
Fachvokabular Kunst

Bildgattungen
Historienbilder biblische Themen/ Heiligenlegenden Mythologie - antike Geschichte - Ereig-
nisgeschichte - Allegorien

Porträts
Gruppenporträt (Familienbildnis, Zunftbildnis, ... ) - Doppelporträt (Ehegattenbildnis,
Freundschaftsbildnis) - Einzelporträt (Herrscherporträt, Selbstporträt, ... )

Landschaftsbilder
reale Landschaft (topografische Landschaft) ideale Landschaft (WeItlandschaft, heroische
Landschaft, Stimmungslandschaft, ... )

Genre-/Sittenbilder (Bankettstück, Bauernszene, Interieur, Schäferszene, Idylle, ... )

Stillleben
Sachstudie, Küchen- oder Marktstück, Prunkstillleben, Vanitasstillleben [Vanitas = latei-
nisch: Vergänglichkeit], Trompe-l'oeil, ...

Bildnerische Mittel

Begriffserklärung: „Die Kunst steckt in den Mitteln...Und das Geistige, das im Kunstwerk
ist, kann auch nur mit den Mitteln erzeugt sein.“ (Adolf Hoelzel)

· Bildnerische Mittel gliedern sich in
a) technische/materielle Mittel

.Material (Farbe, Leinwand...)
    .Handwerkszeug (Pinsel, Stifte)
b) ideelle Mittel

.einzelne Elemente der Form- und Farbgebung (Linien, Flächen, Farben und
     ihre Kombination

· Oberflächenstruktur teilt sich in
a)  „Textur“ (lat.textura=Gewebe)

.Oberflächenbeschaffung des verwendeten Materials
b)  „Faktur“ (lat.facere=machen)

.die Machart erkennbar an Arbeitsspuren (z.B. Duktus)

· Bildnerische Grundelemente: Punkt, Linie, Fläche sowie Farbe und Licht

Der Punkt
„Jede Komposition ist ein Zusammenbau. Zu jedem Bau gehören Bausteine, die zusammen-
gefügt werden“ (Max Burchartz)

- der Punkt ist der kleinste Baustein dieses Zusammenbaus
- jedoch ist ein Punkt allein kein bildnerisches Mittel
- mehrere Punkte: Abstand, Intervall, Richtung
- à daraus lassen sich ganze Bilder zusammensetzen (vgl. Pointillismus, z.B. Seu-

rat)

Modernes Beispiel:
- Computerbilder bestehen aus Pixeln
- Fotos in Zeitschriften: Ton- und Grauwerte aus Punktraster (daran orientierte sich

z.B. Roy Lichtenstein in seinen Pop Art-Bildern)

Die Linie
· Unterschied zwischen Punkt und Linie -> „Punkt ist Ort, Linie ist Weg“ (Boris Kleint)
· Linie zeigt den Geist des Malers
· Linie hat zeitliches Element (Zeit und Bewegung)

Die 3 Arten der Linie nach Paul Klee

· „aktive Linie“: Verbindung zwischen 2 Punkten

· „mediale Linie“: Erzeugt eine passive Fläche

· „passive Linie“: Wird von einer aktiven Fläche erzeugt



Richtung, Richtungswechsel, Richtungsdominanz

- Die Richtung von Linien haben Auswirkungen auf den Betrachter

Wirkungen, die entstehen können:
- statisch: Horizontale (wird als liegend empfunden), Senkrechte (wird als stehend

           empfunden)
- labil: z.B. wenn Senkrechte (Vertikale) etw. aus dem Lot gerät
- dynamisch: Diagonale

Richtungsdominanzen, die sich aus dem Zusammenspiel verschiedener Richtungen erge-
ben, entscheiden über die verschiedenen Wirkungen.
Beispiel: Tintoretto dominiert häufig die Diagonale; in Mondrians Gemälden korrespondieren
die randparallelen Horizontalen und Vertikalen

Linearer Stil – malerischer Stil

· unterschiedlicher Weltanschauungen

linear malerisch
· Bildanlage basiert auf zeichneri-

schem Gerüst
-> konstruiert

·    „sieht“ in Linien

·    kaum sichtbare Werkspuren

· Klassizismus/Renaissance

· Dürer

· Unbetonte und teilweise aufgelöste
Umrisslinien
-> nicht konstruiert

· „sieht“ in Massen

· deutlich sichtbare Pinsel- und Mal-
spuren, die sich in Form und Rich-
tung unterscheiden

· Impressionismus/Barock

· Rembrandt

· Der Gegensatz hat nicht nur für Epochen, sondern auch für persönliche Stile Gültig-
keit

Fläche
Flächen sind durch Kontur (mediale Linie) oder Begrenzung (passive Linie) definiert.
einigen Formen werden Charaktere zugeordnet (nicht verbindlich):
Quadrat: Ruhe, Tod
Dreieck: Heftigkeit, Leben
Kreis: Gleichmaß, unendlich, ruhig

Wahrnehmungsgesetze

Gesetz der Geschlossenheit:
geschlossene Formen wirken stärker als offene Formen;
Bsp.: Paul Klee: Bunter Blitz: Hier wirkt der flächige Kreis stärker als die dünnen medialen
Linien (Linien, die eine Fläche erzeugen)

Gesetz der Nähe:
Dinge(z.B.: Gesicht und nasenähnliche Linie), die nah beieinander liegen, werden einander
zu geordnet, obwohl sie auch an andere Stelle gehören könnten.

