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JAuf die Blumen habe ich verzichtet. Sie verbliihen sofort. Die Friichte sind treuer. Sie lassen sich gern malen. Es ist,
als wollten sie um Vergebung bitten, dal8 ihre Farbe vergeht. Ihre Idee strémt mit ihrem Duft aus. Sie kommen zu
lhnen in allen ihren Gertichen, erzdhlen Ihnen von den Feldern, die sie verlassen haben, von dem Regen, der sie
gendhrt, von den Morgenréten, die sie erschaut. Wenn man mit fiilligen Strichen die Haut eines schénen Pfirsichs
umschreibt, die Melancholie eines alten Apfels, so ahnt man in den Reflexen, die sie tauschen, den gleichen lauten
Schatten des Verzichts, die gleiche Liebe der Sonne, dieselbe Erinnerung an den Tau, eine Frische ..."

Die Fruchtdarstellungen des abendlandischen Kultur-
kreises seit der rémischen Zeit sind so zahlreich, daB hier
natiirlich langst nicht alle erwdhnt und gezeigt werden
kénnen. Ohne jeden Anspruch auf Vollstandigkeit also
wollen wir hier anhand ausgewahlter Beispiele die Tradi-
tion der Fruchtmalerei nachzeichnen, wobei die Kunst des
20. Jahrhunderts im Vordergrund steht.

Fruchtmalerei der Antike

Dank zahlreicher anekdotenhafter Erzédhlungen wissen
wir, dal8 bereits im 5. und 4. Jahrhundert v. Chr. Friichte
gemalt wurden, deren erstaunliche Abbildungstreue von
den zeitgendssischen Betrachtern bewundert wurde.
Diesen Erzahlungen [aBt sich entnehmen, daB es offen-
sichtlich ein zentrales Anliegen der Kiinstler war, das
Naturvorbild tduschend echt wiederzugeben. Die bekann-
teste Erzahlung handelt von Zeuxis und Parrhasios, zwei
berithmten griechischen Kiinstlern des 5. Jahrhunderts
v.Chr,, die um die illusionistische Wirkung ihrer Bilder
wetteiferten. Der rémische Schriftsteller Plinius berichtet,
daf Zeuxis die von ihm ausgestellten Trauben so naturge-
treu gemalt haben soll, dal Végel durch sie getduscht
wurden und herbeiflogen, um an ihnen zu picken. Sieges-
gewiR verlangte Zeuxis daraufhin, da man den Vorhang
vom Bild seines Konkurrenten entferne, um es betrachten
zu kénnen. Beschamt muBte er jedoch feststellen, da
auch der Vorhang nur gemalt war. An diese erste Ge-
schichte kniipft eine zweite an, die sich ebenfalls um ge-
malte Trauben dreht, wobei es sich diesmal aber nicht
um eine stillebenartige Darstellung handelt. Die Ge-
schichte berichtet, daB Zeuxis nun ein Kind mit Trauben
in der Hand malte. Auch durch dieses Bild wurden Végel
angelockt. Diesmal aber war Zeuxis enttduscht und
erklarte, daB sich die Vogel nicht zu nahen gewagt hat-
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ten, wenn er das Kind ebenso gut wie die Trauben dar-
gestellt hatte.

Erhalten geblieben sind jedoch nur stillebenartige Dar-
stellungen von Friichten aus der romischen Zeit. Die
meisten dieser erhaltenen Darstellungen wurden im er-
sten nachchristlichen Jahrhundert gemalt und stammen
aus den Gebieten Kampaniens, die 79 n. Chr. vom Vesuv-
ausbruch begraben worden waren. Sie waren Teil der
Wanddekoration von Villen und Hausern wohlhabender
Blirger sowie von ausgemalten Grabern. Die Friichte
werden hier auf Tellern, in Koérben und Glasschiisseln
angeordnet sowie auf illusionistisch gemalten Absatzen
und Auflageflachen. Ein beriihmtes und sehr schones
Beispiel stammt aus der Casa di Giulia Felix in Pompeji.
Das Fresko, das sich heute im Museo Archeologico Nazio-
nale in Neapel befindet, zeigt eine groRe Glasschiissel,
die mit Apfeln, Trauben, Granatépfeln und Birnen gefiillt
ist (Abb. 5).

Bilder, die ausschlieBlich Friichte und andere Nahrungs-
mittel in unverarbeitetem Zustand zeigen, werden als
Xenia bezeichnet. Diese Bezeichnung ist vom griechi-
schen ,xenos" (der Fremde, Gast) abgeleitet und bedeutet
Gastgeschenk. Der rémische Architekt Vitruv berichtet in
seiner Abhandlung uber die Architektur, warum Bilder,
die ausschlieBlich Nahrungsmittel zeigen, ebenfalls so ge-
nannt wurden: Einem griechischen Brauch zufolge, der
von den Romern (lbernommen wurde, tibergab ein wohl-
habender Gastgeber seinen Gasten tdglich frische, im
Rohzustand belassene Lebensmittel, aus denen sich die
Gaste dann selber ein Mahl bereiten konnten. Und Vitruv
erklart, daB Bilder, die solche Ensembles von Lebensmit-
teln nachahmten, ebenfalls wie die Geschenke selbst als
Xenia bezeichnet wurden. Diese Bilder erhielten ihren
Platz als Dekoration im Empfangsraum oder im Speise-
raum von Privathdusern, wo sie die dort stattfindenden
Gastmahler verewigten und auf den Ertrag des Grundbe-
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Abb. 5

Detail der Wandmalerei
aus dem Haus der Villa
Julia Felix in Pompeij:
Glasschtissel mit Friichten,
Neapel, Museo Archeo-
logico Nazionale

Abb. 6

Detail der Wandmalerei
aus dem Lararium der
Casa del Centenario in
Pompeij: Bacchus mit
riesiger Weintraube
bekleidet, Neapel, Museo
Archeologico Nazionale

sitzes und die iiblichen Freundschaftsgeschenke hinwie-
sen. Einige symbolisierten offensichtlich auch den Ablauf
der Jahreszeiten, worauf erhaltene Inschriften hinweisen.
Meist zeigen diese Xenia keine lippigen Vorrate, sondern
begrenzte Mengen. Es werden also nicht mehr Friichte
dargestellt, als bei einem Mahl auch gegessen wurden.
Die Bilder zeugen von einem ausgepragten Realitatsbe-
wuBtsein und wurden als Trompe-I'ceil (Augentdusch-
effekt) gemalt. Dadurch wurde der Betrachter animiert,
nach den frischen Friichten zu greifen.

Eine weitere Schriftquelle tiber antike Xenia mit Friichten
ist das Werk ,Eikones", das der Rhetoriker Philostratos
fast ein Jahrhundert nach Vitruv verfaBte. Er beschreibt
darin eine neapolitanische Bildergalerie und geht dabei
auch ausfuhrlich auf zwei als Xenia bezeichnete Bilder
ein, von denen eines eine Fiille von Friichten zeigt.
Wéhrend die stillebenartigen Darstellungen von Friichten
als hausliche Dekoration auf die Freude am kulinarischen
GenuB hinweisen, konnen sie in ausgemalten Grabern
auch eine religiose Symbolik aufweisen. So spielt der Tel-
ler voller Friichte im Triclinium-Grab des Cneo Vibrio Sa-
turnio in der Nekropole von Porta Ercolaneo vermutlich
auf den Leichenschmaus an.!

