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Albrecht Dürer (1471–1528): Selbstbildnis des dreizehnjährigen Knaben, 1484
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Hier dreht sich alles nur um dich!

Wer bist du? Welche Träume hast du? Was gefällt dir 
und was nicht? Gestalte dein Leben – so, wie es ist oder 
so, wie du es gern hättest! In diesem Büchlein hast du 
die Gelegenheit dazu. 
Auf jeder Seite findest du ein Thema, das mit dir zu tun 
hat. Nutze die freien Flächen, um deine Vorstellungen in 
Bildern darzustellen. Dabei kannst du zeichnen, malen 
oder Collagen kleben. Verwende dafür Ausschnitte aus 
Prospekten und Zeitschriften oder auch Fotos von dir. 
Vielleicht hast du aber auch ganz andere Ideen …
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         Das bin ich! 

 Name: 

 Geburtstag: 

 Geburtsort: 

 Hobbies: 
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Das ist mein Traum-Zimmer. 
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Davon bekomme ich gute Laune.
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Das Monster in mir! 

Klebe ein Foto von dir ein, welches du übermalst.

Alles über mich
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Das ist mein Lieblingssport. 
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So sieht mein Trikot aus.
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Später werde ich von Beruf mal …
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Das ist wirklich eklig!

10

Das ist meine Welt.
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12

Darüber rege ich mich auf!
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Mein Superstar und ich!
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Diese Klamotten finde ich cool. 

Schneide aus Prospekten Kleidungsstücke aus und klebe sie auf.
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Das ist mein Lieblings-Outfit!
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16

Wenn ich ein Tier wär …

Alles über mich    KUNST 14    © Kallmeyer Verlag 2009 17

Das macht mich traurig.
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20

Wie ein Zufall mein Leben veränderte! 

Als ich neulich meine Tür öffnete … Schreibe auf, was dann passierte.
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Wie ein Zufall mein Leben veränderte! 

Als ich neulich meine Tür öffnete, … 

Kleckse flüssige Wasserfarbe auf die weiße Fläche 
in der Mitte und klappe die beiden Seiten zusam-
men. Streiche fest darüber, bevor du die Seiten wie-
der öffnest. In der Mitte ist jetzt ein Fleck entstan-

19Alles über mich    KUNST 14    © Kallmeyer Verlag 2009

den. Woran erinnert dich die Form? Was liegt oder 
steht da vor der Tür? Zeichne die genaue Form mit 
einem schwarzen Stift nach, damit man „das Etwas“ 
besser erkennt.

Chuck Close: Leslie, 1973
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David Hockney: Mr. and Mrs. Clark and Percy, 1970/71
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Hyacinthe Rigaud: Ludwig XIV., 1701
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Filmplakat: Vanity Fair (Reese Witherspoon), 2004
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Frank Hoppmann: Karikatur von Angela Merkel
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Pieter Bruegel d. Ä.: Der Maler und der Käufer
um 1565, Feder und schwarze Tinte auf braunem Papier, 25 � 21,6 cm. Albertina, Wien

LITERATUR: Ernst H. Gombrich: Die Geschichte der Kunst. S. Fischer Verlag, Frankfurt 1995.

Der erste Blick:
Der Mann hinter dem Maler wirkt beinahe wie eine Witzfigur. Die lange Nase  
und der halb geöffnete, schmallippige Mund kennzeichnen ihn als komischen Typ. 
Dagegen sieht der Maler in seiner Konzentration auf die Arbeit würdevoll aus.  
Sein energisches Kinn deutet darauf hin, dass er sehr eigenwillig ist.  
Er wirkt insgesamt äußerst selbstsicher.

Informationen zu Werk und Künstler:
Voller Energie und mit Entschlossenheit im Ausdruck führt der Maler den Pinsel und scheint sein Bild kritisch zu betrachten. Er trägt eine Kappe, unter der sein Haar in wilden Strähnen hervorkommt. Sein Kittel umhüllt den kräf-tigen Körper, der als Dreiviertelfigur zu sehen ist. Insgesamt wird die Figur ausschnitthaft gezeigt: Die linke Hand, die wahrscheinlich das gerade entstehende Bild festhält, ist nur im Ansatz zu erkennen. Die Figur hinter ihm drängt sich geradezu ins Bild und ist nur halb zu sehen. Der Mann sieht ein wenig tölpelhaft aus. Er ist mit Hut und Mantel bekleidet und kramt in seiner Geldbörse, während er dem Künstler über die Schulter blickt. Vermutlich möchte er das Bild kaufen, das gerade entsteht. In seinen Gesichtszügen ist jedenfalls eine gewisse Begierde zu erkennen. Zugleich stellt ihn der Maler in dieser kleinen Zeichnung auch als berechnend dar. So wirkt „der Käufer“ im Kontrast zu der imposanten Malerfigur beinahe lächerlich. 
Bruegel stellt in seinen Bildern mit Vorliebe unverstelltes menschliches Verhalten dar. Ihn interessieren die ursprüng-lichen, auch triebhaften Züge im Menschen. Er wählt deshalb oft Szenen aus dem ländlichen Bereich, wo die Künst-lichkeit der Sitten und Konventionen noch nicht zu finden ist. Nicht aus Überheblichkeit, sondern aus dem Streben nach Wahrhaftigkeit wählt Bruegel diese spezifischen Bildmotive. Das Komische und Tragische menschlichen Lebens wird aus tiefem Verstehen heraus und mit Humor dargestellt. Der Maler ist derjenige, der mit kritisch wachem Blick die Gesellschaft wahrnimmt und ihr im Bild einen Spiegel vorhält. 

