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Der erste Blick

Zwei exotisch aussehende, junge Frauen sitzen dicht beieinander im Schatten unter 
einem Baum. Vor ihnen schnüffelt ein orangefarbener Hund im Gras. Prächtig blühende 
Pflanzen und sattgrüne Wiesen, vom warmen Rot der Wege unterbrochen, erzeugen 
den Eindruck einer paradiesischen Landschaft, in der Menschen und Tiere in unge hemmter 
Ursprünglichkeit miteinander leben.

Aufgaben
1. Der Künstler nennt sein Bild in der Maori-Sprache „Arearea“, d. h. Freude 
(Maoris = neuseeländische Ureinwohner). Worin könnte diese Freude bestehen? 
Halte deine Einfälle in Form einer Spiegelstrichliste fest und vergleiche sie 
mit denen deiner Mitschüler.

2. Welche Bedeutung könnte der orangefarbene Hund haben, den der Maler unmittelbar 
im Vordergrund des Bildes platziert hat? 

3. Stelle dir im Gegensatz zu Gauguins paradiesischer Umgebung ein Bild vor, das 
eine Industrielandschaft wiedergibt. Benenne die Merkmale und Bildgegenstände. 
Welche Farbpalette hältst du für geeignet, um die Stimmung zu zeigen, 
die eine solche Umgebung bei den Menschen auslöst? 

Paul Gauguin: 
Arearea Freude (I)

LITERATUR:  Katalog zur Ausstellung Paul Gauguin – Das verlorene Paradies. DuMont Buchverlag, Köln 1998
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Informationen zu Werk und Künstler
Die großflächig aufgetragenen Gegenfarben Rot und Grün, Blau und Gelb / Orange lassen den Betrachter in seiner 
Wahrnehmung schwanken zwischen gegenständlichen Raumvorstellungen und abstrakten Formen. So ergibt sich eine 
Offenheit, die eine Festlegung auf einen bestimmten Ort unmöglich macht. Es entsteht die Vorstellung von einer Land-
schaft, in der paradiesische Zustände herrschen. „Malen Sie nicht zuviel nach der Natur“, schreibt Gauguin an einen 
Malerfreund. „Das Kunstwerk ist eine Abstraktion. Ziehen Sie aus der Natur heraus, indem Sie ihr nachsinnen und träu-
men.“ (aus: Lit. S. 107)
Gauguins Vorstellung von einer exotischen Welt war geprägt von Reiseberichten der Südsee-Entdecker, die vom Leben 
der „edlen Wilden“ schwärmten. Er glaubte, sein Heil in einem Naturzustand zu finden und bezeichnete sich selbst immer 
wieder als „Wilden“. Nach heftigen Streitereien mit Vincent van Gogh (siehe Bildkarte 3), mit dem er in Südfrankreich eine 
Ateliergemeinschaft bilden wollte, verließ Gauguin das zivilisierte Europa. Er war auf der Suche nach einer Gegenwelt 
und wanderte 1895 für immer nach Tahiti aus.Tatsächlich fand er aber das ersehnte Paradies nicht vor. Durch Kolonial-
herrschaft und Christianisierung haben die Einwohner ihre ursprüngliche Lebensweise verloren. So blieb Gauguin allein 
die Vorstellung vom natürlichen Leben. In seinen Bildern verwirklichte er seine Träume von Orten der reinen Freude und 
Freizügigkeit. Auf diese Weise hält er die Erinnerung an verlorene Paradiese wach und bezeugt seine Protesthaltung 
gegenüber der als freudlos und hektisch empfundenen Industriegesellschaft Europas. Nicht Beschleunigung und Bewe-
gung, sondern Ruhe und Regungslosigkeit bestimmen seine Figuren im Bild.
Paul Gauguin, 1848 in Paris geboren, gestorben 1903 in Hiva Ova (Marquesas-Inseln), arbeitete zunächst als Bankbeamter. 
1883 gab er seine Tätigkeit als Börsenmakler auf und widmete sich ganz der Malerei. In Paris lernt er Vincent van Gogh 
und Edgar Degas kennen und nimmt Kontakt zu den Impressionisten auf. Nach relativ erfolglosen Jahren als Maler in 
Frankreich tritt er im Jahr 1891 seine erste Tahitireise an. Schließlich wandert er für immer dorthin aus. Sein Leben war 
schon bald gezeichnet von Krankheit und finanziellem Ruin. Dennoch verwirklichte er in seinen Bildern die Vorstellung 
von einem Leben voller Zauber, Exotik und Sinnenfreude. Er war der erste moderne Maler, der das Wesen und die Umwelt 
exotischer Menschen zu gestalten versuchte. Somit gilt er auch als Vorläufer des Expressionismus.

