
 
 

 

 
 

 

 

Die Frau in der Kunst – Muse und Schöpferin 

 

Seit jeher ist die Frau ein zentrales Motiv in der Kunst – verehrt, verklärt, begehrt, aber auch 

übersehen und unterschätzt. Sie war Muse und Modell, Objekt der Bewunderung oder des 

Begehrens, festgehalten in Farbe, Marmor und Bronze. Doch sie war immer mehr als das: 

eine Schöpferin, eine Suchende, eine Gestalterin ihrer eigenen künstlerischen Sprache. Die 

Ausstellung ist eine Reise durch die vielschichtige Darstellung der Frau in der Kunst des 20. 

und 21. Jahrhunderts – von den idealisierten Abbildern bis zur autonomen Künstlerin 

unserer Zeit. 

In den frühen 1900er-Jahren war die Frau vor allem als Inspirationsquelle für männliche 

Künstler präsent. Henri Matisse, einer der bedeutendsten Künstler dieser Zeit, erforschte in 

seinen Werken die weibliche Form und ihre Beziehung zu Farbe und Komposition. Besonders 

eindrucksvoll zeigt sich dies in seiner Radierung "Le Pleureuse" (Die Weinende, 1900/1903), 

in der die Frau nicht als idealisierte Figur, sondern als emotional tiefgründiges Wesen 

erscheint. 

Mit dem Aufkommen der Moderne in den 1920er Jahren begannen Künstlerinnen wie Ida 

Kerkovius, eine Schülerin von Paul Klee, ihre eigene künstlerische Sprache zu entwickeln. Als 

eine der wenigen Frauen am Bauhaus behauptete sie sich in einer von Männern dominierten 

Kunstwelt und schuf abstrakte Werke, die die weibliche Perspektive in die Avantgarde 

einbrachten. Ida Kerkovius war nicht nur eine Pionierin der abstrakten Malerei, sondern 

auch eine herausragende Landschaftsdarstellerin. Ihre Landschaftsbilder zeichnen sich durch 

leuchtende Farben und eine fast lyrische Formensprache aus, die eine enge Verbindung zur 

Natur spürbar macht. Sie reduzierte Landschaften auf ihre wesentlichen Strukturen und 

vermittelte durch ihre Farbkompositionen eine emotionale Tiefe, die weit über die bloße  

 



 
 

 

 
 

 

 

Wiedergabe einer Szenerie hinausgeht. Die Malerei „Urlaub am Meer“ zeigt die verspielte 

Balance zwischen Spontaneität und klarer Formgebung, zwischen Realität und Abstraktion – 

ein Ansatz, der sie zu einer der wichtigsten Künstlerinnen der Klassischen Moderne machte. 

Ebenso in den 1920er-Jahren wurde die Frau in der Fotografie des Art Deco zur stilisierten 

Ikone. Werke von František Drtikol zeigen die Frau als Symbol für Eleganz, Luxus und 

Sinnlichkeit. Eine Darstellung, die zwischen ästhetischer Verherrlichung und voyeuristischer 

Inszenierung schwankt. Drtikols Fotografie "Nude Study" (1927) inszeniert den weiblichen 

Körper als Teil eines streng komponierten Spiels aus Licht und Geometrie. Das Modell steht 

in einer reduzierten, fast abstrakten Szenerie aus geometrischen Formen und Schatten, die 

ihre Silhouette dramatisch betonen. Die Kontraste zwischen Licht und Dunkelheit erzeugen 

eine fast skulpturale Wirkung, während die präzise gesetzten Lichtstrahlen den Körper 

sowohl enthüllen als auch fragmentieren. Drtikol verbindet hier die Tradition des Aktes mit 

einer modernen, avantgardistischen Formensprache, die stark vom Kubismus und 

Konstruktivismus beeinflusst ist. Dadurch wird die Frau nicht nur als Objekt der Betrachtung 

dargestellt, sondern als integraler Bestandteil einer durchdachten, visuellen Komposition, in 

der Körper und Raum eine harmonische Einheit bilden. 