Man weiß nur wenig über das Leben Bruegels. Etwa 15 Jahre dauerte seine  Schaffenszeit. Er lernt in Antwerpen und wird dort im Jahr 1551 in die St. Lukasgilde aufgenommen. Bald darauf zieht er nach Italien. Anknüpfend an Bildvorstellungen seines großen Landsmannes Hieronymus Bosch, schildert er in meist allegorischer Verbrämung das grotesk-komische Treiben flämischer Bauern. Er wird deshalb auch der Bauern-Bruegel genannt. Er selbst war allerdings mit hoher Wahrscheinlichkeit ein Städter, der von ihn umgebenden humanistischen Gelehrten mitgeprägt wurde. 

Aufgaben:
1. Vergleiche die beiden Figuren im Bild.  

Worin unterscheiden sie sich?
2. Mit welchen Bildmitteln schafft es der Künstler,  

die beiden Figuren in ihrer Unterschiedlichkeit  
zu kennzeichnen?

3. Schreibe auf, welche Gedanken dem Maler  
durch den Kopf gehen könnten.

4. Erprobe das Material, das Bruegel für diese  
Zeichnung verwendet hat, indem du Linien 
und Schraffuren auf braunem Papier erzeugst.

5. Zeichne ein weiteres Bild zu dem Thema 
 „Der Maler und der Käufer“.
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Pieter Bruegel d. Ä. 2

LITERATUR: Carsten-Peter Warncke: Pablo Picasso. Benedikt Taschen Verlag, Köln 2003.

Der erste Blick:Der Maler steht ganz dicht vor dem Betrachter, schaut ihn aber nicht an.  

Sein Blick ist beinahe starr auf ein Ziel gerichtet. Die großen Augen und die  

weit geschwungenen Augenbrauen sehen unnatürlich aus. Komisch ist,  

dass der Kopf ganz dicht auf dem Oberkörper sitzt.

Informationen zu Werk und Künstler:

Der Künstler steht vor einer graublauen Wand, die mit groben Pinselstrichen gemalt ist. Er nimmt als Dreiviertelfigur 

die gesamte Bildhöhe ein und schaut am Betrachter vorbei in eine unbestimmte Richtung. Der gesamte Körper mit 

weißem T-Shirt und dunkler Hose hebt sich holzschnittartig von der Wand ab. Dunkle Konturen verstärken diesen 

Eindruck. Das maskenhaft wirkende Gesicht ist im Hautton nur wenig modelliert. Dunkle harte Linien kennzeichnen 

in einfacher Form Auge, Nase und Mund. Insgesamt wirkt die Figur wie eine bemalte Skulptur. Picasso vollzieht 

eine Gratwanderung zwischen „natürlicher“ und abstrahierender Darstellungsweise. 1906 ist für ihn ein Jahr des 

Umbruchs in der Malerei. Dabei setzt sich der Künstler sowohl mit der Tradition als auch mit der Moderne intensiv 

auseinander. Er studiert die Formensprache des klassizistischen Malers Ingres. Zugleich ist Picasso begeistert von 

der Ausstellung der Fauvisten, vor allem von Matisse. 

Picasso hat mehrere Bleistiftzeichnungen angefertigt, bevor er dieses Ölbild malte. Er experimentierte mit Formen und 

Farben, um eine moderne Kunstsprache zu entwickeln. Ziel ist der reduzierte Einsatz bildnerischer Mittel. Verstöße 

gegen die „natürliche“ Proportion nimmt er dabei in Kauf, um die Eigenständigkeit der Malerei zu betonen und neue 

Ausdrucksmöglichkeiten zu gewinnen. Zunehmend begreift der Maler die menschliche Figur von ihrem plastischen 

Volumen her. Er reduziert den Körper auf wenige Blöcke und die Gesichtszüge auf wenige Linien. Picasso stellt sich 

auf diese Weise in einer Ursprünglichkeit dar, die dem Betrachter unmittelbaren Zugang zu dem Maler verschafft, 

ihn geradezu begreifen lässt. 
 