1891, Öl auf Leinwand, 75×94 cm. Musée d’Orsay, Paris
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Edgar Degas: 
Madame Théodore Gobillard (Yves Morisot, 1838 –1893)
1869, Öl auf Leinwand, 55,2×65,1 cm. H. O. Havemeyer Collection

LITERATUR: Werner Hofmann, Das irdische Paradies, Prestel-Verlag München, 1991

* Katalog zur Ausstellung Französische Meisterwerke des 19. Jahrhunderts, S.126. Nicolaische Verlagsbuchhandlung, Berlin 2007

Der erste Blick

Eine junge Frau in eleganter Kleidung sitzt versonnen auf einem Sofa. Sie schaut am 
Betrachter vorbei ins Leere. Der Ausschnitt des angedeuteten Raumes ist in einem sand-
farbenen, warmen Ton wiedergegeben. Ein Spiegel über dem Sofa deutet an, dass es sich 
um einen großzügigen Salon handelt. Hinter der Figur wird durch eine offenstehende Tür 
der Blick in einen Garten frei. Er ist nur in einem sparsamen Ausschnitt zu sehen. 

Aufgaben
1. Was erkennt ihr in dem Spiegel über dem Sofa? Tauscht euch über eure Eindrücke aus.
2. Versuche mit den Farben Ocker, Umbra, Weiß und Schwarz die Farbabstufungen zu 
mischen, wie sie im Innenraum des Bildes von Degas zu sehen sind.

3. Male einen Raum nach deiner Vorstellung mit den entsprechenden Tönen. 
Zeige zudem einen Blick nach draußen durch ein Fenster oder eine offenstehende Tür. 
Stelle dabei den Gegensatz zwischen Innen und Außen mit entsprechenden Farben 
und Formen deutlich heraus.

Informationen zu Werk und Künstler
Die gedämpften, verhaltenen Töne des Gemäldes entsprechen dem Gesichtsausdruck der jungen Frau. Die Porträtierte 
erscheint zart, ganz in ihre eigene Welt versunken; die Haltung der beinahe zu einem Kreis geschlossenen Arme und 
Hände betonen zusätzlich den nach innen gerichteten Blick. Im Gegensatz dazu steht der kleine Ausschnitt eines grünen 
Gartens, der einzig frische Farbe ins Bild bringt. 
Dargestellt ist Yves Morisot, eine der drei Töchter von Tiburce und Marie Morisot. Ihre Schwester Berthe hatte sich als 
Schülerin von Edouard Manet schon einen Namen gemacht. Die jungen Frauen beschäftigten sich intensiv mit der Malerei 
und zogen zahlreiche aufstrebende Künstler in das Haus ihrer Eltern, so auch Degas. Obwohl Yves die weniger Attraktive 
unter den Schwestern war, interessierte sich Degas für sie besonders. Ihn mag das Versonnene, nach innen Gerichtete 
in ihrem Blick beeindruckt haben. Er stellt sie im Salon ihrer Eltern dar, aber entgegen der Erwartung des Zeitgeistes 
ohne Koketterie (Gefallsucht) und Künstlichkeit. Sie bleibt ganz bei sich, auf Kontakt verzichtend. So steht sie in krassem 
Gegensatz zu dem Ort, der auf Begegnung, gepflegte Konversation (Unterhaltung) und Austausch angelegt ist. Degas 
zeichnet mit psychologischem Gespür den Gesichtsausdruck der Frau in einem Schwebezustand zwischen Leere und 
Bestimmtheit. Sie selbst sagt über die Entstehung des Portraits: „ … die Zeichnung, die M. Degas in den letzten beiden 
Tagen von mir gemacht hat, ist wirklich sehr hübsch, wirklichkeitsgetreu und zart zugleich … ich bezweifle ein wenig, 
dass er sie auf die Leinwand übertragen kann, ohne sie zu verderben.“ *
Edgar Degas, 1834 in Paris geboren, begann mit 21 Jahren ein Studium an der École des Beaux-Arts. Obwohl er einen 
eigenen Stil verfolgte, nahm er an fast allen Ausstellungen der Impressionisten teil. Er teilte deren Vorliebe für Moment-
aufnahmen. Das besondere Interesse für die Darstellung von Bewegung spiegelt sich in dem Motiv der Tänzerinnen 
wider, die er in vielen Variationen dargestellt hat. Mit diesen Bildern wurde er berühmt. Degas experimentierte mit der 
Fotografie, der Monotypie und Pastellmalerei. Er starb 1917 in Paris.
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Gerhard Richter: Atelier
1985, Öl auf Leinwand, 3 Tafeln, je 260×200 cm. Neue Nationalgalerie Berlin

LITERATUR: Die Nationalgalerie. DuMont, Köln 2001

Der erste Blick

Große, explosionsartig ausgebreitete Flächen in den Primärfarben Gelb, Rot und Blau 
beherrschen das Bild. Im Gegensatz dazu stehen klar abgegrenzte Rechtecke in den 
Mischtönen Grün und Violett. Zwei plastisch erscheinende, exakt gemalte Säulen unterteilen 
das Bild gleichmäßig in drei Teile. An einigen Stellen ist noch der Untergrund der weißen 
Leinwand zu erkennen. Das giftige Gelb breitet sich wie ein Lavastrom über 
die gesamte Bildfläche aus.