Otto Dix’ Rötelzeichnung „Sitzende“ von 1931 zeigt eine unbekleidete Frau in einer ruhigen, 

beinahe meditativen Pose. Mit feinem, sicherem Strich modelliert Dix den weiblichen 

Körper, wobei er auf übersteigerte Dramatik verzichtet und stattdessen eine zurückhaltende, 

fast intime Atmosphäre schafft. Der Blick der Dargestellten wirkt direkt, aber auch 

träumerisch – als bewege sie sich zwischen Präsenz und innerer Abwesenheit. Der Körper ist 

entspannt, die Haltung natürlich. Es entsteht ein Moment der Selbstversunkenheit, der 

weniger von Erotik als von stiller Würde geprägt ist. Trotz der realistischen Anlage der 

Zeichnung bleibt Raum für Interpretation: Die feine Rötellinie betont Haut, Volumen und 

Haltung, verzichtet aber auf narrative Ausschmückung.  

 



 
 

 

 
 

 

 

In ihrer Nüchternheit zeigt „Sitzende“ die Frau nicht als Objekt der Begierde, sondern als 

selbstständige Figur im Raum – präsent, verletzlich, aber auch in sich ruhend. Dix, oft mit 

drastischen Darstellungen weiblicher Körper assoziiert, offenbart hier eine stille, fast 

zärtliche Sichtweise auf das Weibliche, die sich bewusst der Erwartungshaltung klassischer 

Aktdarstellungen entzieht. 

In Max Ackermanns Zeichnung „Badende“ von 1933 zeigt sich ein feines Gleichgewicht 

zwischen Figuration und Abstraktion. Der weibliche Akt ist deutlich als solcher erkennbar, 

doch wird er durch eine geometrisch aufgelöste Linienführung in eine rhythmisierte 

Komposition überführt. Kreise, Bögen und Schraffuren ersetzen anatomische Details, ohne 

dabei die feminine Anmutung der Figur zu verlieren. Der Körper wird so nicht 

entindividualisiert, sondern in ein universelles Formvokabular überführt, das Bewegung, 

Leichtigkeit und Innerlichkeit zugleich ausdrückt. Ackermann, der zeitlebens an der 

Verbindung von Kunst und Musik arbeitete, nähert sich dem weiblichen Akt hier wie einer 

tänzerischen Partitur. Der Körper wird nicht dargestellt, sondern ins Schwingen gebracht. 

„Badende“ steht damit exemplarisch für Ackermanns Suche nach einer abstrakten 

Figuration, die das Weibliche nicht reduziert, sondern es in neue visuelle Zusammenhänge 

überführt, die jenseits von klassischen Rollenbildern, hin zu einer freien, harmonischen 

Formensprache existieren. 

Ab den 1950er- und 60er-Jahren thematisierten Künstler wie Karl Hagedorn und Richard 

Lindner die Rolle der Frau in der Konsumgesellschaft von Amerika. Ihre Werke zeigen den 

weiblichen Körper als Fetisch und Symbol für die Verführungskraft der modernen Welt – oft 

kritisch und ironisch hinterfragt. Der deutsch-amerikanische Künstler Karl Hagedorn 

formulierte in seinem Werk eine positive Vision der Verbindung von Mensch und Maschine. 

In seinem Werk "On Stage" zeigt er eine aufgeteilte, fast maschinell wirkende weibliche 

Figur, die sowohl technische Präzision als auch eine futuristische Ästhetik vereint.  

 



 
 

 

 
 

 

 

Durch geometrische Formen und eine dynamische Komposition erzeugt Hagedorn ein Bild, 

das die Grenzen zwischen organischem Körper und mechanischer Konstruktion verwischt. 