In der rdmischen Gartenmalerei finden wir Friichte in ih-
rer ,natiirlichen” Umgebung, d.h. am Baum hangend. Die
Blutezeit solcher Darstellungen ist das 1. Jahrhundert vor
Christus. Ein wunderschones Beispiel aus dieser Zeit sind
die Wandmalereien in der Casa del frutteto in Pompeji.
Vor schwarzem und blauem Grund werden hier verschie-
dene Obstbdume dargestellt, auf denen Vogel sitzen.
Wahrend die Obstbaume hier vermutlich einfach ,nur”
der Dekoration dienten, verweisen sie in ausgemalten
Grabern wahrscheinlich auf die paradiesischen Garten
des Elysiums?.

Bei religiésen und allegorischen Darstellungen treten
Friichte ebenfalls auf. Ein sehr originelles Beispiel einer
religiésen Darstellung ist ein Fresko aus dem Lararium
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(rém. Hausheiligtum) der Casa del Centenario in Pompeji
(1. Jh. n.Chr.,, Neapel, Museo Nazionale Archeologico).
Es zeigt den rémischen Weingott Bacchus vollstandig mit
einer riesigen Weintraube bekleidet (Abb. 6). Neben ihm
ist ein Berg (vermutlich der Vesuv) zu sehen, dessen unte-
re Hange mit Reben bewachsen sind. Der Weinbau trug
erheblich zum Reichtum Pompejis bei, so daB es nicht
verwundert, daB dort schon sehr frith der Kult des Bac-
chus gepflegt wurde.

Christliche Fruchtsymbolik

Mit dem Niedergang des rémischen Imperiums und dem
Aufschwung des Christentums wandelten sich Weltsicht
und Selbstverstandnis des Menschen grundlegend. Das
diesseitige Leben wurde nun als Durchgangsstation zum
eigentlichen, ewigen Leben betrachtet, und Dinge des
Alltags wurden nicht mehr fiir abbildungswiirdig befun-
den. Fir Stilleben und illusionistische Darstellungsmittel
gab es somit keinen Platz mehr, und die selbststandigen
Bilder von Friichten oder anderen Speisen verschwanden
nun fiir 1angere Zeit aus der europdischen Kunst. Die
Friichte wurden statt dessen zu Bedeutungstragern jen-
seits von Natur und Ernahrung. Als Quelle fir die symbo-
lische Deutung der Friichte dienten fast ausschlieBlich
die Bibel und die Schriften der Kirchenvater und Exege-
ten.

Bekannt ist vor allem der Apfel, der bereits in der griechi-
schen Mythologie eine bedeutende Rolle spielte. Er war
dort eng mit Venus (griech. Aphrodite), der Gottin der
Liebe, verbunden und wurde als Liebessymbol angesehen.
Im Verlauf des Mittelalters wurde der biblische Baum der
Erkenntnis zunehmend mit dem Apfelbaum gleichgesetzt,
und der Apfel selbst wurde somit zum Symbol der Verlo-
ckung dieser Welt. Ob aber wirklich am Anfang der Apfel
war, bleibt fraglich. Der Bericht vom Siindenfall nennt
namlich die verbotene Frucht nicht beim Namen. Als Ur-




sache dafiir, daB sich die Kiinstler meist fiir den Apfel
entschieden, wird auch heute noch haufig die Wortahn-
lichkeit der Begriffe ,Apfel” und ,Boses” (lat.: malum) ge-
nannt? Bei den Rémern bezeichnete jedoch ,malum” oh-
ne unterscheidendes Beiwort neben dem gewéhnlichen
Apfel auch die Quitte, den Granatapfel sowie Pfirsich
und Aprikose. Moglich ist aber, daB im Mittelalter mit
,malum” ohne Zusatz meist der gewdhnliche Apfel ge-
meint war, welcher vermutlich auch leichter verfiigbar fiir
die Kiinstler war als die anderen genannten Friichte. Fest
steht jedenfalls, daB der Apfel zum Attribut von Adam
und Eva wurde, auch wenn diese aulerhalb des Rahmens
der Siindenfallgeschichte dargestellt wurden. In der Hand
Marias oder des Jesuskindes verliert der Apfel jedoch sei-
ne negative Wertung. Maria wurde als Evas Gegenspiele-
rin angesehen, und der Apfel in ihrer Hand wies sie als
die ,neue Eva" aus, die das Heil in Gestalt des Jesuskin-
des in die Welt gebracht hat. Wenn das Jesuskind nach
einem Apfel greift, so nimmt es sinnbildhaft als der
,nheue Adam" die Siinden der Welt auf sich. Besonders
haufig stellte Hans Memling Maria und das Jesuskind
mit einem Apfel in den Héanden dar. Als Beispiel sei hier
seine ,Madonna mit dem Kind" (um 1485-1490, Lissa-
bon, Museu Nacional de Arte Antiga) genannt. Der Ver-
weis auf den Siindenfall bzw. auf das Paradies ist be-
sonders offensichtlich, wenn sich Maria und das Jesus-
kind unter einem Apfelbaum befinden. Lucas Cranach
hat dieses Motiv mehrmals gemalt, eines der Bilder ent-
stand um 1535 und befindet sich in der Staatlichen
Kunsthalle in Karlsruhe. So wie Adam einst den Apfel von
Eva erhielt, bekommt bei diesem Bild das Christuskind
vom kleinen Johannes einen Apfel gereicht, der somit zur
Frucht der Versdhnung und Entsiihnung wird.

Bevor die Ansicht aufkam, daR es sich bei der verbotenen
Frucht des Paradieses um einen Apfel handelte, wurde
diese in der frithchristlichen Kunst meist als Feige darge-
stellt.4 Dies 1aBt sich vermutlich auf ihre erotische Bedeu-
tung in der Antike und auf den Feigenblattgiirtel von
Adam und Eva zuriickfithren. Nachdem Apfelbaum und
Feigenbaum einige Zeit lang konkurriert hatten, setzte
sich dann schlieBlich der Apfelbaum durch, vor allem im
Norden. Der berihmte Adam und Eva-Kupferstich von
Albrecht Diirer (1504), der in Italien gewesen war und
Feigenbdume aus eigener Anschauung kannte, zeigt ein
Gemisch aus beiden: der Baum trégt Apfel, aber die Blat-
ter sind die eines Feigenbaums (Abb. 7). Diesem Beispiel
folgten weitere deutsche Zeitgenossen wie z.B. Hans
Baldung Grien und Lucas Cranach. Den Apokryphen des
Abraham entsprechend, wurde der Baum der Erkenntnis
gelegentlich auch als Weinstock dargestellt. Andere Obst-
baume, die in der jeweiligen Gegend heimisch sind, wur-
den ebenfalls gelegentlich dargestellt. So wurde in Italien
von einigen Kiinstlern die Orange als Frucht des Siinden-
falls gewahlt. Die Wahl konnte aber auch auf eine nicht-
heimische Frucht fallen. So ist auf dem Fliigelaltar von
Jan van Eyck in Gent (1432, St. Bavo) die von Eva ge-
pfliickte Frucht eine Zitrone. Ahnlich wie beim Apfel kann
die Bedeutung von Zitrone und Orange aber auch positiv

sein, und zwar als Attribut von Maria und Christus, wel-
che das Paradies wieder fiir die Menschheit ge6ffnet ha-
ben. Vor allem der Orangenbaum tritt haufig im Hinter-
grund bei italienischen Mariendarstellungen des 15. Jahr-
hunderts auf, u.a. bei Andrea Mantegna, Andrea del
Verocchio und Carlo Crivelli.