Aufgaben
1. Lies die Informationen zu Werk und Künstler genau durch und schreibe auf, 
wie das Bild „Atelier“ entstanden ist, damit du in einem eigenen Bild die Arbeits-
methode des Künstlers anwenden kannst.

2. Grundiert in Partnerarbeit eine großformatige feste Pappe oder Pressspanplatte 
(mindestens 1×1,5 m) mit weißer Dispersionsfarbe. Stellt nun eure Werkzeuge 
für den Farbauftrag zusammen: Rakel oder Maurerkelle, Spachtel, Kämme, Schaber 
aller Art, breite Borstenpinsel. Als Farben: Dispersionsfarben in begrenzter 
Farbpalette (möglichst Grundfarben und Weiß).

3. Wenn der Malgrund getrocknet ist, verteilt große Kleckse von Farben auf der am Boden 
liegenden Platte. Nun verschiebt die Farben mit den ausgewählten Werkzeugen und 
beobachtet die Formen, die zufällig erzeugt werden. Bearbeitet mit Pinsel und anderen 
Werkzeugen die Flächen, sodass Formen und Farbverbindungen entstehen, 
die euren Vorstellungen entsprechen. Assoziationen zu Gegenständen sind möglich.

4. Teilt euch untereinander eure Erfahrungen mit, die ihr bei der Arbeit gemacht habt, 
und bewertet diese Arbeitsmethode. 

Informationen zu Werk und Künstler
Der Künstler trägt die Farben zunächst ganz ungestüm auf, vermischt und verwischt sie wieder mit Rakel und Spachtel, 
sodass Schlieren und Strukturen entstehen. In einer Vielzahl durchdachter Arbeitsprozesse werden nun, je nach Vorstel-
lung und Einfall, Farbschichten wieder abgeschabt, um Durchblicke bis zum Untergrund der Leinwand sichtbar werden zu 
lassen; Vorstellungen werden eingearbeitet. So entsteht ein tiefer Raum, der die Balance hält zwischen Abstraktem und 
Gegenständlichem. Konstruktion und Destruktion bilden ein Beziehungsgeflecht, das die Vielzahl an Möglichkeiten der 
Malerei aufscheinen lässt. Seit 1983 widmet sich Gerhard Richter der abstrakten Malerei. Die Rakel als hauptsächliches 
Werkzeug wirkt beim Malprozess wie ein Zufallsgenerator, der Unvorhergesehenes zustande bringt. Spontaneität und 
Planung kommen miteinander ins Spiel, alle Möglichkeiten des Farbauftrags und nachträglicher Bearbeitung werden 
genutzt. Richter erweitert somit die gestisch-expressive Malerei der Nachkriegszeit. Das Ganze wirkt wie ein rauschhaft-
es Fest der Farben, das der Künstler im Atelier feiert. Die Malerei selbst wird zum Thema. Richter spricht von der  
„Lust, etwas Schönes zu malen“ – die ist in diesem Bild zu spüren.
Gerhard Richter (*1932) hat 13 Jahre unter der NS-Herrschaft und 16 Jahre unter kommunistischer Regierung in der 
DDR gelebt. In seiner Geburtsstadt Dresden absolvierte er ein Kunststudium. Dort stand er unter dem Einfluss des 
Sozialistischen  Realismus. Im Jahre 1961 verließ er die DDR und studierte weitere Semester an der Düsseldorfer Kun-
stakademie. Aus seiner frühen Erfahrung mit totalitären Regimen nimmt er eine widerständige Haltung gegenüber 
Ideologien und künstlerischen Konzepten ein. Richter entwickelt eine Malerei, die sich jeglicher Festlegung verweigert. 
Heute lebt und arbeitet er in Köln. Sein letzter großer Auftrag war die Gestaltung eines Kirchenfensters im Kölner Dom.
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Arno Breker: Bereitschaft 
1939, Bronze, 300 cm hoch

Alberto Giacometti: Taumelnder Mann

LITERATUR:  Funkkolleg Moderne Kunst, Heft 9 und 10. Beltz Verlag, Weinheim und Basel 1990

Der erste Blick

Zielgerichtet steht die athletische Breker-Figur in angespannter Haltung da. Der Mann 
scheint gerade sein Schwert zu ziehen, er ist kampfbereit. Der muskulöse Körper sieht aus 
wie der eines Bodybuilders aus dem Fitnessstudio. Durch die glänzend glatte Oberfläche 
verstärkt sich der Eindruck des extrem durchtrainierten, idealisierten Körpers. Dagegen 
erscheint der taumelnde Mann Giacomettis hilflos und gefährdet. Die schrundigen Arme 
und Beine sehen wie Röhren aus. Der gesamte Körper erscheint kaum plastisch ausgedehnt, 
sondern zart und zerbrechlich. Dieser Mann kann jeden Augenblick stürzen.