Gesetz der Gleichartigkeit oder Ähnlichkeit:
man ordnet Elemente, die einander gleichen/ähneln einander zu.
man sieht nicht viele Punkte, sondern unser Gehirn nimmt diese als Fläche/Figur wahr.
Bsp.: Pointillismus

Gesetz der guten Gestalt (Prägnanzgesetz):
Punkt, Punkt, Komma, Strich = Gesicht



Reizelemente ergeben Figuren.
Bsp.:  in lose gruppierten Flecken erkennt man anhand von Reizelementen (amorphe (=
gestaltlose) Flecken) und ihrer Anordnung einen Hund.
überdeckte Formen werden in ihrer ganzen Gestalt vorstellbar.

Figur-Grund-Beziehung
Bildelemente, die ein Ganzes ergeben, prägnante Formen bilden, erzeugen Figuren; der
Rest bildet den Grund.
klare Figur-Grund-Beziehung
Bestimmte Gestalten lösen verschiedene und mehrdeutige Figur-Grund-Beziehungen aus,
z.B. sieht man im „Rubin´schen Becher“ entweder 2 Gesichter oder eine Vase; ein ähnliches
Phänomen tritt in Vexierbildern, im Landschaftsbild findet man beim Umdrehen ein Ge-
sicht.
Jedoch können Grund und Figur aber auch ineinander übergehen. (Bsp.: Escher)

Bildformate
- Bildträger: Material, auf dem das Bild, die Zeichnung angefertigt wird (Leinwand, Pa-

pier, Wand etc.)
- Das Hochformat wirkt aufrecht stehend und damit aktiv, sogar aufsteigend. Es be-

günstigt den Eindruck von vertikaler Bewegung oder Wachstum, aber auch von Her-
vorhebung und Nähe, z. B. beim Einzelporträt.

- Das Querformat wirkt liegend, lastend und damit passiv oder gar schwer. Es sugge-
riert Ruhe oder eine waagerechte Bewegung, eine Ausbreitung und Tiefe; nutzbar sind
diese Aspekte z. B. bei der Landschaftsmalerei.

- Das Quadrat, ein eher selten genutztes Format, zeigt keine betonte Richtung und weist
somit die den anderen Formaten innewohnenden Spannungen nicht auf. Es wirkt aus-
gewogen, neutral, ruhig und unbewegt.

- Das kreisrunde Format, der so genannte Tondo (Plural: Tondi), zeigt ähnlich wie das
Quadrat ein ruhendes und - als markante Besonderheit - in sich geschlossenes Ge-
füge.

- Das Oval, ein zur Ellipse gespannter Kreis, wirkt demgegenüber dynamischer und er-
zeugt als Bildformat ein eher schwebendes Gleichgewicht.

- Die Lünette besteht aus einem Rechteck mit einem halbkreisförmigen Abschluss oben
und findet sich vor allem bei Altartafeln.

- Die Shaped Canvas ("geformte Leinwand") ist eine Erfindung der modernen Kunst. Ihr
Format folgt dem äußeren Rand der Darstellung selbst.

- Ungegliederte Formate, wie Höhlenmalereien oder Graffitis, überlagern sich häufig und
haben oftmals keine eindeutige Richtung und Ausdehnung.

- Triptychon: dreiteiliges Bild; häufig bei Altarbildern; beinhalten sakrale Zahl drei

Komposition [lateinisch componere: zusammenstellen/-setzen]:
Die Komposition eines Bildes umfasst die künstlerische Organisation der Bildfläche, im Be-
sonderen die Anordnung der Motive auf der Fläche, ihre Beziehungen untereinander, zu den
Bildachsen und zum Bildformat. Aus den mannigfaltigen Möglichkeiten, die Bildelemente
unterschiedlich anzuordnen, hat sich der Künstler für eine bestimmte Komposition entschie-
den. Wird sie als Prinzip des Bildaufbaus erkannt, offenbart sie die Ordnung innerhalb des
Werkes und zeigt, welche formale Struktur dem Inhalt seine besondere Gestalt gibt. Aus der
Erkenntnis von Gesetzmäßigkeiten im formalen Aufbau eines Kunstwerkes lassen sich Rück-
schlüsse auf die Auffassung eines Bildthemas ziehen. Finden sich in vielen Werken eines
Zeitraumes ähnliche Kompositionsschemata, zeigt sich darüber hinaus die spezifische Auf-
fassung einer Epoche, eines Stils.

Organisation der Fläche:
- Mittelsenkrechte: symmetrische Bildanlage; große Ausgewogenheit und Harmonie
- Verschobene Achse: Asymmetrie; optisches oder dynamisches Gleichgewicht
- Diagonale: dynamischer Eindruck; Ungleichgewicht; Akzent der Mitte
- Seitenhalbierende: Akzent auf Mitte
- Zentralkomposition: Motive häufen sich zum Zentrum hin

Der geistige Gehalt:
- Symbole: Kreis: Vollkommenheit; Himmel

Viereck: Erde
Dreieck: göttliche Dreifaltigkeit



Taube: heiliger Geist
- Modul: bezeichnet die kleinste wiederkehrende Einheit, aus der sich das Grundmaß ergibt

(Beginn des 20. Jahrhunderts)

Proportion
- Definition: Größen- oder Maßverhältnis
- Proportionslehre: Versuch, die menschliche Anatomie regelhaft zu fassen
- Der Goldene Schnitt: der kleinere Abschnitt verhält sich zum größeren Abschnitt wie der

größere zur ganzen Strecke à Harmonie, da er die Ausgewogenheit einer einfachen Hal-
bierung als auch die Unausgeglichenheit einer extremen Verschiebung vermeidet

Ordnungsprinzipien
Streuung- absichtslose Anordnung von Gegenständen. àDinge  wirken wie zufällig, fast
chaotisch gestreut

Reihung- Objekte befinden sich wie „gereiht“.
-voneinander isoliert, berührungslos.
-klare Ordnung.