Pablo Picasso wird 1881 in Malaga geboren. 1895 studiert er an der Kunsthochschule in Barcelona, zwei Jahre 

später in Madrid. 1904 zieht Picasso nach jährlichen Parisreisen endgültig in die französische Hauptstadt. Picasso 

durchläuft viele Stilphasen und stößt neue Richtungen in der Kunst an. Er arbeitet als Maler, Bildhauer, Grafiker und 

stellt Keramiken her. 1937 schafft 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 stirbt 1973 in Südfrankreich.

Aufgaben:1. Beschreibe, wie Picasso die Gesichtszüge im Bild darstellt.  

Vergleiche seine Malweise mit der Max Beckmanns. 

 Was fällt dir auf?2. Auf der Palette sind nur wenige Farben zu sehen.  

Erkläre, welchen Hinweis Picasso mit dieser Darstellung geben 

möchte. Beziehe in deine Erklärungen die Informationen  

zu Werk und Künstler ein.
3. Fertige auf einem DIN-A3-Format eine Schwarz-Weiß-Kopie 

von Picassos Selbstporträt an. Erweitere das Bild, indem 

du den Künstler als Ganzkörperfigur zeigst. Halte dabei die  

reduzierte Formgebung ein, die Picasso in diesem Bild erprobt.

4. Koloriere das Bild, indem du dich auf wenige Farben beschränkst. 

Als Material sind Jaxon-Kreiden auf Packpapier besonders  

geeignet.

Pablo Picasso: Selbstbildnis mit Palette

Paris 1906, Öl auf Leinwand, 92�73 cm. Philadelphia, Museum of Art
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Pablo Picasso 6

Lovis Corinth: Großes Selbstporträt vor dem Walchensee

1924, Öl auf Leinwand, 137,7�107,7 cm. München, Pinakothek der Moderne

LITERATUR: Remigius Netzer: Auf dem Weg zur Moderne. Verlag Lambert Müller, München 1966.

Der erste Blick:
Der Maler steht ganz nah am Betrachter. Es sieht so aus, als bewege er sich  

gerade; er möchte sich bestimmt wieder seinem Bild zuwenden und nicht gestört 

werden. Sein Blick ist ernst und undurchsichtig. Der Maler wirkt insgesamt ein 

wenig ungehalten, so als wäre er in Eile.

Informationen zu Werk und Künstler:Ausgestattet mit Pinseln und Palette, steht der Maler inmitten der Landschaft am steilen Ufer des Walchensees. Mit 

heftigen Pinselstrichen hat er sich als Dreiviertelfigur ins Bild gesetzt. Er wendet sich in einem flüchtigen Augenblick 

dem Betrachter zu, um sich sogleich wieder mit Intensität und Energie seinem Selbstbildnis zu widmen. Seine Gesichts-

züge sind angespannt. Ganz bewusst hat Corinth das gleißende Licht der hochstehenden mittäglichen Sonne gewählt, 

um einen Augenblick einzufangen, in dem alles unwirklich erscheint. Er und die Landschaft sind in flimmerndes Licht 

getaucht, das alle Grenzen verwischt. Die silbergraue Fläche des Sees und der in freien Pinselzügen angedeutete 

Baum umgeben den Maler, als wären sie ihm zur zweiten Natur geworden. Alles ist gesteigerter Ausdruck. Der Maler 

malt sein Gefühl, seine Leidenschaft in die Landschaft hinein. Er ist Teil der Natur. So befindet sich der alte Corinth in 

einem Übergang zwischen Impression und Expression. Diese freie Malweise setzt bei ihm nach schwerer Krankeit 

ein. Im Jahr 1911 erlitt er einen Schlaganfall, von dem er sich nur allmählich erholte. Seit dem Jahr 1918 zog er sich 

häufig in sein Sommerhaus am Walchensee zurück. Von der Landschaft sagte er, dass sie der Musik am nächsten 

komme. Dieses Selbstporträt malte er wie viele seiner Selbstbildnisse an seinem Geburtstag. Hier steht die Heiterkeit 

des Sommertages in krassem Gegensatz zum seelischen Zustand des Malers. In dieser Lebensphase litt Corinth 

besonders stark unter Depressionen. Das Bild ist ein Jahr vor seinem Tod entstanden. 
Lovis Corinth wird 1858 in Tapian in Ostpreußen geboren. Er studiert Malerei in Königsberg, München, Antwerpen und 

Paris. Seit dem Jahr 1900 ist er in Berlin als Porträtmaler gefragt und übernimmt seit 1911 den Vorstand der Berliner 

Sezession. Mehr und mehr entwickelt er eine freie Pinselführung. Er nimmt Anregungen der Impressionisten auf. In 

der Darstellung flüchtiger Momente und Gesten nähert er sich dem Expressionismus. Das Spätwerk Corinths wird 

von den Nationalsozialisten als „entartet“ abgestempelt.