Aufgaben
1. Vergleiche die Figuren von Breker und Giacometti hinsichtlich Körperbau, 
Körperhaltung und Oberflächenstruktur.

2. Erkläre die unterschiedliche Auffassung von „Männlichkeit“, die sich in diesen Plastiken 
widerspiegelt. Beachte dabei Entstehungszeit und Titel.

3. Beziehe deine Geschichtskenntnisse über die NS-Zeit und die Informationen zu Werk und 
Künstler in deine Erklärungen mit ein. Fasse deine Ergebnisse schriftlich zusammen. 

4. Wo begegnen dir heutezutage kämpfende Muskelmänner?

Informationen zu Werken und Künstlern
Die Gestalt der Breker-Plastik weist alle Stilmerkmale faschistischer Körperästhetik auf. Sie kann als Leitfigur der NS-Zeit 
angesehen werden. Die Bereitschaft, so der Titel, ist als Wille zum Kampf zu verstehen, der körperliche Stärke erfordert. 
Entsprechend überhöht in seiner Muskelkraft stellt der Künstler seine männliche Figur mit dem entschiedenen Ausdruck 
der Entschlossenheit dar. Als Idealbild sollte beim Betrachter der Wunsch entstehen, ähnliche Körperkraft zu entfalten; 
Es sollte beim durchschnittlich gebauten Menschen die Illusion erzeugt werden, durch intensives sportliches Training 
diesem Idealbild der Kunst nahe zu kommen.
Giacometti verzichtet auf plastische Masse, vielmehr erscheinen die Körperteile beinahe wie Linien. Er zeigt die abstra-
hierte Form der menschlichen Figur in einer bestimmten Situation. Individuelle Merkmale sind nicht entscheidend. Die 
Betonung liegt vielmehr auf dem Anblick einer Haltung, die bei einer Gefährdung wahrgenommen werden kann. Wie in 
einer Momentaufnahme zeigt der Künstler einen Mann, der sich gerade eben noch halten kann, vielleicht aber im nächsten  
Augenblick stürzt. Durch die Überlänge von Beinen, Armen und Rumpf wird diese Unsicherheit besonders betont. 

Alberto Giacometti,1901 in Stampa geboren, 1966 in Chur gestorben, lebte als Schweizer Bildhauer seit 1922 überwieg-
end in Paris. Dort schloss er sich dem Surrealismus an, entwickelt aber in den 1940er Jahren ganz eigene Vorstellungen. In 
seinen fast körperlosen Bronzefiguren treibt er die gestreckten Formen beinahe bis in die Abstraktion. Das Verhältnis von 
Figur und Raum betrachtet der Künstler als sein Hauptproblem. Zumeist entsteht der Eindruck von Leere und Isoliertheit.
Arno Breker, 1900 in Elberfeld geboren, 1991 in Düsseldorf gestorben, ist als Künstler auf Grund seines Engagements 
für den Nationalsozialismus umstritten. Durch Studienaufenthalte in Italien wurde er von Skulpturen der Antike beeinflusst. 
Sie bestimmen seine klassische Periode zur Zeit des NS-Regimes. 1936, zu Beginn der Olympischen Spiele, begann sein 
rasanter Aufstieg zum Bildhauer des sog. Dritten Reiches, das die stilistische Orientierung an der Antike beschlossen hatte. 
Breker passte sich auch als Juror den Vorstellungen der Machthaber an. Giacometti hätte sicher als „entartet“ gegolten.
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1950, 60×14×32 cm, Kunsthaus Zürich
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Pablo Picasso: Maler und Modell 
1954, 23,9×31,9 cm. Museum Folkwang, Essen

LITERATUR:  Katalog zur Ausstellung Picasso-Pastelle-Zeichnungen-Aquarelle. Verlag Hatje, Stuttgart 1986

Der erste Blick

Auf einem kleinen Hocker sitzt der Künstler vor der Staffelei, führt den Tuschpinsel auf 
der Leinwand und ist vertieft in seine Arbeit. Vor ihm steht sein Aktmodell, eine junge Frau. 
Sie hält ein Gefäß in Händen und schaut mit ruhigem Blick auf den Maler. Mit wenigen, 
flüchtigen Federstrichen ist der Atelierraum skizziert. Ein angedeutetes Fenster gibt den 
Blick nach draußen frei. Maler und Modell stehen einander in reinem Schwarz-Weiß-Kontrast 
gegenüber. 