Gruppierung- Gegenstände sind isoliert. àausgewogen.

Ballung/ Verdichtung- Motive befindet sich „geballt“ auf einem Plakat.
-restliche Fläche bleibt auffallend leer.
àSpannung entseht.

Kontraste
= visuelle Spannung; entsteht durch Gegensatz der Formelemente:
- Kontrast
- Farbe
- Lage
- Volumen
- Relation aller Teile zueinander
- Größe.

Formkontraste
- gerade-gebogen
- spitz-stumpf
- ruhig-bewegt
- lang-kurz
- breit-schmal
- groß-klein.

Kontraste können von Fehlern im Bild ablenken.
-ständig neue auftretende „Hell-Dunkel-Kontraste“ wiegen sich auf.

Chiaroscuro- Hell-Dunkel,
-ein starkes Ch. bringt Dramatisierung mit sich.

Inkarnat- Hautpartien.

Rhythmus und Progression
Rhythmus kann in der Malerei entstehen durch z.B. Farbauftrag (vgl van Gogh), Struktu-
ren (vgl. Cézanne), Anordnung gegenständlicher Bildelemente (vgl. Bruegel: Blindensturz).
gewisse Progression (Fortschreiten), stufenweise Steigerung geht mit Rhythmus einher
(vgl. Stankowskis mathematische Progression)

monumental – gewaltige Größe

Körper- und Raumdarstellung:
- Modulation mit Licht und Schatten:

- Körperhaftigkeit: wird erreicht durch Licht- und Schattenmodulation (=stufenweise
Veränderung einer Farbe)

- Formlinien: Schraffur; Striche, die sich nach den Rundungen des Motivs richten
- Parallelschraffur: parallele Striche, für etwas dunklere Stellen
- Kreuzschraffur: Überlagerung von Schraffuren für dunkle Partien (C.D. Friedrich)
- Eigen- oder Körperschatten: Schattenverläufe auf Objekten
- Schlag- oder Außenschatten: Schatten außerhalb der Objekte
- Kernschatten: dunkle Zone in der Nähe des Objektes



- Halbschatten: hellere Zone etwas weiter entfernt
- gehöht: Stellen, die vom Licht hervorgehoben sind, werden durch helle oder weiße

Farbe akzentuiert

Überschneidung/-deckung bzw. Staffelung von Formen
(a): Teile der hinteren Form sind durch die jeweils vordere verdeckt.

Höhenunterschiede der Motive in der Lage auf der Bildfläche
(b): Dinge ordnen sich (entsprechend der alltäglichen Wahrnehmung)
von der unmittelbaren Nähe bis zum Horizont in ihrer Höhe
übereinander.

Größenunterschiede: Die Motive erscheinen mit zunehmender
Distanz kleiner.

Helligkeitsunterschiede: Bei der Landschaftsdarstellung verblassen
die Farben allmählich dem Hintergrund zu (c)

Parallelprojektion/ Parallelperspektive
-mathematische genaue Darstellung eines Gegenstandes.

Zentralperspektive
- Einpunktperspektive, bei der eine Seite parallel zur Zeichenebene

verläuft (auch Frontalperspektive genannt)
- in die Tiefe gehende Linien werden zu Fluchtlinien, die sich im

Fluchtpunkt treffen. Fluchtpunkt- gibt Horizontlinie und damit die
Augenhöhe des Betrachters an.

Zweipunktperspektive- die Konstruktion wird um einen zweiten
Fluchtpunkt erweitert. Da Körper über Eck gesehen werden nennt man
sie auch Übereckperspektive.

Vogelperspektive- Horizontlinie - und damit die Augenhöhe des Betrachters - hoch. Man
schaut auf die (meisten) Gegenstände hinab.

Froschperspektive- Horizontlinie - und damit die Augenhöhe des Betrachters - tief. Man
schaut zu den (meisten) Gegenstände hinauf.

Distanzpunkt- liegt außerhalb des Bildes auf der Horizontlinie; er ist der Fluchtpunkt der
Diagonalen perspektivisch korrekt gezeichneter Quadrate

Farb- und Luftperspektive- zur Schaffung von Raumillusion.

Farbperspektive- Übergang von warmen Farben( Rot, Braun etc.) zu kühleren ( Grün,
Blaugrün, Grün)à Raumtiefe, da warme Farben dem Auge näher erscheinen als kalte
-Vorne warme Farben, hinten kühle.
-Landschaftsteile verblauen mit zunehmender Entfernung.

Luftperspektive- Dinge werden in der Ferne undeutlicher, kontrastärmer und heller.
-„Sfumato“: rauchig, neblig (Leonardo da Vinci).

Mehrdeutige Räume- weit erscheinender Tiefenraum, durch einen unterhalb der Bildmitte
liegenden Horizont (Salvador Dalí).
-Verrätselung der Wirklichkeit mit illusionistischer MalereiàPhilosophie über  das erkennt-
nistheoretische Problem von Abbild und Wirklichkeit (René Magritte).