Seine Darstellung reflektiert nicht nur den technischen Fortschritt, sondern auch die 

zunehmende Verschmelzung von Mensch und Technologie. Richard Lindner wiederum 

kombinierte seine Erfahrungen aus der Werbegrafik mit einer expressiven Farbpalette, um 

Frauenfiguren in einer Mischung aus Glamour und Künstlichkeit zu präsentieren. Seine 

Darstellungen zeigen Frauen als übersteigerte Symbole von Verführung und Macht, die 

zugleich anonym und hyperstilisiert wirken. 

Mit den Jungen Wilden entstand in den 1980er-Jahren eine neue Generation von 

Künstlerinnen und Künstlern, die traditionelle Rollenbilder aufbrachen. Elvira Bach 

inszenierte die Frau als selbstbewusste, kraftvolle Figur, die sich mit Energie und Sinnlichkeit 

behauptet. Ihre Werke "Radieschen", "Erdbeere" und "Glaube Liebe Hoffnung" setzen 

starke weibliche Archetypen in Szene, die sich durch expressive Farbigkeit und einen betont 

selbstbewussten Ausdruck auszeichnen. Sie spiegeln das Selbstverständnis einer neuen, 

unabhängigen Weiblichkeit wider, die sich nicht länger von gesellschaftlichen Erwartungen 

einschränken lässt. Helge Leiberg hingegen fokussiert sich in seinen Werken auf Bewegung 

und Dynamik. Sein Werk "Flucht nach vorn!" zeigt mit seinen schwungvollen, tänzerischen 

Linien eine Figur in Bewegung, die den Aufbruch und den Drang nach Freiheit symbolisiert. 

Seine Kunst verleiht der weiblichen Figur eine ungezügelte Energie, die in ständiger 

Interaktion mit Raum und Zeit steht. 

In der zeitgenössischen Kunst handelt der künstlerische Diskurs nicht mehr nur von der 

Dekonstruktion weiblicher Stereotypen, sondern um eine neue, universelle 

Auseinandersetzung mit Identität und Transformation. Cony Theis hinterfragt in ihren 

Werken die traditionellen Darstellungsweisen weiblicher Figuren in der Kunstgeschichte. 

Durch die subtile Verschiebung bekannter Bildmotive schafft sie eine kritische Reflexion über 

die Wahrnehmung des weiblichen Körpers in der Kunst. 



 
 

 

 
 

 

 

Cony Theis’ „Bunny“ zeigt eine unbekleidete, nach vorne schreitende Frau in der 

Rückenansicht, wie sie auf einem schmalen Pfad in Richtung Strand geht. Ihre Figur ist 

kraftvoll, sinnlich und realistisch dargestellt. Ein Körper, der nicht idealisiert, sondern in 

seiner natürlichen Erscheinung ernst genommen wird. Die Szenerie scheint alltäglich, 

beinahe beiläufig, doch sie wird durch eine irritierende Figur im Vordergrund durchbrochen: 

Ein Mensch, maskiert mit einem Hasenkopf, dessen Geschlecht bewusst uneindeutig bleibt, 

wendet sich mit einem übergroßen Auge der Szene zu. Die Hasenfigur steht frontal im Bild, 

nimmt den Blick des Betrachters ein, nicht eindeutig als Voyeur, aber auch nicht neutral. 

Zwischen Mensch, Tier und Maske angesiedelt, wird sie zur Projektionsfläche für kulturell 

geprägte Sehgewohnheiten und Vorstellungen. Theis verbindet in „Bunny“ ein klassisches 

Motiv, den weiblichen Rückenakt auf dem Weg zum Bad, mit einer zeitgenössischen 

Brechung. Das Zusammenspiel von Körper und Blick, von Bewegung und Beobachtung, 

entfaltet ein komplexes Spannungsfeld zwischen Selbstbestimmung und 

Fremdwahrnehmung. 