Aufgaben
1. Halte in einer Tabelle stichpunktartig die Gegensätze fest, 
die in diesem Bild zu erkennen sind.

2. Gleiche deine Stichpunkte mit den Informationen zu Werk und Künstler ab  
 und ergänze die Tabelle gegebenenfalls. 

3. Versetze dich in die Gedanken des Malers und des Modells und 
schreibe sie in Form einer Sprechblase auf. 

4. Recherchiere nach weiteren Bildern Picassos zum Thema „Maler und Modell“, 
vergleiche sie miteinander und erkläre Unterschiede und Gemeinsamkeiten. 

7

Informationen zu Werk und Künstler
Der Maler stellt sich selbst in heftiger Bewegung wild dar, mit struppigem Haar und Bart. Seine Kleidung, in schwar-
zen Flächen grob und ohne Detail gekennzeichnet, steht in starkem Kontrast zum Körper des Modells, der mit feinen 
Umrisslinien wiedergegeben ist; die Figur selbst bleibt weiß. Es tut sich eine Spannung auf zwischen realer Materie und 
abstrakter Malform. 
In den 1950er Jahren griff Picasso noch einmal die Grundsituation des produzierenden Künstlers auf und spielte in 
vielen Variationen das Thema „Maler und Modell“ durch. Mal betrachtet der Künstler das schlafende Modell, mal sein 
als Skulptur erschaffenes Werk. Überall steht der männliche Blick auf die Frau im Vordergrund. Was in diesem Bild als 
Zeichnung wie flüchtig hingeworfen wirkt, ist in Wahrheit Ergebnis jahrelanger Auseinandersetzung mit Möglichkeiten 
der Darstellung von Wirklichkeit und mit Vorbildern der Kunstgeschichte. Im Atelierbild kann der Betrachter teilhaben am 
Schaffensprozess des Künstlers und erkennt dessen Macht, seine ursprüngliche Kraft und deren Kehrseite: Der Künstler 
muss sich vor der weißen Leinwand stets erneut als Schöpfer beweisen, um die Leere zu überwinden. So erscheint der 
Maler in diesem Bild beinahe als hektisch Schaffender, eingeklemmt zwischen Atelierwand und Staffelei, während sein 
Modell, archaisch wie eine Statue, in vollkommener Ruhe frei im Raum steht.  
Pablo Picasso, 1881 in Malaga geboren, studierte an den Kunsthochschulen in Barcelona und Madrid.1904 zog er nach 
jährlichen Parisreisen endgültig in die französische Hauptstadt. Picasso durchlief viele Stilphasen und stieß neue Richtun-
gen in der Kunst an. Er arbeitete als Maler, Bildhauer, Grafiker und stellte Keramiken her. 1937 schuf er für den spanischen 
Pavillon auf der Pariser Weltausstellung das großformatige Anti-Kriegsbild „Guernica“. Picasso gilt auf Grund der Vielfalt 
seiner Darstellungsmöglichkeiten als das Jahrhundert-Genie in der bildenden Kunst. Er starb 1973 in Südfrankreich.  
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Paul Klee: Der Bote des Herbstes
1922, Aquarell und Grafit auf Ingrespapier, 26,4×32,2 cm. Yale University Art Gallery, New Haven, Connecticut

LITERATUR:  Im Zwischenreich – Aquarelle und Zeichnungen von Paul Klee. Verlag M. DuMont Schauberg, Köln 1959

*Paul Klee: Schöpferische Konfession, 1919.

Der erste Blick

Langgestreckte Rechtecke in graublauen, zartgrünen und violetten Tönen reihen sich,
angeordnet wie auf einer Farbskala. Die Farben sind in rhythmischen Kontrasten von Hell 
nach Dunkel vertikal sortiert. Die horizontale Ausrichtung wird nicht konsequent durchge-
halten: Einige Rechtecke sind diagonal aufgestellt, geben den Blick auf einen rosafarbenen 
Untergrund frei und beleben die Komposition. Das Hauptaugenmerk fällt auf eine ovale, 
orangefarbene Form. Sie wird gestützt von einem braunen Stamm. So kommt die Vorstellung 
von einem Baum auf, der als Bote des goldgelben Herbstes angesehen werden kann. 
Eine helle Sichel seitlich davon greift die Form behutsam auf. Sie erinnert an den Mond.

Aufgaben
1. Versuche, die Farbtöne dieses Bildes zu ermischen, und erweitere die Farbskala 
in den Kontrastfarben Gelb und Rot.

2. Male ein gegenständliches Aquarell, das den Herbst zum Thema hat. 
Benutze dazu die Farbtöne aus der Vorübung. Trage die entsprechenden 
Mischtöne lasierend auf. Stark mit Wasser verdünnte Tuschkastenfarben
ermöglichen einen lasierenden Farbauftrag.