Autonomie der Kunst
Kubismus- 1907, Aufhebung des einheitlichen Blickpunkts und der einheitlichen Distanz.
-Anwendung der „polyvalenten Perspektive“ (mehrere Perspektiven in einem Bild)
Konstruktivismus- mit dem Mittel der Durchdringung entstehen vielfältige Flächen- und
Raumbezüge.
-je nach Farbe kann der Eindruck von Transparenz entstehen.
Transparenz- ermöglicht die gleichzeitige Wahrnehmung verschiedener räumlicher Positio-
nen.

Farbe sehen
Spektralfarben: Rot, Orange, Gelb, Grün, Blau, Indigo, Violett

additive Farbmischung (Licht): wenn die Spektralfarben durch ein Glasprisma geleitet
werden, vereinen sie sich zu weißem Licht



subtraktive Farbmischung (Farbe): wenn man eine rote, blaue und gelbe Farbscheibe
hintereinander stellt, entsteht an der „Überdeckungsstelle“ Schwarz. Wenn wir Farben mi-
schen, müsste theoretisch Schwarz entstehen (es entsteht aber ein dunkles Graubraun)

Farben in der Physik: Lichtwellen von unterschiedlicher Frequenz

Zusammenhang von Farbe und Licht: das Dargestellte verändert seine Farben in Abhän-
gigkeit zur Beleuchtung

Möglichkeiten der Beleuchtung innerhalb oder außerhalb des Bildraumes:
natürlich Lichtquellen: Sonne, Mond
künstliche Lichtquelle: Kerze, Feuer
Farbmaterialien
Malfarbe:  - setzt sich aus Farbpigmenten und einem Bindemittel zusammen
heute gebräuchliche Bezeichnungen von Malfarben verweisen noch oft auf die Herkunft und
Herstellung ihrer Pigmente

Farbpigmente:
- Pigmente (lat. Farbe, Färbstoff  )
- feinst gemahlene unlösliche Farbmittel
- man unterscheidet zwischen organischen und anorganischen Pigmenten
- wertvollstes Pigment : Ultramarinblau, gewonnen aus Edelstein Lapislazuli, der nur in Af-
ghanistan in hervorragender Qualität zu finden ist und der nach Europa aus „Übersee“ ein-
geführt werden musste – daher der Name. heute: chemische Herstellung

organische Pigmente: -werden aus pflanzlichen und tierischen Produkten gewonnen

anorganische Pigmente: -werden aus Erden, Mineralien und Metallen gewonnen

Bindemittel: -bindet die Farbe. z.B: roter Ocker und Schwarz in prähistorischen Höhlenbil-
dern wurde aus roter, von Eisenoxid gefärbter Erde, aus Holzkohle und Knochen gewonnen:
zur Verarbeitung diente Tierfett als Bindemittel.

· Mitte des 19 Jahrhunderts  konnte man Pigmente synthetisch in unbegrenzten Men-
gen, auf Grund von Teefarbstoffen, herstellen: Malfarbe wurde zur Tubenfarbe

flüssige Farbstoffe: Tuschen und Tinte, wurden neben Malfarbe benutzt

körperhafte Farbträger: Mosaiksteine und Materialien aus der Umwelt
Gold (damals wertvollstes Material): große Bedeutung für Kunst des Mittelalters
wurde für den Bildgrund, auf dem Figuren standen, in Form von poliertem Blattgold
Das sich darin brechende und widerspiegelnde Licht sollte die Himmelsphäre und Unendlich-
keit Gottes symbolisch darstellen.

Farbqualität

Farbtonreihen:
- jeder Farbton kann in drei Richtungen verändert (gebrochen) werden
- durch Beimischen von Schwarz : Farbe  wird abgedunkelt
- durch Beimischen von Weiß: Farbe wird aufgehellt
- Vorgang des Aufhellens ist auch durch starke Verdünnung  der Farbe auf hellem Unter-
grund möglich
- man kann jede Farbe auch mit anderen Farben mischen und so Farbtöne in jede beliebige
Richtung in ihrer Reinheit, Buntheit, Sättigung  ( Farbintensität) verändern

Maltechniken:
è Art und Weise des Farbauftrags sowie Herstellung und Verarbeitung der verwendeten

Werkstoffe, besonders die Verwendung verschiedener Bindemittel.

Enkaustik (lat. Wachsmalerei): Farbpigmente werden durch Wachs gebunden und hart,
flüssig, heiß oder kalt mit einem Spachtel aufgetragen.

Fresko (ital. frisch): Wandmalerei auf frischem, feuchtem Kalkputz. Pigmente werden nur
mit Wasser angerührt und vom Kalkputz gebunden.

Seccomalerei (ital. trocken): Pigmente werden mit Kasein, Leim oder Gummiarabikum
versetzt und auf trockenem Kalkgrund aufgetragen.
Temperamalerei (lat. mischen): Pigmente werden wasserlöslich oder wasserfest abgebun-
den. Kasein als Bindemittel=wasserlöslich. Eigelb und Leinölfirnis=wasserunlösliche Eitem-
pera. Als Schutzschicht wird Firnis (Lack) aufgetragen.