Aufgaben:
1. Betrachte genau die Gesichtszüge des Malers.  

Welche Stimmung kommt deiner Ansicht nach zum Ausdruck? 

2. Überprüfe deinen Eindruck, indem du die Informationen  
zu Werk und Autor hinzuziehst.3. Was fällt dir hinsichtlich der Pinselführung auf?  

Welche Wirkung erzeugt Corinth mit dieser Malweise?
4. Erstelle eine Schwarz-Weiß-Kopie des Bildes.  

Koloriere die Kopie, indem du die Farben im Bild veränderst:  
Die neue Farbgebung sollte den seelischen Zustand  
des Malers widerspiegeln.5. Stelle Vermutungen darüber an, weshalb Corinth trotz  

düsterer Stimmung die mittägliche Stunde eines  
strahlenden Sonnentages wählt. 
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Max Beckmann: Selbstbildnis mit grauem Schlafrock

1941, Öl auf Leinwand, 95,5 � 55,5 cm, München, Pinakothek der Moderne

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

Der erste Blick:

Der Künstler scheint sich an der kleinen Skulptur, an der er gerade arbeitet,  

festhalten zu wollen. Sein Gesichtsausdruck ist nicht eindeutig zu kennzeichnen: 

Man weiß nicht recht, ob er deprimiert ist oder innerlich zufrieden mit seinem  

Werk. Jedenfalls ist er ganz in seine Arbeit versunken.

Informationen zu Werk und Künstler:

Während der tödlichen Bedrohung durch den Bombenkrieg stellt sich der Maler in seiner ureigensten Rolle dar: als 

ein am Menschenbild formender Künstler. Er nimmt mit seiner Dreiviertelfigur die gesamte Bildfläche ein. Das tief 

verschattete Gesicht und der graue Morgenmantel weisen auf die Einsamkeit der nächtlichen Stunde hin, auf „die 

ohnmächtige Rolle, Schöpfer zu spielen“, wie es Beckmann in seinem Tagebuch beschreibt. Er nutzt immer wieder 

Selbstbildnisse, um seinen seelischen Zustand darzustellen. Der unbunten, grauen, durch Jalousien versperrten 

Welt links im Bild setzt er rechts in warmen Brauntönen vor dem hoffnungsvollen zarten Grün des Vorhangs seine 

„Schöpfung“ entgegen. Der Künstler zehrt vom Glanz seines Werkes, das ihn die trostlose Realität als Emigrant in 

Amsterdam vergessen lässt. Das eigene Ich wird zum Medium, an dem er menschliches Sein und zugleich äußere 

Lebensumstände thematisiert. „Was bist Du? – Was bin ich? – Das sind Fragen, die mich unaufhörlich verfolgen 

und quälen, aber vielleicht auch zu meiner künstlerischen Arbeit beitragen. […] Denn das Ich ist das größte und 

verschleiertste Geheimnis der Welt“, so Beckmann in seiner „Londoner Rede“, die eine der wichtigsten Quellen für 

seine Kunstauffassung ist. 

Max Beckmann wird 1884 in Leipzig geboren. Er besucht 1900 die Kunstschule in Weimar und geht 1904 nach Paris. 

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. Beckmann ist auf der Höhe seines Ruhms. Nach Hitlers Machtergreifung wird er jedoch als „entarteter 

Künstler“ gebrandmarkt und aus seinem Amt entlassen. Im Jahr 1937 flieht Beckmann nach Amsterdam, wo 1941 

das „Selbstbildnis mit grauem Schlafrock“ entsteht. 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.

Aufgaben:

1. Welche Gefühle spiegeln sich deiner Ansicht nach im  

Gesichtsausdruck des Künstlers wider? Belege deine Aussagen 

auch anhand der Ausdrucksmittel im Bild.

2. In welcher Stimmung mag sich der Künstler befunden haben?  

Nutze für deine Antwort die Informationen zu Werk und Künstler 

und schreibe eine Tagebuchnotiz, die Beckmanns Verfassung 

in dieser Lebenssituation zum Ausdruck bringt.

3. Forme eine kleine menschliche Figur aus einem Tonklumpen.  

Knete deinen Tonklumpen gut durch und arbeite so weit wie  

möglich aus einem Stück heraus. Drücke den Ton so zurecht,  

dass zunächst die grobe Form deiner Figur entsteht.