Auch der französische Klassiker Alain Clément setzt sich mit der Darstellung der Frau 

auseinander. Seine Grafiken, darunter "87 S 1G - Ava Gardner" und "87 S 3G - Marilyn 

Monroe", zeigen abstrakte Frauenporträts, die zwischen Formauflösung und 

Wiedererkennbarkeit changieren. Clément reduziert die berühmten Gesichter auf 

geometrische Grundstrukturen und farbliche Kontraste, wodurch sie eine neue, fast 

ikonische Qualität erhalten. Er verbindet die klassische Ikonografie weiblicher Filmstars mit 

den Prinzipien der abstrakten Malerei und eröffnet so eine neue Ebene der Wahrnehmung, 

in der das Bild der Frau sowohl Mythos als auch reine Form wird.  

In „Spektrum I“ richtet Jochen Pankrath den Blick auf eine weibliche Aktfigur, die frontal 

und selbstbewusst im Bildraum steht. Ihr Körper ist klar konturiert, nahezu skulptural 

ausgearbeitet, wobei die Darstellung weder idealisiert noch voyeuristisch wirkt.  

 



 
 

 

 
 

 

 

Die Präsenz der Figur wird durch den ungewöhnlichen Hintergrund wesentlich erweitert: 

Hinter dem Akt entfaltet sich ein Raster aus farbigen Feldern. Ein Farbspektrum, das nicht 

nur als formaler Kontrast zur Körperlichkeit dient, sondern auch als Kommentar auf 

Wahrnehmung und Vielfalt gelesen werden kann. Diese farbige Struktur hinter der Figur 

wirkt wie ein analytisches Gegenüber zur körperlichen Darstellung, als würde die 

Künstlichkeit der Farbfelder die Natürlichkeit des Körpers spiegeln und zugleich infrage 

stellen. Die Frau im Bild erscheint dadurch nicht nur als Objekt der Betrachtung, sondern als 

aktives Zentrum einer spannungsvollen Komposition, in der sich sinnliche Präsenz und 

intellektuelle Reflexion begegnen. „Spektrum I“ thematisiert damit nicht nur den weiblichen 

Körper, sondern auch seine kulturelle Codierung – zwischen Farbwert und Eigenwert, 

zwischen Bild und Bedeutung. 

Rubica von Strengs Werk „Transition“ verbindet auf eindrucksvolle Weise Bildsprache und 

Konzept zu einer tiefgehenden Auseinandersetzung mit Geschlechterrollen und Identität. Es 

löst traditionelle Zuschreibungen auf und richtet den Blick auf das Menschsein in seiner 

Vielschichtigkeit und Wandelbarkeit. „Transition“ regt dazu an, gesellschaftliche Normen 

und persönliche Veränderungen neu zu hinterfragen und erweitert den Diskurs um eine 

tiefere, existenzielle Dimension. Dadurch eröffnet das Werk einen Raum, in dem Identität 

nicht als starres Konstrukt, sondern als dynamischer Prozess verstanden wird. 

Die Darstellung der Frau in der Kunst war stets ein Spiegel gesellschaftlicher Normen und 

Werte. Während sie in der Antike und Renaissance als idealisiertes, aber isoliertes, Wesen 

erschien, wird sie seit der Moderne zunehmend als autonome Persönlichkeit dargestellt. 

Insbesondere das 20. Jahrhundert brachte tiefgreifende Veränderungen: Die Einflüsse der 

Frauenbewegung, der Postmoderne und der Gender-Theorie führten zu einer Neubewertung 

weiblicher Identität in der Kunst. Von der idealisierten Muse der Klassischen Moderne über 

die stilisierte Femme Fatale des Art Deco bis hin zur hinterfragten Identität der Gegenwart – 

das Bild der Frau ist in ständigem Wandel.  



 
 

 

 
 

 

 

Die ausgewählten Kunstwerke machen visuell erfahrbar, wie sehr sich künstlerische 

Strömungen und gesellschaftliche Entwicklungen bedingen, wie Kunst Machtstrukturen 

spiegelt und infrage stellt. Sie laden dazu ein, Sehgewohnheiten zu hinterfragen und 

Frauenbilder in der Kunst neu zu denken – als Spiegel unserer Geschichte und als Blick in die 

Zukunft. 

- Anna Bode 