Ölmalerei: Pigmente werden mit unterschiedlichen Ölen oder Ölkombinationen gebunden.
Terpentin dient zum verdünnen und verschiedene Zusätze zu einer matten oder glänzenden
Oberfläche. Ölfarbe kann lasierend, opak als auch pastos mit Pinsel oder Spachtel verar-
beitet werden.

lasierend: durchscheinend; Farbe wird dünn, nicht deckend aufgetragen und lässt tiefer
liegende Farbschichten durchscheinen, wodurch die Tiefe und Leuchtkraft eines Bildes ge-
steigert wird

opak: deckend, untere Farbschichten scheinen durch die oberste nicht durch

pastos: ital. „teigig“, dick aufgetragene Farbe; dickflüssig; deutlich sichtbarer Duktus → die
plastische Wirkung wird betont

Mischtechnik: Kombination verschiedener Maltechniken, vor allem Tempera- und Ölmale-
rei.

Aquarellmalerei (ital. Wasserfarbe): Pigmente werden mit Leim Kleister, Gummiarabikum
und Stärke gebunden. Helligkeit und Dunkelheit der Farbe ergibt sich durch den Farbauftrag
und die Farbtöne. Besonderheit: die Farben können lavierend aufgetragen werden.

lavierend: (frz.: „laver“= waschen); Farben werden so aufgetragen, dass die Konturen ver-
schwimmen → lavierende Malweise

Gouache (frz. Deckfarbe): Bindemittel ist Gummiarabikum oder Dextrin. Anreicherung mit
weißen Pigmenten und Füllstoffen erzeugt einen Kreideeffekt.

Acrylmalerei: Bindemittel sind synthetische Mittel (Kunstharze). Im feuchten Zustand ist
die Farbe wasserlöslich, im trockenen Zustand wasserfest. Kann lasierend als auch deckend
verarbeitet werden.

Farbauftrag, Malweise und Werkspuren
Duktus: (lat. „ductus“ = Schriftzug, Führung); Farbauftrag auf den jeweiligen Malgrund;
bei Künstlern oft unverwechselbar. Von Duktus kann immer dann gesprochen werden, wenn
der einzelne Pinselstrich zu sehen ist.

Werkspuren: Spuren, die von Pinseln, Messern, Spachteln, Lappen und Schwämmen auf
dem Malgrund hinterlassen werden.

Primamalerei: Farbauftrag ohne jegliche Untermalung und Lasuren.

Textur: stoffliche Wirkung der Farbe, die durch Hinzumischen von z.B. Sand oder Gips er-
reicht wird.

Surrealistische Zufallsverfahren/ „Actionpainting“: Verfahren des Abklatschens oder
Spritzens der Farbe mit zufällig ausgewählten Werkzeugen.

Bildträger und Farbträger
Bild- bzw. Farbträger: können alle zwei- und dreidimensionalen Objekte sein (Holz, Metall
Papier, Leinwand…)

Tafelmalerei: bis ins 15. Jhdt. wurde v.a. auf grundierten Holzplatten gemalt

Leinwand: seit dem 15. Jhdt. zunehmend beliebter als Bildträger; wird über Keilrahmen
gespannt

Wandmalerei: Beginn der Geschichte der Malerei → Prähistorische Malerei; wurde auf
Wänden von Höhlen angefertigt

Buchmalerei: auf Pergament v.a. von Mönchen ausgeführt; verbindet in der Gestaltung
der einzelnen Buchseiten Schrift mit ornamentalen und figürlichen Motiven; Erfindung des
Papiers und des Buchdrucks in Verbindung mit Buchillustration lösten Buchmalerei ab.

Farbkonzeption:

è Gesamteindruck eines Bildes auf den Betrachter.

koloristisch (lat. farbig): Eine Malerei, die auf einer buntfarbigen Farbwahl beruht und Far-
be bzw. Farbkontraste als vorrangiges Gestaltungsmittel einsetzt, wird als koloristisch be-
zeichnet. Andere Gestaltungsmittel - wie z. B. die den Gegenstand festlegende Linie - haben
bei einem koloristischen Gemälde untergeordnete Bedeutung.
chromatische Malerei [griechisch: farb-pigmenthaltig]: Beherrschen leuchtende, reine
Farben den Gesamteindruck eines koloristischen Gemäldes, so spricht man vor. chromati-
scher Malerei.



Tonwertige Malerei/Valeurismus:
tonwertige Malerei, auch Valeurismus genannt [französisch: Valeur = Wert]: Eine von ei-
nem eher unbunten Grundton beherrschte Malerei wird als tonwertig (auch tonig) be-
zeichnet. Die vorherrschende Farbe wird den ursprünglichen Lokalfarben der Motive bei-
gemischt, sodass eine ausdifferenzierte Gesamtfarbigkeit des Gemäldes entsteht.

monochrom [lateinisch: einfarbig]: Beschränkt sich die Farbpalette eines tonwertigen Ge-
mäldes auf Abstufungen von nur einer Farbe, so bezeichnet man das Farbkonzept als
monochrom.

Grisaille [französisch gris: grau]: Grisaille-Malerei, auch "Steinmalerei" genannt, be-
schränkt sich allein auf den Einsatz fein modulierter Grautöne.

Formulierungsbeispiel: „Maler verwendet eine koloristische Malweise/ein koloristisches Kon-
zept.“

Valeur: Ton- und Farbwert in seiner Abstufung durch Licht und Schatten

Funktionen der Farbe:

Lokalfarbe (o.a. Gegenstandsfarbe): Die einem Gegenstand fest zugeschriebene Farbe,
welche durch Schattierungen oder Modellierung auch nicht verändert wird. Beispiel: Grün
des Blattes, Blau des Meeres. Vor allem in der mittelalterlichen Malerei verwendet.