4. Welchen Ausdruck möchtest du der Figur insgesamt geben?  

Forme entsprechende Gesichtszüge und kennzeichne 

die Gefühle auch durch die Körperhaltung der Figur.
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LITERATUR: Goya. Prophet der Moderne. Ausstellungskatalog, DuMont Verlag, Köln 2005.

Der erste Blick:

Der Maler sieht komisch aus mit seinem merkwürdigen Hut. Es scheint so, als hätte 
er sich kostümiert. Jedenfalls passt die gesamte Kleidung nicht recht zu einem 
Maler, der gerade bei der Arbeit ist.

Informationen zu Werk und Künstler:
Das kleine Bild zeigt eine intime Situation im Atelier: Goya stellt sich mit stolzer Körperhaltung in ganzer Figur dar. Er 
hält Palette und Pinsel in der linken Hand. Mit der rechten Hand trägt er Farbe auf die Leinwand auf. Die Bewegung 
dabei ist deutlich erkennbar durch Linien und die diffuse Form der Hand, die in ungeglätteter Malweise dargestellt 
ist. So kann der Betrachter unmittelbar am Prozess des Malens teilhaben. Der dunkle Teil der Staffelei links bildet 
ein großes Dreieck und hebt sich vom hellen Atelierfenster im Hintergrund des Bildes deutlich ab. So entsteht ein 
tiefer Raum. Als Ausstattung ist lediglich ein Tisch mit kostbarem silbernen Schreibgerät angedeutet, welches den 
noblen Eindruck verstärkt, den der Maler von sich selbst erzeugen möchte. Goya trägt Kleider im Stil der Majos, der 
Burschen aus dem Volk, die sich gern herausputzen. Er möchte seine Verbundenheit mit den Belangen des Volkes 
zum Ausdruck bringen, obwohl er Hofmaler ist. Auffällig ist der Arbeitshut, der so gar nicht zu der volkstümlichen 
Kleidung passt. 
Gleißendes Mittagslicht dringt in den Atelierraum ein. Es umgibt die dunkle Figur und erzeugt mit seinem schillernden, 
opaken Glanz die Atmosphäre einer geistigen Wachsamkeit des Künstlers. Die duftigen lockeren Pinselzüge und die 
Transparenz der Farboberflächen verstärken diesen Eindruck. „Ich hatte drei Lehrmeister: Rembrandt, Velázquez 
und die Natur“, sagt Goya. Er porträtiert sich hier in derselben Weise wie Velázquez in seinem berühmten Bild „Las 
Meninas“; dem Betrachter bleibt verborgen, was auf der Leinwand zu sehen ist. Und wie Rembrandt erzeugt Goya 
einen Raum des Helldunkel in freier Malweise. Alles erscheint natürlich. 

Goya, 1746 in Fuentetodos, einem kleinen Dorf bei Zaragoza geboren, war hauptsächlich in Madrid tätig. 1785 wird 
er Direktor der Malerei an der Königlichen Akademie. Dort regt er eine Reform des Unterrichts an und formuliert 
in aller Entschiedenheit: „In der Malerei gibt es keine Regeln.“ Er protestiert gegen den Kult der Gipsmodelle und 
sieht die „göttliche Natur“ als höchste Lehrmeisterin an. Im Jahr 1798 wird er Hofmaler. Goya war in Gesellschaft 
liberaler Kreise zu Hause, deren Ideen bei Hofe häufig Anstoß erregten. Hinter seiner Kunst stehen indirekt die Ideen 
der Aufklärung. Um politischer Verfolgung zu entgehen, zieht er 1823 nach Frankreich ins Exil und lebt seit 1824 in 
Bordeaux. Dort stirbt er 1828. Neben Velázquez und Murillo zählt Goya zu den größten spanischen Malern.

Aufgaben:
1. Goya bezeichnet Rembrandt, Velázquez und die Natur  

als seine drei Lehrmeister. Zeige an seinem Selbstporträt,  
auf welche Weise er diesen eigenen Anspruch erfüllt. 

2. Ziehe zum Vergleich das Bild „Las Meninas“ von Velázquez heran. 
Stelle Gemeinsamkeiten und Unterschiede heraus in der Art,  
wie die Künstler sich selbst darstellen.

3. Goya oder Rembrandt: Welches der Selbstporträts gefällt 
dir besser? Begründe deine Ansicht und belege sie auch  
anhand der Malweise und Farbgebung. 

4. Erstelle eine Skizze, die den Aufbau des Selbstportraits  
von Goya mit wenigen entscheidenden Linien verdeutlicht. 

Francisco de Goya y Lucientes: Selbstportrait vor der Staffelei
um 1795, Öl auf Leinwand, 42 � 28 cm. Madrid, Museo de la Real Academia de Bellas Artes de San Fernando
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LITERAT
UR: Kay Heymer/Marco Livingstone: Hockneys Freunde. Knesebeck Verlag, München 2003.