3. Benennt die Hauptmerkmale von gegenständlicher und abstrakter Malerei. 

Informationen zu Werk und Künstler
Wie Töne in der Musik klingen die Farben in dem abstrakten Bild. Die strenge Komposition wird an einigen Stellen in ihrem 
Rhythmus und durch den Farbkontrast unterbrochen. Paul Klee strebte nicht die Darstellung der gegenständlichen Welt 
im Bild an. Er war aber auch nicht auf eine rein formale Komposition aus. „Kunst gibt nicht das Sichtbare wieder, sondern 
macht sichtbar“, so lautet das Bekenntnis des Malers.* Klee konzentrierte sich bei seiner Malerei auf grundlegende 
Elemente und Materialien und versuchte so, die Kunstformen zu erneuern. Trotz dieses formalen Ansatzes erkannte er 
die Rolle des Unbewussten an. Er verstand seine Kunst als Schöpfungsakt parallel zur Natur. Intuitiv und zugleich wohl 
kalkuliert schaffte der Künstler eine irreale Welt aus Formen und Farben. Die Wirkung des Bildes richtet sich in erster 
Linie auf das Empfinden und die subjektive Vorstellungskraft des Betrachters. Anklänge an unsere Erinnerungen werden 
wach durch seine Bilderfindungen. Sie kommen ans Tageslicht. 
Paul Klee, 1879 in Münchenbuchsee bei Bern geboren, studierte in München bei Franz Stuck, schloss sich 1912 dem 
„Blauen Reiter“ an und wurde 1921 Lehrer am Bauhaus Weimar, später Dessau. 1931 erhielt er einen Ruf an die Düssel-
dorfer Kunstakademie. Schon nach zwei Jahren wurde er fristlos entlassen. Das NS-Regime ächtete ihn als „entarteten 
Künstler“. Er emigrierte in die Schweiz. 1937 war Klee auf der Münchner Ausstellung „Entartete Kunst“ mit 17 Werken 
vertreten, die alle beschlagnahmt wurden. Heute gehört Klee zusammen mit seinem Studienfreund Wassily Kandinsky zu 
den hochangesehenen, avangardistischen Künstlern der Klassischen Moderne. Paul Klee starb 1940 in Muralto-Locarno.
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Vincent van Gogh: 
Selbstbildnis mit verbundenem Ohr und Pfeife
Arles 1889, Öl auf Leinwand, 51× 45 cm. Privatbesitz

LITERATUR:  Meyer Schapiro: Vincent van Gogh. DuMont Buchverlag, Köln 1982

Der erste Blick

Der Künstler stellt sich in diesem Selbstbildnis mit einem Kopfverband dar, der unter einer 
blauen Pelzmütze hervorkommt und das rechte Ohr bedeckt. Er hat eine dicke grüne Jacke 
an und raucht trotz winterlicher Bekleidung in aller Ruhe eine Pfeife. Dabei sieht er am 
Betrachter vorbei ins Ungewisse.

Aufgaben
1. Lies zunächst die Informationen zu Werk und Künstler genau und beschreibe, 
wie es zu diesem Selbstporträt gekommen ist.

2. Van Gogh hat die Farben in diesem Bild sehr genau gewählt: Sie scheinen seine 
Gemütsverfassung widerzuspiegeln. Das Rot und Orange, von denen der Kopf umgeben 
ist, wirken ruhig, aber auch heiß und drückend. Diese Wirkung wird durch die Komple-
mentärfarbe Grün im Mantel noch verstärkt. Überlege dir, welche Farben du für 
verschiedene Stimmungen einsetzen würdest.

3. Gestalte ein Porträt (von dir selbst), in dem du eine bestimmte Gemütsverfassung 
vor allem durch die Farbwahl ausdrückst. Die Technik kannst du frei wählen. 