Erscheinungsfarbe (o.a. Reflexfarbe): Farbigkeit, die sich durch atmosphärische Bedin-
gungen oder verschiedene Beleuchtungsverhältnisse ergibt (momentane farbige Erschei-
nung eines Gegenstandes). Vor allem im Impressionismus verwendet àMonet.

Ausdrucksfarbe: individuelle und subjektive Empfindungen des Malers sollen mit der Farbe
wiedergegeben werden (häufig mit spannungsgeladenem Ausdruck). Vor allem im Expressi-
onismus verwendet (roter Hund, grünes Gesicht etc.).

Symbolfarbe: Farbe, die auf tiefere Sinnzusammenhänge hinweist durch ihre zeitbedingte,
aber von Vielen erkennbare Bedeutung; z. B. Gold: im Mittelalter Zeichen der göttlichen
Sphäre

Absolute/autonome Farbe: vom Gegenstand und von dienender Darstellungsfunktion
befreite Farbe, stattdessen Farbe als eigenständiges Thema, als Bildaussage selbst; Farb-
wirkung oft durch große Flächen, z.B. Farbfelder in der modernen Malerei.

Eigenwert und Darstellungswert der Farbe:

è Zwei grundsätzliche Auffassungen von Malerei, die in verschiedenen Epochen jeweils
anders bewertet wurden.

Eigenwert der Farbe: reine Wirkungsweise der Farbe, ohne Berücksichtigung des Farbträ-
gers. So stehen der Buntwert und Schönheitswert der Farbe im Vordergrund.

Darstellungswert der Farbe: Farbe dient zu Charakterisierung des Farbträgers. Stofflich-
keit, Oberflächenstruktur, Dichte und Färbung des gemalten Objekts sollen deutlich werden.

Bedeutung und Wert der Farbe

Symbolische Farben: die Farben haben eine kulturelle Bedeutung, die sich unterscheiden
kann. (z.B. Gelb: in Ostasien steht es für die Farbe der Götter und Kaiser, während es im
Mittelalter die Schandfarbe der Ketzer war.)

Materieller Wert: in der Renaissance wurden besonders teure Farben häufig für die
Schlüsselfiguren verwendet; so wurde die symbolische Bedeutung noch verstärkt.

Bedeutung der Farbe: die Bedeutung von Farben stammt häufig aus der Erscheinung in
der Natur. (z.B. Blau = Wasser; Rot = Feuer)

Die Qualitäten der Farbe
Jede Farbe lässt sich physikalisch in drei Qualitäten aufgliedern, die zusammen den Farb-
eindruck bestimmen:
Farbton: Farbbereich bzw. Farbrichtung, z. B. Rot als bunter, Braun als schwachbunter,
Schwarz als unbunter Ton

Farbhelligkeit: Eigenhelligkeit der Farbe (am größten bei Gelb), auch Aufhellen mit Weiß
oder Abdunkeln durch Beimischung von dunklen Farbpigmenten



Farbreinheit: Sättigung der Farbe oder Brechung der Intensität durch Beimischung der
Komplementärfarbe (Leuchtkraftverlust), & Trüben durch Grauanteil etc

Farbe und Licht

Goldgrund:  v.a. in der mittelalterl. Malerei (Mosaikkunst, Buch-, Ikonen- und Tafelmale-
rei) verwendet; besitzt starken Symbolcharakter: ambivalente Bedeutung - imperiale Be-
deutung als positive Ableitung des Sonnenlichtes; negative Bedeutung: wie Gelb Trauer und
ähnl. Stimmungen. Da Gold die Raumillusion auf ein Minimum beschränkt, eignet es sich als
Goldgrund besonders gut zur Versinnbildlichung einer ideellen, unendlichen Sphäre auf der
Fläche. In der mittelalterl. Malerei steht der Goldgrund für das Universum, den »göttlichen
Sonnenglanz« und das Licht des himmlischen Jerusalem.

Eigenlicht: Goldgründe leuchten aus sich heraus

Beleuchtungslicht: künstliche oder natürliche Lichtquellen innerhalb oder außerhalb des
Bildraumes, deren Lichteinfall und Lichtführung wurden seit der Renaissance zu einem be-
deutenden Gestaltungsmittel der Malerei.

Licht und Schatten: durch Licht und Schatten lassen sich spannungsvolle Helldunkel-
Beziehungen aufbauen.

Clairobscur: (frz. Helldunkelmalerei); auch Chiaroscuro (ital. Helldunkelmalerei); bestimm-
te Teile des Bildes sind in helles Licht getaucht und werden so besonders hervorgehoben,
während andere in den dunklen Schattenzonen des Bildes verschwinden (vgl. S. 35)

Primärfarben: die drei Grundfarben Rot, Gelb, Blau

Sekundärfarben: die Mischfarben aus den Grundfarben: Orange, Grün, Violett

Tertiärfarben: die Mischfarben aus den Sekundärfarben: Rotbraun, Blaugrau, Gelbgrau

Komplementärfarben: (lat.: sich gegenseitig ergänzen); Farben, die sich im Farbkreis
gegenüber liegen; sie bringen sich gegenseitig zum Leuchten;

Die Relativität der Farbwahrnehmung

Farbeindruck: das menschliche Auge kann keinen absoluten Farbton sehen, daher ergibt
sich der Farbeindruck aus Beziehungen zwischen Farben.

