
Kunstmuseum Thurgau  

 

 

 

 

Kunstmuseum Thurgau  

 

 

 

      

 

Kunstmuseum Thurgau 

Ittinger Museum 

Kartause Ittingen, CH-8532 Warth 

 

www.kunstmuseum.ch 

 
 

 

 

 

Körpers immer wieder und umspielte sie mit Zitaten von 

Guillaume Apollinaire, James Joyce und anderen Dichtern. 

Mit selbstquälerischer Penetranz konfrontiert er die Vision 

des ewigjungen Weiblichen mit seinem Selbstporträt als 

melancholischem altem Mann. Im Gemälde "Angst und 

Tod" gestaltet er dieses Spannungsfeld zu einem ein-

drücklichen Sehnsuchts- und Angsttraum. 

Der alternde Künstler sitzt mit gesenktem Kopf etwas un-

gelenk auf einem Stuhl, die unvermeidliche Zigaretten-

kippe im Mundwinkel, noch immer in sein Skizzenbuch 

kritzelnd. Hinter seinem Rücken buhlen die schöne Muse 

und der Tod um Aufmerksamkeit. Die sinnliche nackte 

Frau, die den Künstler mit einem Arm noch immer um-

fängt, steht für Eros und schwindende Schaffenskraft. Ihr 

Antagonist, der abgemagerte Sensenmann, verkörpert 

den Tod. Dieser winkt unübersehbar und mit grosser 

Geste: Ein Verweis auf die unausweichliche Zukunft des 

alten Mannes?  

Den Selbstporträts von Glinz und Bernhardsgrütter gegen-

über sind einige Werke zu sehen, in denen nackte Körper 

in ganz unterschiedlichen Anwendungsformen zu sehen 

sind. Im liegenden Akt von Robert Wehrlin (1903–1964) 

spiegelt sich ebenso wie im Holzschnitt von Ignaz Epper 

(1892–1962) die Ateliersituation. Bei Wehrlin vermitteln die 

"Hitze" der verwendeten Rot- und Gelbtöne ebenso wie 

die Dynamik des Pinselduktus eine ungezügelte Emotio-

nalität. Im Holzschnitt "Sich entkleidendes Mädchen" von 

1944 im Korridor modelliert Epper die Körperformen der 

jungen Frau mit netzartigen, feinen Linien. Die junge Frau 

streift eben ihr letztes Kleidungsstück ab. Ihr Arm verdeckt 

ihr Gesicht für einen Sekundenbruchteil und bringt die 

Identität der Person zum Verschwinden. Der Moment des 

Ablegens des letzten Kleidungsstücks wird zum magi-

schen Augenblick, in dem alles nur Schauen ist, alles nur 

Spiel des Lichts auf dem bewegten Körper.  

Martina Denzler / Markus Landert 

 

Saalführer "Konstellation 10 – Nackte Tatsachen"  
– Korridor 

Malen nach Modell 

Für Künstlerinnen und Künstler gehörte es lange Zeit zu den 

schwierigsten Aufgaben, den menschlichen Körper mit all seinen 

Ausdrucksfacetten in Bildern zu fassen. In den Akademien des 19. 

Jahrhunderts gehörten das Zeichnen nach Modell, aber auch das 

Studium von Anatomie und Körperbau zu den wesentlichen Ausbil-

dungselementen. Von August Herzog (1885–1959) oder Martha 

Haffter (1873–1951) haben sich im Kunstmuseum Thurgau Hun-

derte solcher Akademiezeichnungen erhalten, in denen die nackten 

Körper in unterschiedlichsten Positionen dargestellt werden. 

Gleichsam mit kaltem Blick werden die Posierenden analysiert, ver-

messen und mit schnellem Strich auf dem Blatt festgehalten. Die in 

der Ausstellung gezeigte Auswahl der Münchner Aktstudien von 

August Herzog spiegelt die Suche des Künstlers nach einem natür-

lichen Ausdruck des Körpers. 

Auch bei Carl Roesch (1884-1979) und Hans Brühlmann (1878-1911), 

beide Vertreter einer gemässigten Moderne, gehörte das Zeichnen 

 

 

 

 

 

 

 

 

 

 

 

 

 

 

 

 

5. 

Anton Bernhardsgrütter (1925-2015), 

"Angst und Tod", 2001, Applikation auf Lein-

wand 
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nach dem Modell zur Ausbildung. Sie suchten in ihren Wer-

ken aber nicht Natürlichkeit oder realistische Widerspiege-

lung des Gesehenen.  

So ist bei Brühlmanns Gemälde "Mädchen mit Apfel" der 

nackte Körper nicht primär Abbild des Modells, sondern ein 

Element einer formalen Komposition, die den Eindruck einer 

monumentalen Körperpräsenz erzeugen will. Um diese Wir-

kung zu erzeugen benutzt der Maler die Bildgegenstände wie 

Bauelemente. So trennt die Tischkante die Bildfläche genau 

in zwei Hälften. Die angehobene Ferse des linken Fusses 

und der Haarknoten liegen wiederum beide auf der senkrech-

ten Mittelachse. Die runden Formen – wie die Äpfel und 

Trauben, die Rundformen des Körpers und die Schale – ver-

teilen sich in ausgewogenem Verhältnis im Bild. Der Apfel in 

der linken Hand der weiblichen Figur liegt genau auf den 

Achsenpunkten zweier Linien, die das Gemälde im Goldenen 

Schnitt in der Höhe und der Breite teilen.  