Die Weintraube, die in der Antike das Attribut des Wein-
gottes Bacchus (griech. Dionysos) war, wird zum Symbol
Christi und seines Opfertodes. Im Johannes-Evangelium
vergleicht Christus sich selbst mit dem wahren Wein-
stock und seine Jiinger mit den Reben, bei Matthaus be-
zeichnet der sich opfernde Christus den Wein beim letzten
Abendmabhl als sein Blut. Friichte mit farbigem Saft wie
Johannisbeeren oder Brombeeren wurden ebenfalls wie
die Traube zum Symbol fiir das Blut Christi und folglich
auch fiir die Passion. Bereits die friihchristlichen Kirchen-
vater haben Maria zudem als Weinstock gepriesen, dessen
Frucht Christus ist. So gibt es zahlreiche Darstellungen
von Maria, die eine Traube in der Hand halt oder aus der
eine das Christuskind tragende Weinrebe wéchst. Eines
von zahlreichen Beispielen ist Lucas Cranachs ,Trauben-
madonna” (um 1525, Miinchen, Bayerische Staatsgemal-
desammlungen, Alte Pinakothek, Abb. 8). Die Beschafti-
gung mit der Literatur und den Bildwerken des Altertums
im ausgehenden Mittelalter fihrte dazu, daB die Wein-
traube nun auch wieder als Sinnbild der Sinnenfreude
auftreten konnte. Ein Beispiel ist ,Das Goldene Zeitalter"
von Lucas Cranach d. A. (um 1530, Miinchen, Bayerische
Staatsgemaldesammlungen, Alte Pinakothek). Auf der
rechten Bildseite ist dort ein im Gras sitzendes nacktes
Paar zu sehen, das geniillich Trauben verzehrt.

Die Erdbeere erscheint am haufigsten in der Nahe von
Maria und wurde als Sinnbild edler Bescheidenheit und
Demut angesehen. Ein Beispiel ist Stefan Lochners ,Ma-
donna im Rosenhag” (um 1448, Kdln, Wallraf-Richartz-
Museum). Die Madonna sitzt hier auf einem Kissen im
Rasen, der mit einer Vielzahl von Erdbeeren bedeckt ist.
Sowohl hier wie auch bei fast allen anderen Darstellun-
gen dieser Zeit werden die Erdbeeren von der Seite
wiedergegeben, wéhrend die Bliten und Blatter in Auf-
sicht gezeigt werden. Daf die Erdbeere Maria zugeordnet
wurde, liegt vermutlich daran, daB die Pflanze Bliiten und
Friichte zur gleichen Zeit tragt. Diese Gleichzeitigkeit wur-
de mit dem Status von Maria verkniipft, die Jungfrau und
Mutter zugleich ist. Das dreigeteilte Blatt der Erdbeere
war zudem Symbol der Trinitat. Auch bei Darstellungen
des Paradieses ist die Erdbeere haufig anzutreffen, was
unter anderem darauf zurtickzufiihren ist, dal3 die Erdbee-
re bereits in der Antike als Speise des Goldenen Zeitalters
galt und Ovid sie als solche in seinen im Mittelalter viel
gelesenen ,Metamorphosen” beschreibt. In der Bibel wird
die Erdbeere hingegen nicht erwdhnt, aber im Volksglau-
ben war sie die Speise der Seligen im Jenseits, vor allem
die der friihverstorbenen Kinder. So wurde erzéhlt, dal
Maria am Johannistag mit den kleinen Kindern in die
Erdbeeren geht. Diese Frucht kann jedoch auch zum Sym-
bol der Verlockung werden wie beim ,Garten der Liiste”
von Hieronymus Bosch (um 1510, Madrid, Prado).

Abb. 7

Albrecht Diirer: Kupfer-
stich »Adam und Eva”
1504

Abb. 8

Lucas Cranach: Trauben-
madonna, um 1525,
Miinchen, Bayerische
Staatsgemdldesamm-
lungen, Alte Pinakothek



Abb. 9

Oberrheinischer Meister:
Paradiesgdrtlein, 1410,
Frankfurt, Stddelsches
Kunstinstitut

Die Kirsche galt als Frucht des Paradieses und der Seeli-
gen. So befindet sich auch im ,Paradiesgértlein” eines
oberrheinischen Meisters (1410, Frankfurt, Stadelsches
Kunstinstitut) ein Kirschbaum, von dem gerade die Friich-
te in einen Korb gepfliickt werden (Abb. 9). Auf dem
Steintisch neben der lesenden Maria befindet sich eine
Schale mit Apfeln, von denen bereits gegessen wurde,
wovon die neben der Schale liegenden Apfelschalen zeu-
gen. Kirschen symbolisieren aber auch wegen ihres roten
Saftes die Passion Christi®, und mit dieser Sinngebung
erscheinen sie vermutlich auch in der Hand des Christus-
kindes sowie bei Darstellungen des Letzten Abendmahls.
Um 1570/73 malte Federico Barocci die ,Ruhe auf der
Flucht nach Agypten” (Vatikan, Pinakothek). Die Legende
berichtet eigentlich, daB die heilige Familie unterwegs in
der Wiiste unter einer Dattelpalme Rast gemacht hat. Als
sie feststellte, daR die Friichte zu hoch hingen, befahl das
Jesuskind, die Palme solle sich neigen, woraufhin Maria
die Datteln miihelos vom Baum pfliicken konnte. Bei
Barocci macht die heilige Familie jedoch nicht unter einer
Dattelpalme, sondern unter einem Kirschbaum Rast.
Auch hier symbolisieren die Kirschen offensichtlich die
Passion und Auferstehung Christi. Verschiedene Kiinstler
orientierten sich an diesem Bild und stellten ebenfalls die
heilige Familie unter einem Kirschbaum dar.

Die in der Bibel nicht erwdhnte Birne tritt in der italieni-
schen Malerei und vor allem bei Albrecht Direr im Zu-
sammenhang mit Maria und dem Christuskind auf. Ge-
nauere Untersuchungen zur Bedeutung dieser Frucht gibt
es bisher noch nicht. Von Anzelewsky wird sie als Symbol
der allumfassenden Liebe gedeutet, Nachweise fehlen je-
doch.® Levi d'Ancona hingegen weist auf den hl. Bern-
hard von Clairvaux und den hl. Bonaventura hin und
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nennt zahlreiche Beispiele aus der italienischen Malerei,
in denen die Birne Maria und Christus wegen der SiiRe
ihres Geschmacks symbolisiert.” Moglicherweise weist die
Birne auch auf die Passion hin8, da in der Volkssage ge-
schildert wird, daB ein Birnenbaum zum Zeichen fir ei-
nen unschuldig Hingerichteten griin ausschlagt.®

Der Granatapfel war in der Antike wie der Apfel ein Attri-
but der Venus und wegen seiner vielen Samen ein Sym-
bol der Fruchtbarkeit, Liebe und Heirat. Im Alten Testa-
ment wird der Granatapfel zum Liebeszeichen und zum
Zeichen gottlichen Segens. In der allegorischen Schrift-
auslegung der Kirchenvéter wurde die Bedeutung des
Granatapfels wie im Altertum von der Vielzahl seiner Ker-
ne hergeleitet. Diese wurde mit der Vielzahl der Martyrer
der Kirche verglichen, wodurch der Granatapfel zum Sym-
bol der Kirche wurde und somit wiederum zum Attribut
von Maria, der Mutter der Kirche. Zum Christussymbol
wurde er, weil die rote Farbe der Kerne und der Bliiten
mit dem Blut Christi in Verbindung gebracht wurde. Der
Granatapfel ist zudem ein Symbol der Unsterblichkeit
und der Wiedergeburt, was sich vermutlich aus der anti-
ken Mythologie herleiten 148t, denn dort war er auch das
Attribut der Proserpina (griech. Persephone) und stand
fiir deren regelmaRige Riickkehr zur Erde im Friihling.
Ab dem 15. Jahrhundert ist der Granatapfel haufiger auf
religiosen Darstellungen anzutreffen, vor allem in Italien.
Er wird entweder Maria oder dem Jesuskind oder auch
beiden in die Hand gegeben. Ein Beispiel ist die ,Madon-
na della Melagrana” von Sandro Botticelli (1487, Florenz,
Uffizien). Maria und das Jesuskind halten hier gemein-
sam einen aufgeschnittenen Granatapfel. Ein deutsches
Beispiel ist Hans Burgmaiers ,Madonna mit dem Kind"
(1509, Niirnberg, Germanisches Nationalmuseum). Burg-
maier war in Italien gewesen und kannte daher den
Granatapfel aus eigener Anschauung.