Der erste Blick:

Eine blaue Gitarre, wie im Titel erwähnt, ist in Wirklichkeit gar nicht dargestellt.  

Sie entsteht gerade erst auf dem Zeichenblatt. Auch der Raum, in dem der Künst-

ler sitzt, sieht eher unfertig aus. Merkwürdige Linien ziehen sich durch das Atelier. 

Welche Bedeutung könnten sie haben?

Informationen zu Werk und Künstler:

David Hockney sitzt an einem großen Arbeitstisch, neben sich seine Utensilien und eine Vase mit Tulpen. Er zeichnet 

gerade die Umrisslinien einer blauen Gitarre. Hockney kombiniert in diesem Bild verschiedene Herangehensweisen 

wie in einem Experiment: Sich selbst, den Arbeitsplatz und auch den extrem plastisch wirkenden Vorhang, der den 

Raum wie eine Bühne begrenzt, stellt er in naturalistischer Weise dar. Die Skulptur im Hintergrund erscheint als 

getreue Abbildung von Picassos Büste der Dora Maar. Sie schwebt im Raum auf einer grünen Fläche. Der gesamte 

Atelierraum, der den Maler umgibt, bleibt unbestimmt. Er wird mit geometrischen Linien und Flächen gefüllt. Der 

Schlüssel zum Verständnis für diese uneinheitliche Darstellung liegt in der Porträtbüste Picassos. Hockney zeigt 

sie in fotorealistischer Manier. Die Skulptur selbst ist aber ein Beispiel für den abstrahierenden kubistischen Stil. 

Am Motiv der Gitarre erprobte Picasso im übrigen die Reduktion der Form. So gibt Hockney dem Betrachter einen 

Hinweis darauf, dass er sich gedanklich intensiv mit dem Konzept Picassos auseinandersetzt und an seiner eigenen 

gewohnten Arbeitsweise zweifelt. Der blaue Vorhang setzt sozusagen entschieden den Schlussstrich unter seine 

bislang fotografische Wahrnehmung der Welt. Hinter der Figur des Künstlers öffnet sich ein imaginärer Raum. Er 

lässt poetische Vorstellungen in freier Gestaltung zu. 

In seiner Autobiografie schreibt Hockney, der sich auch als Bühnenbildner einen Namen gemacht hat: „Ich war schon 

sehr aufgewühlt, denn ich erkannte, dass ich im Begriff war, mit dem Naturalismus zu brechen. Seltsamerweise gab ich 

nach der Arbeit beim Theater, das eine Schachtel ist, die Vorstellung des Bildes als Raum in einer Schachtel auf.“  

David Hockney wird 1937 im nordenglischen Bradford geboren. Er absolviert eine vierjährige Ausbildung an der  

Bradford School of Art. Von 1959 bis 1962 besucht er das Royal College of Art in London. Anschließend geht er in 

die USA und übernimmt dort an verschiedenen Orten Lehraufträge. 1967 ist er auf der Höhe seines Ruhms und hat 

viele Ausstellungen in den USA und in Europa. Hockney erprobt zahlreiche Stilmittel, Medien und Techniken. Der 

Künstler lebt viele Jahre in Kalifornien. Im Jahr 2000 kehrt er nach England zurück.

Aufgaben:

1. Prüfe genau: Welche Bildgegenstände sind  

realistisch dargestellt?

2. An welchen Stellen gibt der Künstler eine  

wirklichkeitsgetreue Darstellung auf?

3. Versuche mit Hilfe der Informationen zu erklären,  

weshalb der Künstler diese unterschiedliche  

Herangehensweise in einem Bild vereint. 

4. Verfasse eine Tagebuchnotiz, die die Gedanken  

des Künstlers in dieser schwierigen Umbruch- 

situation widerspiegelt.

David Hockney: Selbstporträt mit blauer Gitarre

1977, Öl auf Leinwand, 152,4 �182,9 cm. Museum der Stadt Wien, Leihgabe der Sammlung Ludwig, Aachen
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LITERATUR: Rembrandt. Der Meister und seine Werkstatt. Ausstellungskatalog, Berlin 1991.

Der erste Blick:

Der Maler nimmt beinahe die ganze Bildfläche ein und schaut den Betrachter mit 
ernsthafter Miene an. Alles ist in Dunkel getaucht, nur das Gesicht ist beleuchtet. 
Rätselhaft sind die zart angedeuteten Halbkreise an der Wand im Hintergrund des 
Bildes. Was könnten sie bedeuten?