Relativität der Farbwahrnehmung: die Relativität beschreibt die Wechselbeziehungen
zwischen Farben; ein und derselbe Farbton wirkt also anders, je nach Untergrund und Um-
gebung. Dadurch können Farben heller, dunkler, wärmer oder kälter erscheinen

Farbwirkung: Farben haben schon immer eine bestimmte Wirkung auf den Menschen ge-
habt. Welcher Charakter einer Farbe zugeschrieben wird ist häufig subjektiv und hängt von
Epoche und Kulturkreis ab. Mögliche Zuordnungen:
- helle Farben werden vom Betrachter als leicht empfunden
- dunkle Farben eher als schwer
- warme Farben wirken dichter, fester, körperhafter und näher am Betrachter, also greif-

barer
- kalte Farben wirken meistens transparenter, ferner, leichter, körperloser
- Gelb: Reife, Wärme, Optimismus, Vorwärtsstreben, Heiterkeit, Freundlichkeit, Verände-

rung, extrovertiert; aber auch (als Gelbgrün) Trauer, Neid, Hass
- Gold: Sonne, Reichtum, Freude
- Rot: Aktivität, Dynamik, Gefahr, Temperament, Zorn, Wärme, Leidenschaft, Eroberungs-

wille, Tatendrang, exzentrisch
- Orange: Freude, Lebhaftigkeit, Spaß, Lebensbejahung, Ausgelassenheit, fanatisch, aktiv
- Blau: Harmonie, Zufriedenheit, Ruhe, Passivität, Unendlichkeit, Sauberkeit, Hoffnung
- Grün: Durchsetzungsvermögen, Frische, Beharrlichkeit, Entspannung, Ruhe, lebensfroh,

naturverbunden
- Violett: Selbstbezogenheit, Eitelkeit, Einsamkeit, Genügsamkeit, introvertiert, statisch
- Braun: Sinnlichkeit, Bequemlichkeit, Anpassung, Schwere, zurückgezogen
- Weiß: Reinheit, Sauberkeit, Ordnung, Leichtigkeit, Vollkommenheit, illusionär
- Schwarz: Negation, Auflehnung, Undurchdringlichkeit, Trauer, Einengung,  Abgeschlos-

senheit, Funktionalität, pessimistisch, hoffnungslos, schwer
- Grau: Neutralität, Trostlosigkeit, Nüchternheit, Elend, Nachdenklichkeit, Sachlichkeit,

Funktionalität, Schlichtheit, unbeteiligt



Farbkontraste
-( lat. contrarium, Gegenteil) bilden Grundlage der Farbwahrnehmung
- können von unterschiedlichen Farbmengen, den Farbtönen an sich , der Intensität der
Farbe, dem Farbauftrag und den Farbbeziehungen untereinander ausgehen

Johannes Itten unterschied sieben Kontraste:
1. Der „Farbe-an-sich-Kontrast“

entsteht durch Zusammenstellung ungebrochener, bunter Farben ( Farbkreis)
2. Der „Hell-Dunkel-Kontrast“

hervorgerufen durch unterschiedliche Eigenhelligkeiten der Farben
3. Der „Kalt-Warm-Kontrast“

Farben scheinen Temperaturen zu haben.
kalte  Farben: Grün, Blau, Türkis. warme Farben: Rot Orange Gelb

4. Der „Qualitätskontrast“  (ein Intensitätskontrast)
besteht aus dem Gegensatz von gesättigten, reinbunten zu ungesättigten, stump-
fen oder getrübten Farben

5. Ein „Quantitätskontrast“  ( ein Mengenkontrast)
entsteht durch ungleich große Farbflächen. Als ausgeglichen zählt: Gelb: Orange: Rot:
Violett: Blau: Grün= 3:4:6:9:8:6

6.  „Komplementärkontrast“
der gleichzeitig Spannung und Harmonie ausdrückt, bilden die sich auf dem Farbkreis
gegenüberliegenden  Farbpaare (z.B Gelb –Violett)

7. Der „Simultankontrast“
entsteht, wenn das Auge zu einer Farbe physiologisch die Komplementärfarbe erzeugt
(eine graue Fläche neben einer gelben Fläche erscheint violett)
Darauf beruht der „Sukzessivkontrast“, bei dem Komplementärfarbe nachträglich ent-
steht ( eine weiße Fläche erscheint grün, nachdem man lange auf eine rote geblickt hat)

Zeichnung und Druckgrafik
Zeichnung:
Unterscheidung nach 1. Zeichenmittel (Silberstift, Bleistift, Kohle, Feder, Pastell, Buntstift…)

 2. Funktionen
à vor allem an die Fläche gebunden; Gegensatz zur Malerei (liniengebunden)
- „Nachzeichnung“ = nach Vorlage oder Dokumentation

- „Studien“ = angefertigt von Einzelheiten: z.B. Faltenwurf, Oberfläche, Komposition

- „Skizze“ = Idee dargestellt mit wenigen Strichen

- „Karton“ = 1:1 Übersetzung eines Entwurfs (z.B. Fresko)

- „technische Zeichnung“= exakte, maßgerechte Zeichnungen angefertigt mit Compu-
ter, Winkelmaß, Zirkel, etc.

- Die Entwicklung der Zeichnung wurde geprägt durch die ausbreitende Produktion von
Zeichenmittel und vor allem die Herstellung von Papier (ab ausgehendem Mittelalter).

- Die Zeichnung wird vor allem durch die Oberfläche des Papiers in ihrer Wirkung beein-
flusst, da sie dadurch glatt, rau, farbig, etc. erscheinen kann.