Noch bevor es das Stilleben als eigenstandige Gattung
gibt, treten seit dem ausgehenden 14. Jahrhundert ,Stil-
leben-Inseln” in Bildern mit religiéser Thematik auf. Zu
solchen Stillebendetails, die in religiose Bilder integriert
werden, zahlen auch Teller oder Schalen, die mit verschie-
denen Friichten gefiillt sind. Aber auch hier handelt sich
um symbolische Friichte, die inhaltlich an das Andachts-
bild gebunden sind. Ein Beispiel ist Joos van Cleves
,Heilige Familie" (um 1520, New York, Metropolitan
Museum). Das Bild zeigt im Vordergrund einen Teller, auf
dem fast alle symboltrachtigen Friichte vereinigt sind: ein
Apfel, eine Birne, ein angeschnittener Granatapfel, Wein-
trauben und Kirschen.

Portrats mit Friichten

Friichte mit religidser Sinngebung gibt es nicht nur in der
religiosen Malerei, sondern wir finden sie auch bei friihen
profanen Portratdarstellungen. Als Beispiel sei hier ein
Doppelbildnis des Meisters von Frankfurt genannt (1496,
Antwerpen, Koninklijk Museum voor Schone Kunsten).
Der Kunstler, der vermutlich aus den nordlichen Nieder-



landen stammt, hat sich hier zusammen mit seiner Frau
dargestellt. Beide sitzen vor einem Tisch, auf dem sich ei-
ne Weinkanne, zwei mit Wein gefillte Glaser, zwei Brote
und eine Schale mit Kirschen befinden. Diese stilleben-
artig ausgebreiteten Nahrungsmittel sind offensichtlich
ein Hinweis auf die Religiositat des Paares, ihren Glau-
ben an Christus und die durch dessen Tod bewirkte Hoff-
nung auf Erlésung und das Ewige Leben. Wéahrend Wein,
Brot und Kirschen als symbolischer Hinweis auf die Eu-
charistie zu verstehen sind, deuten letztere zudem als
himmlische Friichte auf das Ewige Leben hin. Die groRe
Fliege auf der weiBen Haube der Frau versinnbildlicht
hingegen die Siindhaftigkeit und Vergédnglichkeit des
menschlichen Lebens.

Weniger eindeutig ist dagegen die Bedeutung des Gra-
natapfels, den Kaiser Maximilian | auf dem von Diirer ge-
malten Portrat wie einen Reichsapfel in der Hand halt
(um 1519, Niirnberg, Germanisches Nationalmuseum,
Abb. 10). Die Frucht wurde bisher sehr unterschiedlich
interpretiert: als Symbol der Auferstehung nach dem Tod,
als Symbol der EheschlieBung und als Symbol der Adlig-
keit und Milde. Hinzu kommt, da Maximilian nach der
Eroberung von Granada 1492 das Wappenzeichen dieses
Konigreiches, namlich den Granatapfel, zu Ehren Konig
Ferdinand des Katholischen von Spanien als Abzeichen
gewahlt hatte.!

Friichte konnen bei Portrats dieser Zeit aber auch auf die
Freude am Studium und an der Zucht einheimischer, stid-
landischer und exotischer Friichte hinweisen. Das be-
kannteste und originellste Beispiel ist das von Giuseppe
Arcimboldo gemalte Portrat Rudolfs Il als Vertumnus,
romischer Gott der Vegetation (ca. 1591, Stockholm, Sko-
kloster Slott). ,Fruchtiger” als dieses Bild kann ein Portrat
gar nicht sein. Die européischen Hofe widmeten sich zu
dieser Zeit mit Begeisterung der Naturwissenschaft, der
vor allem am Prager Hof Rudolfs II. eine besondere Rolle
beigemessen wurde. Davon zeugt auch dessen Portrat,
das keinesfalls als Karikatur gedacht war. Der Kopf des
Kaisers wird ganz aus den Friichten verschiedener Jahres-
zeiten zusammengesetzt (Abb. 11). Wie Vertumnus
herrscht Rudolf Il Giber die Pflanzen und Friichte.

Ein viel weniger bekanntes Beispiel dieser Zeit ist das von
Hans Bock d. A. gemalte Bildnis des Baseler Medizinpro-
fessors Felix Platter (1584, Basel, Offentliche Kunst-
sammlung). Dieser besaR ein Kunst-, Raritaten- und Na-
turalienkabinett, das im 16. und 17. Jahrhundert zu den
groBten Sehenswiirdigkeiten in Basel gehérte. In seinem
botanischen Garten ziichtete er zudem sudlandische
Friichte. Einige von diesen sind auch auf dem Portrét dar-
gestellt. So ist links neben dem Dargestellten ein Tisch zu
sehen, auf dem verschiedene Friichte liegen, wahrend
rechts von ihm ein Zitronenbaumchen steht.

Eine einzelne Zitrone kann bei Portrats aber auch eine
ganz andere Bedeutung haben. Adolf Schwammberger
hat darauf hingewiesen, daB bei Portrats, die bis zur Mit-
te des 18. Jahrhunderts entstanden, die dargestellten
Personen, die eine Zitrone in der Hand halten, in mehre-
ren Fallen zur Zeit der Entstehung des Bildes bereits ver-

storben oder verwitwet waren. Die Zitrone konnte hier
also auf Tod und Trauer hinweisen. Unterstitzt wird diese
These durch die Tatsache, daB die Zitrone eine wichtige
Rolle beim Beerdigungsbrauchtum spielte. Sie wurde Ver-
storbenen mit ins Grab gelegt, und sie wurde an Pfarrer,
Kiister, Leichentrdger sowie an die Trauergemeinde ver-
teilt. Dieses Brauchtum ist seit dem 17. Jahrhundert
nachweisbar. Da die Zitrone zudem eine weitgereiste und
teure Frucht war, kann sie aber auch auf Wohlstand und
Wiirde hindeuten. Dies ist vermutlich auch der Fall bei
dem von Hans Muelich gemalten Portrat des Miinchner
Kaufmanns Andreas Liegsalz (1540, Miinchen, Bayeri-
sche Staatsgemaldesammlungen, Alte Pinakothek). Das
Bild entstand zu dessen Lebzeiten und zeigt Liegsalz an
einem Tisch, auf dem eine Zitrone mit Zweig und Blattern
liegt.