Informationen zu Werk und Künstler:
Im Mittelpunkt steht Rembrandt selbst in seiner Arbeitskleidung als Dreiviertelfigur frontal im Bild und blickt den 
Betrachter an. Er hält Palette, Pinsel und Malstock in der linken Hand und steht vor seiner Staffelei. Nur ein kleiner 
Teil des Keilrahmens und der Leinwand sind am rechten oberen Bildrand zu sehen. Sie erzeugen als beschatte-
te Seitenkulisse die Illusion eines tiefen Atelierraums. Insgesamt aber spart der Maler mit räumlichen Hinweisen.  
Typisch für Rembrandt ist die eingeschränkte Palette. Durch feine Abstufungen vom leuchtenden Weiß über Ocker, 
Braunrot bis hin zum Schwarzbraun deutet Rembrandt Figur und Raum an. Keine harte Kontur grenzt die Bildge-
genstände voneinander ab. Die feinen Übergänge, das körnige Sfumato, belassen Figur und Raum in der Schwebe. 
Vieles versinkt im erdigen Braun. Eine Lichtquelle lässt lediglich den Kopf Rembrandts mit dem Turban erstrahlen. 
Das flimmernde Licht legt sich wie ein warmer Schimmer auf das Gesicht und lässt den alternden Mann in seinem 
anrührenden Wesen erscheinen. An seinem Gesichtsausdruck kann der Betrachter ablesen, wie einfühlsam und 
besonnen, aber auch, wie souverän der Maler ans Werk geht. 
Hinter dem Maler hängt ein Wandbehang, auf dem zwei große Halbkreise angedeutet sind. Es könnte sich um kab-
balistische Zeichen oder eine Weltkarte handeln. Wahrscheinlich ist, dass Rembrandt dem Wunsch nachgegeben 
hat, einen Kontrast zu der lebhaften Figur des Malers ins Bild zu setzen. Die geometrischen Formen auf glatt gemalter 
Fläche heben sich deutlich ab von der reliefhaften Farbstruktur des Gesichts. So wird Balance gehalten zwischen 
glatter und strukturierter Maloberfläche sowie zwischen Hell und Dunkel im Bild. Zugleich wird eine rätselhafte 
Gedankentiefe implantiert. 

Rembrandt Harmenszon van Rijn wird 1606 in Leiden geboren. Er ist Schüler von Pieter Lastman und lebt seit 1631 
in Amsterdam. Dort wird er als Zeichner, Radierer und Maler bekannt. Mit seinem Schützenstück „Die Nachtwache“ 
(1642) erreicht er den Höhepunkt seines malerischen Könnens und wird weithin berühmt. Er erhält viele Aufträge, 
leitet eine Werkstatt und führt ein großes Haus. Rembrandt ist leidenschaftlicher Kunstsammler. 1656 verliert er durch 
finanziellen Zusammenbruch sein Haus – jetzt Rembrandtmuseum – und die darin enthaltende wertvolle Kunstsamm-
lung. Rembrandts ganzes Schaffen ist von gemalten, gezeichneten und radierten Selbstbildnissen begleitet. Sie 
geben in aller Deutlichkeit Kenntnis von seinen jeweiligen Gemütsstimmungen. Die späten Selbstbildnisse sind wie 
das hier gezeigte Bild gekennzeichnet durch eine freie, auf Wesentliches konzentrierte kühne Malweise.

Aufgaben:
1. Welchen Eindruck macht der Maler auf dich? Beschreibe,  

welche Gefühle und Gedanken ihn bewegen könnten.
2. Überprüfe deine Vermutungen anhand der Informationen  

zu Werk und Künstler.
3. Rembrandt wird häufig als der Maler des Helldunkel bezeichnet. 

Erkläre, durch welche Bildmittel der Maler die geheimnisvolle  
Wirkung des Lichts erreicht.

4. Erstelle eine Farbskala, in der die Farben des Bildes nach ihrem 
Helligkeitswert geordnet sind. Hast du eine Bildidee, in der sich 
diese Farben verwenden ließen? Skizziere sie.

Rembrandt: Selbstbildnis
ca. 1665, Öl auf Leinwand, 114,3 � 94 cm. Kenwood House, London
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LITERATUR: Runge in seiner Zeit. Ausstellungskatalog, Prestel, München 1977.

Der erste Blick:Mit seinen wilden Locken und dem offenen Hemd macht der Künstler einen 

ungezwungenen Eindruck. Man weiß nicht recht, in welchem Raum er sich befin-

det. Es sieht eher danach aus, dass er nachdenklich dasitzt, als dass er gleich 

zu zeichnen beginnt.