- Neben Papier sind auch andere Zeichenflächen möglich, wie etwa Pergament, Leinwand,
Haut, Schieferplatten (Stein) oder Holz.

- Einsatz von Zeichenmittel ist durch die Epoche bedingt. Beispielsweise wurden im Barock
oder Rokoko hauptsächlich „weiche“ Kreiden oder Pastell benutzt.



Druckgrafik:
Mit der Druckgrafik besitzt man die Möglichkeit, Text- und Bilddarstellungen mittels
„Druckstock“, „Druckfarbe“ und „Druckträger“ zu vervielfältigen.

4 Verfahren:
1. „Hochdruck“  Übertragung der Farbe von erhobenen Teilen des Druckstocks

Vertiefung mittels Werkzeug herausgearbeitet
z.B. Holzschnitt, Holzstich, Materialdruck, Buchdruck

2. „Tiefdruck“ Druckende Teile sind tiefer als die Oberfläche
Vertiefung mittels Werkzeug oder ätzende Säuren
z.B. Kupferstich, Schabkunst, Radierung

3. „Flachdruck“ Prinzip der Fett und Wasserabstoßung
druckende und nichtdruckende Teile liegen auf einer Ebene
z.B. Lithografie, Lichtdruck und Offsetdruck

4. „Siebdruck“ Schablonentechnik. Sieb wird über einen Rahmen gespannt.
Teile des Siebs, durch die keine Farbe gelangen soll, werden
abgedeckt.
Farbe wird mittels „Rakel“ durch die freien Stellen auf den Bild-
träger gedrückt

- Erste  Druckgrafiken waren einfache Hochdrucke (Holzschnitte). Zunächst wurde nur mit
Schwarz gedruckt („Schwarze Kunst“). Farbige Blätter wurden per Hand koloriert. „Farb-
druck“ entwickelte sich erst im Laufe der Jahrhunderte.

- Heutzutage gibt es weitere Möglichkeiten zur Vervielfältigung von Bildern, die von
Künstlern benutzt werden: Z.B. Fotokopien, digitalisierte Fotografie und Computerdrucke
(Tintenstrahl oder Laser)

- Durch die Druckgrafik konnte man Bilder für die breite Schicht vervielfältigen, was zur
Popularisierung der Kunst führte

- Doch auch verlor die Kunst durch seine mechanische Wiederholung z.T. ihre „Einzigar-
tigkeit, Unvertauschbarkeit und Unersetzlichkeit“ (Zitat von Arnold Hauser).

Aspekte der Bildanalyse

Stilgeschichte untersucht die gemeinsamen Merkmale von Bildern u. ihre  Verän
derung im Laufe der Zeit; ist wichtig für die Datierung u. Einordnung
von Kunst; arbeitet Einflüsse heraus

Strukturanalyse Bildbetrachtung unter formalen Aspekten (Bild zerlegen u. analysieren)

Kompositionsskizze Bildstrukturen erkennen

bildimmanent im Bild

expressive Skizze Empfindungen und Komposition darstellen

Authentizität Echtheit

Semiotik Zeichentheorie

Ikonografie (griech., Bildbeschreibung); beschäftigt sich mit Inhalt u. Bedeutung
von Kunstwerken u. untersucht die Tradition u. den Wandel von
Bildmotiven im Laufe der Kunstgeschichte

Ikonologie (griech., Bilderklärung); untersucht die größeren Sinnzusammen
hänge; fragt, warum eine bestimmte Ikonografie in einem bestimm
ten Kulturkreis entsteht u. worin sein Wesenssinn besteht

Emblematik (griech., emblema, Eingesetztes, Sinnbild) Wissenschaft von den
Sinnbildern

Hermeneutik wissenschaftliche Deutung

Syntaktik formale Untersuchung der Zeichen

Semantik inhaltliche Beziehung der Zeichen zum Objekt

Pragmatik Bedeutung und Funktion der Zeichen für Betrachter und Situation



Ikon Zeichen, das Gemeinsam- und Ähnlichkeiten mit einem Objekt
besitzt (z.B. Punkt, Punkt, Komma, Strich = Gesicht); Abbild

Index Hinweis/Anzeichen (Pfeil, Wegweiser, Sprechblase)

Symbol Sinnbild; kann je nach Kulturkreis unterschiedliche Bedeutung haben

Kunstwissenschaft => Kernfrage: Auf welchem Wege lässt sich der Aussagegehalt von
Kunstwerken überhaupt erschließen

Der Künstler als Ausgangspunkt
,,biografischer Ansatz“ => Lebensbeschreibungen
,,psychologischer Ansatz“ => psychologischer Hintergrund als Weg zum Werkverständnis

Gesellschaftlich orientierte Ansätze
Kunstsoziologie => enger Zusammenhang zwischen Persönlichkeitsentwicklung und Sozi-
alisation; K. untersucht die Stellung des Künstlers in der Gesellschaft; K. widmet sich den
Interessen von Auftraggebern o. Sammlern u. den Kunst vermittelnden Institutionen; Funk-
tion von Kunst geht über eine rein ästhetische hinaus

Der Anteil des Betrachters
Rezeptionsästhetik => R. untersucht, wie der Künstler Bildwirkung im Hinblick auf den
Betrachter inszeniert u. welche Mechanismen bei der Rezeption greifen
Bildregie o. Bildführung => Künstler versuchen mit Hilfe von z. B. auffälligen Farben o.
dominanten Linien den Blick zu lenken; B. beeinflusst das Tempo des Wahrnehmungspro-
zess
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