Edouard Manet versah im 19. Jahrhunderts ebenfalls ei-
nige Portrats mit einer Zitrone, die meist Teil eines Stille-
ben-Arrangements innerhalb des Portrats ist. Ein Beispiel
ist das kleinformatige Portrat von Théodore Duret (1868,
Paris, Musée du Petit Palais, Abb. 12). In seiner Monet-
Biographie berichtet Duret, wie Manet Stiick fiir Stiick
das ,Stilleben” in der unteren rechten Bildecke, zu dem
auch eine Zitrone gehort, hinzufiigte: ,Zuletzt aber tat er
noch etwas ganz Uberraschendes hinzu — er legte eine Zi-
trone auf das Wasserglas auf dem Tablett. Ich wunderte
mich iiber dieses allméhliche Hinzufiigen von Beiwerk,
aber als ich mich fragte, wozu dies dienen sollte, begriff
ich, dass ich es hier mit einer impulsiven und natiirlichen
Art der Anschauung und der Empfindung zu tun hatte.
Offenbar gefiel ihm das einténige Grau des Bildes nicht.
Wonach sein Auge verlangte, und da er sie zundchst
ausser Acht gelassen hatte, fligte er sie eben unter dem

Abb. 10

Albrecht Diirer: Portrdt
von Kaiser Maximilian |,
um 1519, Niirnberg,
Germanisches National-

museum

Abb. 11

Giuseppe Arcimboldo:
Portréit Rudolfs Il als

Vertumnus, um 1591,
Stockholm, Skokloster
Slott



Abb. 12

Edouart Manet: Portrdt
des Théodore Duret,
1868, Paris, Musée du
Petit Palais

Vorwande eines Stillebens hinzu."" Im Gegensatz zu den
bereits erwahnten Portrats mit Zitronen, die bis zur Mitte
des 18. Jahrhunderts gemalt wurden, ist hier die Frucht
laut Duret also frei von jeglicher sinnbildlicher Bedeu-
tung und wurde einfach ,nur" als Farbfleck vom Kiinstler
hinzugefiigt. George Mauner hingegen ist der Meinung,
daB sich die Zitrone auf den Dargestellten bezieht, ohne
dal3 dieser das wulBte. Er weist darauf hin, daB Duret in
seinem Werk ,Peintres francais en 1867" Manets Kunst
teilweise auch kritisierte, was dieser ihm vermutlich iibel-
nahm. Die Zitrone konnte daher laut Mauner Duret als
falschen Freund ausweisen.'? Diese Bedeutung war der
Zitrone im 16. Jahrhundert zugewiesen worden. So ist in
Mathias Holtzwarts ,Emblematum” von 1581 ein Em-
blem' zu sehen, dessen Bild eine groBe Zitronatzitrone
zeigt, die auf einem Tisch liegt. In dem Epigramm darun-
ter wird diese Frucht mit dem falschen Freund verglichen,
da die Zitrone einerseits durch ihre duBere Schénheit und
ihren Duft besticht, aber andererseits im Inneren sauer
wie Essig ist.'

Bei niederlandischen Portrats des 17. Jahrhunderts halten
die dargestellten Personen auffallend haufig Trauben in
der Hand. Diese Tatsache hat Eddy de Jongh 1974 dazu
veranlaBt, solche Portrats genauer zu untersuchen.' lhm
zufolge beziehen sich Portrats mit Trauben, die in den
nordlichen Niederlanden nach 1618 entstanden, auf ein
Emblem von Jacob Cats, das erstmals 1618 in dessen
Werk ,Maechden-plicht” erschien. Dieses zeigt eine
mannliche Hand, die eine Traube am Stil ergreift. Das
Motto des Emblems lautet in diesem Werk: ,Ehre ist zer-
brechlich”. Laut de Jongh symbolisiert hier die Traube die
Jungfraulichkeit des noch unverheirateten Madchens, ihr
Stil hingegen die Ehe. Die Hand steht dabei fiir den
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Mann, der eine Frau nur ,in Besitz nehmen" darf, indem
er sie heiratet. Die am Stil gehaltene Traube zahlreicher
Portrats deutet de Jongh dementsprechend als Symbol
der Unschuld. Auch bei Familienportrats wird seiner Mei-
nung nach auf Cats Emblem Bezug genommen. Hier deu-
tet er die Traube in der Hand der Frau, des Mannes oder
auch der Kinder als Hinweis auf die reine eheliche Liebe
und die mit dieser einhergehende Fruchtbarkeit des Ehe-
paares. Portrdts mit Trauben, die hingegen in den siid-
lichen Niederlanden vor 1618 gemalt wurden, beziehen
sich laut de Jongh auf die traditionelle christliche Symbo-
lik der Frucht. Als Beispiel nennt er u.a. das Portrat von
Agniete van den Rijne, das Joos van Cleve im frihen 16.
Jahrhundert gemalt hat (Enschede, Rijksmuseum Twen-
the). Die Dargestellte halt eine Weintraube in den Han-
den, und vor ihr auf der Fensterbank liegt eine Weinran-
ke. De Jongh zufolge nimmt dieses Bild deutlich Bezug
auf Mariendarstellungen. Jan Baptist Bedaux vertritt hin-
gegen die Meinung, daR die Traube sowie andere Friichte
auf Portrats des 16. und 17. Jahrhunderts in der Regel als
Fruchtbarkeitssymbole zu deuten sind. Er weist auf ein
Familienportrat im Stadtischen Museum in Briigge hin,
das vermutlich 1583 entstand. Der eingefiigte Text des
Bildes beruht auf Psalm 128 und vergleicht die Frau mit
einem fruchtbaren Weinstock: ,Dein Weib wird sein wie
ein fruchtbarer Weinstock drinnen in deinem Hause"
(Psalm 128,3). Bedaux weist weitere Portrats von Fami-
lien und Frauen mit dieser Sinngebung nach und reiht
auch das Gemalde von Joos van Cleve hier ein. Bilder, die
nur die Weintraube, nicht aber den rankenden Weinstock
aufweisen, werden von ihm ebenfalls in diese Tradition
eingereiht. Er geht zudem davon aus, daB die Traube
schlieBlich im Laufe der Zeit auch durch andere Friichte
ersetzt wurde, welche somit im allgemeineren Sinne
ebenfalls als Fruchtbarkeitssymbole gedeutet werden
kénnen.'® Bei diesem letzten Schritt, den Bedaux geht, er-
hebt sich aber die Frage, ob die Verwendung verschiede-
ner Friichte nicht doch differenzierter gesehen werden
sollte.

Mit der Birne wurde im 19. Jahrhundert in Frankreich ei-
ne ganz bestimmte Person in Verbindung gebracht. Nach-
dem es Herzog Louis Philippe von Orléans gelungen war,
nach der Julirevolution 1830 an die Macht zu gelangen,
verwendeten verschiedene republikanisch gesinnte Kari-
katuristen diese Frucht als Symbol fiir den Regenten.
Charles Philipon, Herausgeber der beiden republikani-
schen Zeitschriften ,La Caricature” und ,Le Charivari"
und selbst Karikaturist, hatte dieses Karikatursymbol ent-
wickelt. Eine Zeichnung von ihm, entstanden im Novem-
ber 1831 als Demonstration wahrend einer Gerichtsver-
handlung, verwandelt das Gesicht von Louis Philippe in
eine Bire. Damit hatte er ein dauerhaftes Symbol fiir
den Biirgerkénig geschaffen, denn viele andere Karikatu-
risten, unter ihnen auch Honoré Daumier und Grandville,
verwendeten seitdem ebenfalls die Birne.'” Ein bekanntes
Beispiel ist die Zeichnung ,Masken" von Honoré Daumier,
die am 8. Marz 1832 in der ,Caricature” erschien. Sie
zeigt 15 Gesichter fiihrender Politiker der Julimonarchie



in der Art antiker Theatermasken. In der Bildmitte ist eine
Birne dargestellt, die den Regenten verkérpert. Daumier
benutzte die Birne in zahlreichen Variationen. Eine Feder-
lithographie, am 7. September 1834 erschienen in ,Le
Charivari”, zeigt den Konig in Gestalt der Birne und be-
kleidet mit einem weiten Mantel, der wie bei einer
Schutzmantelmadonna schiitzend um verschiedene Per-
sonlichkeiten seines Regimes gelegt ist. Die Bildlegende
lautet: ,Schmiergelder, Willkiirverhaftungen, BeschieBun-
gen, Morde in der Rue Transnonain — sie deckt alles mit
ihrem Mantel"'® (Abb. 13).