Informationen zu Werk und Künstler:
Der Künstler blickt von der Arbeit auf. Er wendet seinen Kopf gegen die linke Schulter dem Betrachter zu. In aller 

Lebendigkeit stellt sich Runge in dieser Bewegung – als Halbfigur – dar. In der rechten Hand hält er einen Zeichen-

stift, mit der linken greift er an das Revers seiner Jacke. Es sieht so aus, als wolle er sie gleich ausziehen. Das offene 

weiße Hemd und das erleuchtete Gesicht sind die einzigen hellen Stellen im Bild; lediglich die Hände weisen noch 

einige Weißhöhungen auf. Ein Zeichentisch, wie er im Titel erwähnt wird, ist nur vage angedeutet.

Der Maler verwendet zweierlei Kreiden auf getöntem Papier. Mit diesem Material lassen sich weiche Übergänge 

schaffen, sodass der Körper deutlich herausgearbeitet werden kann. Durch das Hell-Dunkel wird die Figur zusätz-

lich plastisch geformt. Damit schließt der Maler an die barocke Tradition an: Im flächigen Bild wird die Illusion der 

Dreidimensionalität erzeugt. Das erreicht Runge auch durch Verknappung der Mittel: Der Raum, in dem der Künstler 

sich befindet, ist von jeglichem Beiwerk befreit. So konzentriert sich der Blick des Betrachters ganz auf die Figur des 

Künstlers. Es scheint so, als ob Runge hier über sich selbst reflektiert und zugleich seine Rolle als Künstler bedenkt. 

Seine Einsamkeit wird spürbar durch den melancholischen Blick. Aber es ist auch eine Entschlossenheit des jungen 

Mannes erkennbar. Diese Zeichnung deutet auf die Zeit hin, in der Runge sein eigenwilliges künstlerisches Programm 

entwickelt. Runge beschäftigt sich mit einer neuen Mythologie der Kunst, sozusagen mit einer Art Kunstreligion. 

„Wenn die Sonne sinkt und wenn der Mond die Wolken vergoldet, will ich die fliehenden Geister festhalten. […] kein 

gemeiner Gedanke soll in unsere Seele kommen. Wer das Schöne und das Gute mit inniger Liebe in sich festhält, 

der erlangt immer doch einen schönen Punkt. Kinder müssen wir werden, wenn wir das Beste erreichen wollen“, 

sagt Runge im Jahr 1802. 
Philipp Otto Runge wird 1777 in Wolgast geboren. Er absolviert die Kopenhagener Akademie, bildet sich in Dres-

den weiter und lässt sich 1804 in Hamburg nieder. Dort hat er mit vielen Größen seiner Zeit Kontakt. Neben Caspar 

David Friedrich ist Runge der bedeutendste Maler der norddeutschen Romantik. Er beschäftigt sich vor allem mit  

Figurenbildern. In seiner symbolischen Bildserie „Zeiten“ versucht er, die Verflechtung von Mensch und Natur wie in 

einem Universum darzustellen. Vieles bleibt unvollendet, da Runge schon mit 33 Jahren stirbt.

Aufgaben:
1. Fertige eine Schwarz-Weiß-Kopie auf braunem Packpapier von  

Runges Selbstbildnis an und koloriere die Figur möglichst werk-

getreu mit schwarzer und weißer Jaxon-Kreide. Achte darauf,  

dass die Weißhöhungen als Glanzlichter zum Schluss  

aufgetragen werden.2. Gestalte nun einen passenden Raum für die Figur. Du kannst  

dazu auch das Format erweitern. Einzelheiten wie Zeichentisch, 

Gerätschaften, Bilder, Säulen u. Ä. sollten deutlich erkennbar sein.

3. Welche Wirkung wird durch diese Veränderung erzeugt?  

Versuche zu begründen, warum wohl Runge auf sämtliche  

Details im Raum verzichtet.4. Charakterisiere den Künstler. Ist dir der junge Mann sympathisch? 

Begründe deine Meinung auch an Einzelheiten im Bild.

Philipp Otto Runge: Selbstbildnis am Zeichentisch

1801/1802, Schwarze und weiße Kreide auf braunem Papier, 55,2 � 43,3 cm. Hamburger Kunsthalle
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Annie Leibovitz: Scarlett Johansson als Aschenputtel für Disney-Werbekampagne

Paula Modersohn-Becker: Mädchen im Birkenwald mit Katze, um 1904 Karsten Bott: Peters Haus, 1995
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Max Beckmann: Selbstbildnis als Krankenpfleger, 1915
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Max Beckmann: Selbstbildnis vor rotem Vorhang, 1923

Max Beckmann: Selbstbildnis mit Glaskugel, 1936

Max Beckmann: Selbstbildnis mit schwarz-blauen Handschuhen, 1949
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Cindy Sherman: Untitled Film Still, #16, 1978
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Cindy Sherman: Untitled Film Still, #11, 1978Cindy Sherman: Untitled Film Still, #35, 1979

Cindy Sherman: Untitled Film Still, #15, 1978
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