 � 97,5 cm, Kunsthalle Hamburg.

Gedeckte Tische

Obst-Stillleben

Das Bild auf der Schale könnte  
eine Anspielung auf Dantes  
„Göttliche Komödie“ sein,  
in der Kerberos, der Höllenhund,  
die Schlemmer bewacht.

Fisch, Brot und Wein: 
Symbole für Christus, Kreuzigung 
und Abendmahl

Walnüsse/Nussschalen: 
Symbole für das Holz
des Kreuzes Christi

Geschälte Zitrone: 
Der äußere Schein trügt: 
Das Äußere ist schön, 
das Innere ist sauer, 
der Genuss also fragwürdig.

Vanitas-Stillleben 
(Bilder von Tod und Vergänglichkeit)

Pieter Claesz: Vanitas-Stillleben, 1630, Öl auf Leinwand, 39,5 � 56 cm, Den Haag, Mauritshuis.

Abgebrannte/ 
verlöschende Kerze: 

verlöschendes 
Lebenslicht

Leeres Glas: 
Symbol für 

das entleerte,  
ausgelebte Leben 

Uhr oder Stundenglas:  
deutet auf die ver- 
rinnende Zeit hin

Schlüssel: 
Anspielung auf Petrus, 
den „Himmelspförtner“ 

(Petrus = ein Jünger 
von Jesus Christus)

Totenkopf: 
Symbol für die 
Vergänglichkeit  
alles Lebendigen

Buch: 
Anspielung auf 
nutzlosen Zeitvertreib, 
nur der richtige 
Gebrauch führt 
zu Belehrung und 
Erbauung

Besonderheiten der Komposition:

–  Bühnenartiger Aufbau, dicht an den leicht  
erhöhten Betrachterstandpunkt herangerückt

–  Beleuchtung von links, sodass der Blick auf 
den Schädel gelenkt wird 

–  Monochromer Gesamteindruck  
(einheitlicher Farbklang)

Schmetterling: 
Symbol der  
Auferstehung Christi

Verfaulte Früchte,  
Früchte mit Druck-
stellen oder 
Würmern: 
zeigen, dass alles 
vergänglich ist 
(Vanitasmotiv)

Insekten/Eidechsen/
Mäuse: 
Tiere des Teufels,  
verweisen auf das Böse

Äpfel/Pfirsiche: 
Anspielung auf  

das Paradies und 
den Sündenfall

Weintrauben/Beeren: 
Symbol für das  

Blut Christi

Balthasar van der Ast: Früchtekorb, um 1632, Öl auf Holz, 14,3 � 20 cm, Berlin, Staatliche Museen.

Besonderheiten der Komposition:

– Früchtekorb ist zentral angeordnet
– Tischkante verläuft parallel zum Betrachter

Besonderheiten der Komposition:

 
–  Der Blick wird durch das weiße Tischtuch  

auf die bemalte Porzellanschale, das Brot,  
den Fisch und das Weinglas gelenkt.

– Der Betrachterstandpunkt befindet sich  
unmittelbar vor dem kleinen Tisch im  
Vordergrund. In der Kanne spiegelt  
sich ein Fenster.
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Juan Sánchez Cotán: Stillleben mit Quitte, Kohl, Melone und Gurke, um 1602

Nikolaus Lang: Farbfeld – Sand und Ocker, Adelaide 1991
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Samuel van Hoogstraten: Steckbrett, 1666 –78

René Magritte: Die Erklärung, 1952
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Joseph Cornell: The Cristal Cage (Portrait of Berenice) – (Ausschnitt), um 1943
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Claes Oldenburg: Soft Washstand, 1965
Jagdtrophäen als Zeichen der Eroberung
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Robert Rauschenberg: Black Market, 1961
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