Wenn Kiinstler des 20. Jahrhunderts eine bestimmte
Frucht zu ihrer Lieblingsfrucht auserkoren haben, so kén-
nen auch deren Selbstportréats von dieser Vorliebe ge-
pragt sein. Ein Beispiel sind zwei Selbstbildnisse des
Schweizer Expressionisten Cuno Amiet. Das eine von
1895 (Chur, Budener Kunstmuseum) zeigt den Kiinstler
ganz von Apfeln umgeben, die er selber auf den Rahmen
gemalt hat. Beim zweiten von 1902/03 (Privatbesitz)
stellt sich Amiet mit einem Apfel in der Hand dar. Bei El-
vira Bach ist es nicht der Apfel, sondern die Erdbeere. In
dem ersten Bild, das, wie sie sagt, etwas mit ihr selbst zu
tun hat und 1973 entstand (ohne Titel), wird ihr eigener
Kopf zu einer Erdbeere. Im Werk von Paula Modersohn-
Becker spielen Zitrusfriichte eine besondere Rolle, wovon
auch ihr ,Selbstbildnis mit Zitrone" (190607, Hamburg,
Privatbesitz) zeugt.

Vorstufen des Fruchtstillebens: Holzeinlegearbeiten,
naturwissenschaftliche Illustrationen, Markt-, Kiichen-
und Mabhlzeitbilder

In der zweiten Halfte des 15. Jahrhunderts etablierte sich
in Italien eine neue dekorative Form der Raumausstat-
tung, die fiir die kiinftige Entwicklung des Frichtestille-
bens als autonomes Tafelbild von Bedeutung war. Wand-
verkleidungen aus intarsierten polychromen Hélzern lie-
Ben den schon in der Antike bekannten Trompe-I'ceil-Ef-
fekt wieder aufleben. Diese kunstvollen und aufwendigen
Einlegearbeiten verzierten Riickenlehnen des Chorges-
tiihls, Wande von Palasten und Mébel. Dargestellt wur-
den alltagliche Gegenstande, die in Regalfachern, Ni-
schen oder Wandschrénken angeordnet sind. Wichtig war
dabei die illusionistische Bildwirkung, wobei sich aber die
farbige Gestaltung auf die verschiedenen natiirlichen so-
wie geringfligig gefarbten Holzarten beschrankt, so daB8
eine ,echte” Tauschung hier nicht vorliegt. In Urbino gab
1475 der Herzog von Montefeltro fiir sein studiolo im Pa-
lazzo Ducale einzigartige Holzeinlegearbeiten in Auftrag,
in deren Architektur ein von romischen Fresken inspirier-
ter Friichtekorb eingefiigt ist.

Ende des 15. Jahrhunderts wurden auch gemalte Stille-
ben an Stelle von Intarsienfeldern in die Rahmung von
Mobeln fir den kirchlichen Bereich eingesetzt. So malte
Antonio da Crevalcore aus Bologna 1480 sechs heute
nicht mehr erhaltene Friichtebilder, die in die Wand einer
Sakristei eingelassen waren.

Bilder mit Friichten wurden in einzelnen Fallen auch
schon isoliert gesammelt, so wurde ein weiteres Friichte-
bild von Crevalcore 1506 von Isabella d'Este, Markgréfin
von Mantua, fir ihr Raritaten-Kabinett erworben. Dieses
heute nicht mehr erhaltene Bild wurde ihr von dem Bo-
logneser Kunsthéndler Hieronymus Casius vermittelt, der
das Gemalde in einem Schreiben erwahnt.

Zu dieser Zeit wuchs das Interesse an der Naturwissen-
schaft und am genauen Studium einzelner Friichte und
Blumen immer mehr, was zu einem Aufschwung der na-
turwissenschaftlichen lllustration in der ersten Halfte des
16. Jahrhunderts fithrte. Die europdischen Hofe nahmen
sammelnd und forschend an der Entwicklung der Natur-
wissenschaft teil und ziichteten seltene Blumen und
Frichte. Zu jedem SchloB gehérte auch ein Obstgarten.
Ottheinrich soll 1544 in Heidelberg ebenfalls einen Gar-
ten angelegt haben, ,der die Bewunderung der Zeitge-
nossen erregte wegen der vielen seltenen und kostbaren
Pflanzen: der Apfelsinen, Zitronen, Oliven, Granatépfel,
Melonen, Gurken, Feigen und Rosinen. Alle diese Pflan-
zen wurden von einem in der Mitte des Gartens stehen-
den Springbrunnen bewéssert. Im Winter wurde Gber den
ganzen Garten eine Art Haube gestiilpt und darin zwei
eiserne Ofen aufgestellt, die standig stark geheizt wa-
ren."? In diesem Bericht wird darauf hingewiesen, dal
fir die exotischen Pflanzen natrlich auch entsprechende
Bedingungen geschaffen werden muflten. Die ersten
Orangerien, die im 16. Jahrhundert errichtet wurden, um
die Orangen vor Kalte zu schiitzen, waren noch recht ein-
fache Gebilde aus Planken und Sackleinen. Spater dann
entwickelten sie sich zu palastahnlichen Bauten, wie sie
beispielsweise in Versailles zu sehen sind.

Die Kiinstler begleiteten auch Expeditionen und brachten
detailgenaue Zeichnungen und Aquarelle von exotischen
Friichten mit nach Hause. Es wurden nun jene Naturndhe
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Abb. 13

Honoré Daumier: ,Pot de
vin, arrestations arbitrai-
res, mitrillades, trans-
noninades, elle couvre
tout de son manteau”, Fe-
derlithographie 1834



Abb. 14

Maria Sibylla Merian:
Ananas, 1705, kolorierter
Stich (aus ,Metamorpho-
sis Insectorum Surinamen-
sium”)

Abb. 15

Joachim Beuckelaer:
,Obst- und Gemiisestille-
ben mit Marktfrau®, 1564,
Kassel, staatliche Museen,
SchloB8 Wilhelmshdhe

und Detailgenauigkeit erarbeitet, die die Faszination der
Frichtestilleben vor allem im 17. Jahrhundert ausmach-
ten. Bereits um 1520 entstand die erste bekannte euro-
pdische Illustration einer Ananas: 1513 sandte Konig Fer-
dinand von Spanien Oviedo, einen spanischen Edelmann,
nach Hispaniola, um dort die Goldminen zu iberwachen.
Seine herausragende Bedeutung aber erlangte Oviedo als
Chronist der frithen spanischen Kolonialherrschaft und
durch seine detailgenauen Naturbeschreibungen. Auch
die Ananasfrucht wurde von ihm ganz genau beschrie-
ben, und er zeichnete sie. Oviedo war ganz begeistert von
dieser Frucht, und seine Beschreibung ist eine einzige Lo-
beshymne. Seiner Meinung nach reichen die fiinf Sinne
des Menschen nicht aus, um die Einzigartigkeit der Ana-
nas zu erfassen und zu wiirdigen. Die Illustration erschien
1535 in seiner mehrbandigen ,Naturgeschichte In-
diens".20