Informationen zu Werk und Künstler
Die ursprüngliche Kraft der ungemischten Farben und der heftige Pinselstrich stehen in starkem Gegensatz zu dem 
friedlichen Gesichtsausdruck des Künstlers. Auf das Grün der Jacke antwortet ein Streifen Rot, auf das Blau der Mütze 
ein Streifen Orange als Hintergrund – beides Komplementärfarben. Etwas Gelb im Rauch der Pfeife und ein violetter 
Schimmer auf der Kappe vervollständigen den Kreis der sechs Grundfarben. Trotz dieser starken Kontraste strahlt 
das Bild Ruhe aus. Die großen pastosen (dick aufgetragenen) Farbflächen verleihen dem Ganzen eine Sicherheit und 
Gelassen heit, die in starkem Gegensatz zu der Verletzung steht. Was war geschehen?
Im Oktober 1888 kam Paul Gauguin, ein Malerfreund aus Pariser Tagen, auf van Goghs dringenden Wunsch nach Arles, 
um gemeinsam mit ihm zu arbeiten. Die Beziehung wurde schon bald auf Grund der unterschiedlichen Kunstauffassungen 
mit Konflikten belastet. Das Zusammenleben endete nach zwei Monaten mit einem nie wirklich aufgeklärten heftigen 
Streit, in dessen Verlauf van Gogh sich einen Teil seines rechten Ohres abgeschnitten haben soll. Dieser Vorfall gilt als 
erstes Anzeichen einer psychischen Erkrankung, die in Schüben auftrat und mit Wahnvorstellungen, Albträumen und 
Depressionen verbunden war. In den Zwischenzeiten der Gesundung malte der Künstler mit großer Leidenschaft. Dieses 
Selbstportrait ist kurz nach der Entlassung aus dem Arleser Hospital entstanden. Es scheint so, als habe er mit diesem Bild 
seine große Erregung besänftigen können, obwohl seine Sehnsucht nach Freundschaft und künstlerischem Austausch 
sich nicht erfüllte: Gauguin reiste, ohne noch einmal mit van Gogh gesprochen zu haben, einen Tag nach dem Streit ab.

Vincent van Gogh, 1853 in den Niederlanden geboren, war Zeit seines Lebens auf die finanzielle Unterstützung seines 
Bruders Theo angewiesen, mit dem er in intensivem Briefkontakt stand. Heute zählen seine Gemälde zu den teuersten 
der Welt. Bevor van Gogh eine künstlerische Ausbildung in Paris antrat, nahm er berufliche Umwege als Kunsthändler, 
Lehrer und Hilfspastor. Erst mit 27 Jahren arbeitete er aktiv als freischaffender Maler. Nach intensiver Auseinanderset-
zung mit dem Impressionismus entwickelt van Gogh seinen eigenen Stil. Farben und Formen sollen Empfindungen und 
Gemütszustände unmittelbar im Bild wiedergeben. So inspirierte er viele Künstler späterer Generationen. Er gilt auch 
als Wegbereiter des Expressionismus. Van Gogh starb 1890 nach einem Suizidversuch in Auvers.
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André Derain: Stilleben vor dem Fenster
1914, Öl auf Leinwand, 128×79 cm. Museum of Modern Art, New York

LITERATUR:  Gaston Diehl: Die Modernen. Uffici Kunstverlag Köln/Mailand 1960

Der erste Blick

Auf einem schlichten Holztisch ist ein Stillleben mit Obstschale, Krug und Teller aufgebaut. 
Die grünlichen Früchte liegen wie aufgezählt in der orangefarbenen Schale; ein blauer Krug 
steht, auf gleicher Linie ausgerichtet, daneben und wirft wie die Schale einen klar umgrenzten 
Schatten. Auch die Blumen auf der Fensterbank sind ordentlich gesteckt. Der Blick durchs 
hohe Fenster nach draußen fällt auf einen Landschaftsgarten. Hauptaugenmerk bildet 
ein ovaler Teich, der die Form der Schale im Innenraum exakt wiederholt. 
Im Wasser spiegeln sich klar abgegrenzte Baumstämme. 

Aufgaben
1.  Suche Gegenstände nach deiner Vorliebe aus, die du auf einem Tisch zu einem Stillleben 
anordnest. Zeichne die Gegenstände in Form einer Skizze, die dir als Grundlage 
für ein farbiges Bild dienen kann.

2.  Entscheide dich bei der Auswahl der Farben, ob du die Dinge eher wirklichkeitsgetreu 
darstellen willst, oder ob du, unabhängig von den Gegenständen, einen Farbklang 
erzeugen möchtest, der eine bestimmte Stimmung wiedergibt.

3.  Erprobe zunächst in Form einer Farbskala, welche Mischtöne du verwenden willst, 
und male danach das Stillleben mit Tempera- oder Gouachefarben. 
Auch Jaxonkreiden sind möglich.

4.  Ordnet eure entstandenen Bilder ein unter den Rubriken: Gegenstandsfarbe / 
Ausdrucksfarbe. Stellt Vergleiche mit Derains Stillleben an.