Diese strenge Komposition bildet Gerüst und Vorwand, um 

ein Schauspiel der malerischen Ausdrucksformen zu insze-

nieren. Auf der Wand im Hintergrund, der Haut der Frau oder 

den Tüchern über dem Sessel entfaltet sich ein reiches Spiel 

von farbigen Pinselstrichen. Der nackte Körper wird wie die 

Früchte, die Bücher oder die Tücher als Vorwand genom-

men, um Farbe auf einer Fläche zur Wirkung zu bringen. 

Auch Carl Roesch nutzt im Bild "Die Amme" den nackten Kör-

per, um malerische Virtuosität zu erproben. Spätestens nach 

einem Aufenthalt in Paris 1912 setzte bei ihm, der sein Mal-

handwerk hauptsächlich in Winterthur und München erlernt 

hatte, eine intensive Auseinandersetzung mit der französi-

schen Malerei und insbesondere mit dem Werk von Paul 

Cezanne (1839–1906) ein, was sich im Werk "Die Amme" 

deutlich zeigt. Die Farbpalette, die gelben, grünen und hellen 

Farbtöne, sind eine direkte Anlehnung an Paul Cezanne. 

Gleichzeitig schwingt in der nackten Frau noch die Erinnerung 

an die symbolische Aufladung von Körperbildern mit, die Sym-

bolismus und Akademie pflegten. Die Amme kann mühelos 

auch als Sinnbild für Fruchtbarkeit und Selbstlosigkeit gelesen 

werden.  

Jedem Bild eines nackten Menschen ist ein Machtverhältnis 

eingeschrieben. Da steht auf der einen Seite die Künstlerin/ 

der Künstler. Sie schauen ganz genau hin und überführen 

das Gesehene in ein Bild, das wiederum der Schaulust des 

Publikums dient. Auf der anderen Seite posiert das Modell, nackt, 

ausgestellt, von allen Seiten begafft und nur da, um angeschaut 

zu werden.  

Modell stehen ist ein Beruf. Das Machtverhältnis von (männli-

chem) Künstler und nacktem, meist weiblichen Modell zeigt sich 

offen im "Selbstbildnis mit Modell und drei Malerkollegen" von 

Theo Glinz (1890–1962). Hinten auf der Leinwand ist vermerkt, 

wer die vier Männer sind. Neben Glinz mit dem Pinsel sind von 

links nach rechts die Künstler Giovanni Müller (1890–1970), Karl 

Otto Speth (1890–1925) und Adolf Schnider (1890–1961) zu se-

hen. Wer die nackte Frau ist, bleibt im Dunkeln. Die Beschriftung 

beschränkt sich auf die anonyme Bezeichnung "Modell". Während 

die vier Männer als namentlich bekannte Individuen ihren Auftritt 

haben, bleibt die nackte Frau Staffage. Sie ist als Arbeitsgerät des 

Künstlers ins Bild gerückt, nur ein gekaufter, nackter Körper, der 

zum Anschauen dient. Und doch wird sie mit ihrer selbstsicheren 

Pose und mit ihrem direkten Blick aus dem Bild zum Zentrum des 

Werks. Ihre räumliche Zuordnung zum Maler legt eine Beziehung 

zu diesem nahe, während Müller, Speth und Schnider etwas ab-

gesetzt von den beiden ihre Männerfreundschaft zu zelebrieren 

scheinen. Im Selbstbildnis von Theo Glinz spiegelt sich so die 

ganze Komplexität der Geschlechterbeziehung der Zeit vor dem  

Ersten Weltkrieg. 

Der Künstler und seine Muse 

Neben dem monumentalen Gruppenporträt von Glinz verweisen 

drei grafische Blätter von Fritz Pauli (1891–1968) und Robert 

Schürch (1895–1941) auf die Bedeutung der Modelle für die 

Künstlerbefindlichkeit. Selbstporträts sind immer auch Instrumente 

der Selbstanalyse. Die nackten Modelle im Hintergrund solcher 

Selbstdarstellungen verweisen auf die Rolle von Modellen und 

Geliebten als Musen. Der oft nackte Körper der Frau, der sich im 

Hintergrund räkelt, wird für den männlichen Künstler zum Projekti-

onsfeld seiner Sehnsüchte, die seine künstlerische Tätigkeit 

ebenso antreibt wie hemmt. Auf dem einen Blatt von Pauli ist der 

Körper eigentlich ein Kissen. Der weiche Frauenkörper ist zum Ort 

mutiert, auf dem der müde Kopf abgelegt wird. Auch Anton Bern-

hardsgrütter (1925–2015) gestaltete das Motiv der Muse hundert-

fach. In meist kleinen Zeichnungen variierte er die Formen des 

weiblichen 
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Hans Brühlmann (1878–1911), 

"Mädchen mit Apfel", 1909, Öl auf 

Leinwand 

 

 

 

 

 

 

 

 

 

 

 

2. 
Carl Roesch (1884–1979), "Die Amme", 
1917, Öl auf Leinwand 

 

 

 

 

 

 

 

 

 

 

 

 

 

2. 
Theo Glinz (1890–1962), "Selbstbild-
nis mit Modell und drei  
Malerkollegen", 1913, Öl auf Lein-
wand  

 

 

 

 

 

 

 

 

 

 

 

 

 

 

 

 

 

 