Eine bedeutende Vertreterin der naturkundlichen Illustra-
tion war im folgenden Jahrhundert Maria Sibylla Merian,
die ebenfalls die Ananas als die Konigin aller Friichte
ansah. Zwischen 1699 und 1701 bereiste sie das heutige
Surinam. Ihr Hauptinteresse galt dort zwar den Insekten,
aber sie zeigt diese in ihren Abbildungen an den Pflan-
zen und Frichten, auf denen sie sie gefunden hat. 1705
erschien ihre beriihmte ,Metamorphosis Insectorum Suri-
namensium”, in der sie die Ananas besonders hervorhebt:
.Die Ananas als wichtigste aller eBbaren Friichte ist dem-
zufolge auch die erste dieses Werkes und meiner Beob-
achtung. Auf dem ersten Blatt wird sie bliihend gezeigt,
wahrend auf dem folgenden eine reife zu sehen sein
wird."?" (Abb. 14) Den Geschmack beschreibt sie eben-
falls: ,Der Geschmack dieser Frucht ist, als ob man Trau-
ben, Aprikosen, Johannisbeeren, /"\pfel und Birnen mitein-
ander vermengt hatte, die man alle gleichzeitig darin
schmeckt." 22
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Im 16. Jahrhundert entstanden in den Niederlanden die
ersten Markt- und Kiichenbilder mit religiésem Bezug.
Diese Bilder verbinden biblische Themen mit aktuellen
Markt- und Kiichenszenen. Interessant dabei ist, da3 letz-
teren nicht eine Nebenrolle zugewiesen wurde, wie es ei-
gentlich der traditionellen Bildauffassung entsprochen
hatte. Die biblischen Szenen werden hingegen in den
Hintergrund ,verdrangt”, wahrend im Vordergrund eine
Fiille von Friichten in Schiisseln und Korben, Gemiise,
Fleisch, Fisch u.a. ausgebreitet wird. Manche Kiinstler ver-
zichteten sogar bereits im 16. Jahrhundert ganz auf das
biblische Szenarium, was die Marktbilder von Joachim
Beuckelaer bezeugen. Als Beispiel sei hier dessen ,Obst-
und Gemiisestilleben mit Marktfrau” (1564, Kassel, Staat-
liche Museen, SchloB Wilhelmshéhe) genannt. Das Bild
zeigt im Vordergrund eine Fiille von Friichten und Gemi-
se aus allen Erntezeiten (Abb. 15). Das tberquellende
Warenangebot dieser Bilder 148t sich auf die Produktions-
steigerungen in der Landwirtschaft zuriickfiihren: Neue
Anbaumethoden machten es zu dieser Zeit méglich, da3
Uberschiisse fiir die stadtischen Mérkte erzielt werden
konnten, wodurch die Friichte zur Handelsware wurden.
Trotzdem spiegeln die Bilder aber nicht ganz die realen
Verhaltnisse wider, denn das Angebot der Markte war
trotz verbesserter Agrarproduktion in der Regel viel be-
schrankter. Jeder groBere, wohlhabendere Haushalt be-
sal3 daher seit dem 16. Jahrhundert einen eigenen Obst-
garten, der es moglich machte, als abschlieBenden Gang
eines Banketts eine groBere Auswahl von Friichten zu ser-
vieren. Bei der Landbevélkerung blieb der Garten hinge-
gen meist fiir Feldfriichte und Gemiise reserviert. Obst
und Gemiise hatten namlich nicht den gleichen sozialen
Wert. Wahrend das am Boden wachsende Gemiise als
derb und baurisch galt, kamen die auf Bdumen wachsen-
den Friichte den hoheren Klassen der Gesellschaft zu. Die
auf den Marktszenen dargestellten Obstsorten waren al-
so nur einer kleinen Bevodlkerungsschicht verfiighar, und
zwar jener, die auch solche Gemalde kaufen konnte. Der
restlichen Bevolkerung fehlte nicht nur das Geld, sondern
ihr stand Obst, das auf Baumen wéchst, nach der sozial-
hierarchischen Lebensmittelverordnung gar nicht zu.23
Die Bilder bezeugen zudem, dall man schon damals wie
heute makellose und pralle Friichte schatzte. Es ent-
spricht jedoch nicht der Realitat, daB die Friichte damals
allesamt gesund und ohne Einstichstellen oder Deforma-
tionen waren, denn einen umfassenden Pflanzenschutz
gab es im Gegensatz zu heute nicht.

Mahlzeitdarstellungen mit Friichten und anderen Nah-
rungsmitteln entstanden ebenso bereits im 16. Jahrhun-
dert. Bei diesen Bildern wurden zunéchst symboltrachtige
Speisen ausgesucht, d.h. auch hier fehlte der religiose Be-
zug nicht. Ein Beispiel ist ,Der Haarlemer Patrizier Pieter
Jan Foppeszoon mit seiner Familie” von Marten van
Heemskerck (um 1530, Kassel, Staatliche Museen, Schlo
Wilhelmshéhe). Auf dem gedeckten Tisch befinden sich
u.a. auch Kirschen, die traditionell eine Anspielung auf
das Paradies sind und hier eine auffallende Ahnlichkeit
mit den Perlen des Rosenkranzes der Mutter aufweisen,



deren Farbe und GroBe mit denen der Kirschen tiberein-
stimmen (Abb. 16).

Der Durchbruch des Fruchtstillebens um 1600

Bereits im 16. Jahrhundert wurden vereinzelt schon Bilder
mit Friichten isoliert gesammelt, aber der eigentliche
Durchbruch des Fruchtstillebens erfolgte erst um 1600. In
Spanien soll bereits vor 1593 der Maler Blas de Prado in
Toledo Stilleben mit Friichten gemalt haben, es ist jedoch
kein gesichertes Werk von ihm bekannt. Das friiheste si-
cher datierte Stilleben in Spanien ist das ,Stilleben mit
Vogeln und Friichten” von Juan Sanchez Cotan (1602,
Madrid, Prado), einem Schiiler von Blas de Prado. Das
Bild zeigt verschiedenes Gemise, Friichte und erlegte Vo-
gel, die in einer Steinnische vor einem dunklen Hinter-
grund angeordnet werden (Abb. 17). Diese Nahrungsmit-
tel werden alle mit duBerster Prazision dargestellt. Aus
unbekannter Hohe baumelt ein Zweig mit drei leuchtend
gelben Zitronen, und daneben hingen sieben Apfel, die
mit ihren Stielen einzeln an Faden geknotet sind, welche
sich wiederum nach oben hin zu einer Kordel zusammen-
drehen. Diese Hangung der Friichte kénnte einerseits
darauf schlieBen lassen, daB sich Cotan durch antike Mo-
saike anregen lieB, bei denen die Friichte ebenfalls an Fa-
den herabhdngend dargestellt werden. Andererseits aber
handelt es sich um eine Lagerungstradition, die auch
heute noch in den landlichen Gegenden Spaniens (iblich
ist. Das Aufhangen soll dabei verhindern, daR der Kon-
takt der Friichte mit harten Ablagen zu Druckstellen
fithrt, welche die Friichte schlieBlich faulen lassen wiir-
den.?* Nachfolgende Kiinstler malten ebenfalls wie Cotan
an Faden aufgehangte Frichte. Bei einem Fruchtstilleben
von Antonio de Pereda (1651, Lissabon, Museo Nacional
de Arte Antiga) liegen die Friichte zwar in einem Korb,
aber einige von ihnen sind dennoch mit einem Faden ver-
sehen.