Informationen zu Werk und Künstler
Innenraum und Außenraum werden im wesentlichen durch den hellen Fensterrahmen getrennt, der im Gegensatz zu 
den satten, dunklen Tönen im Bild steht. Alles ist auf ein gedämpftes Blau-Grün abgestimmt, das im Innenraum nur von 
wenigen kleinflächigen Gegenfarben wie Orange, Rot und  Gelb kontrastiert wird. Die Gegenstände, auch die natürli-
chen, werden strengen geometrischen Formen unterworfen. Kreise und Ellipsen erzeugen zusammen mit Rechtecken 
den Eindruck, als handle es sich beinahe um ein abstraktes Bild. Verstärkt wird diese Wirkung noch dadurch, dass der 
Künstler perspektivische Mittel nicht durchgängig einhält. Der Betrachter hat zwar durch den Ausblick aus dem Fenster 
den Eindruck von Ferne und Tiefenwirkung. Diese wird aber durch die sich wiederholende Farbgebung im Innen- und 
Außenraum teilweise aufgehoben.
Das Stillleben erinnert mit seiner geordneten Komposition, dem einheitlichen Farbklang und der malerischen Oberfläche 
an Paul Cézanne. Tatsächlich fühlte sich Derain, der zunächst Mitglied der Fauves (franz. „Die Wilden“) war, mehr und 
mehr zu dessen Malweise hingezogen. Ausdruck der Empfindung durch die Farbe und der Wunsch nach ordnenden 
Faktoren im Bild sind dem Maler wichtiger als die naiv-spontane Darstellungsweise, wie sie die Fauvisten bevorzugten.

André Derain wurde 1880 in Chatou geboren. Er studierte bei Carrière und lernte Henri Matisse kennen. 1899 befreun-
dete er sich mit Maurice de Vlaminck und arbeitete zusammen mit ihm in Chatou. Derain spielte eine aktive Rolle in der 
französischen fauvistischen Bewegung. Er löste sich aber bald von der Malweise des Fauvismus und interessierte sich 
zunehmend für Cézanne, der auch als Vater der Moderne bezeichnet wird. In diesem Bild wird deutlich, dass Derain die 
von Cézanne eingeleitete abstrahierende Richtung noch weiter vorantreibt. Der Schritt in die völlige Abstraktion ist nicht 
mehr weit. Derain starb 1954 in Garches bei Paris. 
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Gegensätze im Bild
Es gibt viele bildnerische Mittel und Techniken, mit denen sich in 

der Malerei ein Bild gestalten lässt. Oft treten diese Möglichkeiten 

in Gegensatzpaaren auf: Ein Bild ist eher malerisch gehalten oder 

linear, der Farbauftrag ist eher pastos  oder eher lasierend, die An-

mutung  räumlich-plastisch oder  flächig. Bei der Bildbetrachtung 

bieten diese Gegensatzpaare eine Hilfestellung, um ein Werk for-

mal zu beschreiben. Eine eindeutige Zuordnung  ist nicht  immer 

möglich,  da  es  auch  viele Mischformen  gibt  oder  die  Kontraste 

aufgelöst werden, doch sind die Gegensätze Aspekte, an denen 

man sich bei der Bildbeschreibung orientieren kann. 

Plastisch: Bild wirkt räumlich, Motive sehen aus, 
als kämen sie aus dem Bild heraus

Hell-Dunkel-Kontrast: Licht und Schatten sind stark 
betont, helle und dunkle Farben treffen aufeinander

Diffus: Gleichmäßig verteiltes Licht oder  
gleich helle Farben

Flächig: Bild wirkt flach, Motive heben sich nicht  
aus der Fläche heraus

3. plastisch – flächig 7. kontrastreich – diffus

Monochrom: Einfarbige Malerei, nur mit hellen und  
dunklen Tonwerten in einer Farbe gemalt

Vielfarbig: Bild ist mit unterschiedlichen Farben und  
Farbkontrasten gemalt

Gestreut: Bildelemente sind auf der Fläche verteilt 
oder aufgereiht

Geballt: Bildelemente sind zentriert  oder an einer 
Stelle verdichtet

4. monochrom – vielfarbig 8. gestreut – geballt

Pastos: Farbauftrag ist dick und undurchsichtig Statisch: Bild bzw. Malweise wirkt ruhig und stabil, 
horizontale und vertikale Linien herrschen vor 

Dynamisch: Bild bzw. Malweise wirkt bewegt,  
viele diagonale oder spiralförmige Linien

Lasierend: Farbauftrag ist durchscheinend   
und wässrig

2. pastos – lasierend 6. statisch – dynamisch

1. malerisch – linear 5. skizzenhaft – durchgestaltet

Malerisch: Verschmelzender Gesamteindruck,  
Farbflecken gehen ineinander über

Linear: Klare Formen und Konturen,  
teilweise gezeichnete Linien

Skizzenhaft: Bild ist grob angelegt, Werkspuren sind 
sichtbar, wirkt wie ein Entwurf

Durchgestaltet: Bild ist bis ins Detail durchdacht, 
wirkt  perfekt und fertig gestaltet

In diesem Bild tauchen verschiedene Gegensätze auf oder sind miteinander vereint.  
Welche Gegensätze sind zu erkennen?
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Steinoberfläche 1

Steinoberfläche 2

René Magritte: 

Das heimgesuchte 

Schloss, 1950
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1    Reh bei tag

2    Reh bei nacht
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Gerhard Richter: Zwei Kerzen, 1982
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Gerhard Richter: Rot-Blau-Gelb, 1972
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