In Italien war es die Region um Mailand, in der um 1600
Fruchtstilleben entstanden. Zwischen 1591 und 1594
malte Ambrogio Figino einen Teller mit Pfirsichen. Auf

der Riickseite des Bildes befindet sich folgende (vermut-
lich originale) Inschrift: ,Diese so lieblichen Friichte /
Sind nicht das Werk der Kunst / Da Kunst allein nicht
Werke so schén machen kann / Noch kann Natur allein
Uiberdauern / Vergangliche siiBe Frucht, die so wenige
kurze Tage Uberdauert / Aber, Figino, dieses ist allein der
Kraft und Fahigkeit / Deines unsterblichen Malpinsels
gegeben / Der die Kunst besiegt und die Natur iiber-
trifft."2> Natur und Kunst erganzen sich also, indem erste-
re die schonen Friichte hervorbringt, denen die Kunst
wiederum Unsterblichkeit verleiht. In den folgenden Jah-
ren malten Fede Galizia und Panfilo Nuvolone ebenfalls
detailgenau Friichte auf Tellern und Schalen.

Eines der beriihmtesten Stilleben (berhaupt ist der
JFriichtekorb” von Michelangelo Merisi da Caravaggio
(um 1593/94, Mailand, Pinacoteca Ambrosiana, Abb.
18). Es war das erste Stilleben, das in die Sammlung von
Federico Borromeo, seit 1597 Erzbischof von Mailand, ge-
langte. Die Friichte in dem Korb, der iiber die Standflache
hinaus nach vorne in den Raum des Betrachters aus-
greift, werden mit groBter Prazision dargestellt, Faulstel-
len werden minutiés registriert. Die Warendsthetik der
frihen Marktbilder mit makellosen Friichten ist hier also
nicht anzutreffen. Es ist anzunehmen, dal sich die zeitge-
nossischen Betrachter dieser friihen Friichtestilleben nicht
nur an der Schénheit der gemalten Friichte erfreuten,
sondern daB auch eine symbolische Bedeutung der Bilder
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Abb. 16

Marten van Heemskerck:
Der Haarlemer Patrizier
Pieter Jan Foppeszoon mit
seiner Familie, um 1530,
Kassel, staatliche Museen,
SchloB Wilhelmshéhe

Abb. 17

Juan Sdnchez Cotan:
Stilleben mit Végeln und
Friichten, 1602, Madrid,
Prado

Abb. 18

Michelangelo Merisi da
Caravaggio: Friichtekorb,
um 1593/94, Mailand,
Pinacoteca Nazionale



gesehen wurde, da die christliche Wahrnehmung der Welt
zu dieser Zeit eine Selbstverstandlichkeit war. Aus Quel-
len ist Uberliefert, daR Kardinal Borromeo seine Blumen-
stilleben als Meditationsgegenstand ansah, der ihm er-
moglichte, die Schépfung Gottes unabhéngig von der
Jahreszeit zu bewundern — das gleiche gilt sicherlich auch
fiir Caravaggios Friichtekorb.

Erste Bliitezeit des Fruchtstillebens im 17. Jahrhundert

Seine erste Bliitezeit verdankt das Stilleben dem nieder-
landischen Barock. Bereits im 16. Jahrhundert soll Lode-
wig Jans van den Bos Fruchtstiicke gemalt haben, von de-
nen Karl van Mander in seinem ,Malerbuch” von 1604
berichtet, es ist aber heute keines seiner Werke bekannt.
Im 17. Jahrhundert, dem ,Goldenen Zeitalter", drangte ei-
ne groBe Zahl von Stillebenmalern auf den Markt, die
sich auf die verschiedenen Untergattungen spezialisier-
ten. Herausragende Friichtemaler waren u.a. Frans Sny-
ders und Jan Davidsz. de Heem. Aber so beliebt die Stille-
ben beim Kunstpublikum auch waren, verbannte die
Kunsttheorie sie zu dieser Zeit noch an das unterste Ende
der Hierarchie der Bildgattungen. An der Spitze standen
hingegen das religiése Bild und das Historienbild. Bei
den Sammlern waren vor allem Blumenstilleben sehr ge-
fragt, aber auch Fruchtstilleben erfreuten sich groBer Be-
liebtheit. Diese Bilder spiegeln eine neue Ernahrungssitu-
ation wider, denn die Obst- und Gemiiseproduktion erleb-
te nun einen enormen Aufschwung. In der ersten Halfte
des Jahrhunderts wurden meist mit Friichten gefiillte Kor-
be oder Porzellanschalen auf holzernen Tischen vor ei-
nem dunklen Hintergrund dargestellt, der die leuchten-
den Farben der Friichte optimal zur Geltung bringt. Ein-
zelne Friichte, Blumen, Muscheln oder Beeren liegen da-
bei oft vor oder neben den GeféBen. Erdbeeren in ihrer
damals kultivierten Form — die vergleichsweise groBe Gar-
tenerdbeere, wie man sie heute kennt, gab es noch nicht
- befinden sich meist in kleinen Porzellanschalen oder
Tontépfchen. Manchmal bilden sie auch das Hauptmotiv
wie bei Frans Snyders ,Porzellanschiissel mit Erdbeeren”
(um 1610-15, Standort unbekannt). Die Stilleben verei-
nen wie ein enzyklopadisches Werk oft Friichte, die in
Wirklichkeit zu unterschiedlichen Zeiten reif sind wie zum
Beispiel Erdbeeren und Trauben. Diese werden mit dufer-
ster Prazision so naturgetreu wie mdglich dargestellt und
|6sen somit auch die Vorstellung oder die Erinnerung an
den Geruch oder den Geschmack der Friichte aus.?® Vor
allem die gemalten Insekten, die haufig die Stilleben be-
leben, rufen den Duft der Friichte in Erinnerung. Die
Friichte sind iiberwiegend makellos wie bei den friiheren
Markt- und Kiichenbildern, aber hin und wieder sind
auch Faul- und Druckstellen zu sehen sowie verschimmel-
te Friichte. Die Gesellschaft war im 17. Jahrhundert nach
wie vor durch und durch religids gepragt, und so wurde
auch den Friichten weiterhin ein heilsgeschichtlicher Sinn
beigelegt. Daher handelt es sich bei den dargestellten
Friichten hdufig um solche mit christlich-symbolischer Be-
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deutung. So sind auf Snyders Stilleben beispielsweise
haufig Trauben und Erdbeeren zu sehen, die auf Christus
und das Paradies hinweisen. lhnen werden oft antithe-
tisch Vertreter irdischer Begierden wie ein an den Friich-
ten knabberndes Eichhérnchen gegentiibergestellt.

Aber nicht nur die Bibel war der Ausgangspunkt fir die
Interpretation der auf Stilleben dargestellten Friichte,
sondern auch Sprichwértersammlungen, Emblembiicher,
Symbolsammlungen, medizinische Literatur und gele-
gentlich auch Rezept- und Kochbiicher. Die zeitgendssi-
sche Emblematik bringt beispielsweise den makellosen
Apfel mit der Ermahnung in Verbindung, nicht auf die
auBere Erscheinung der Dinge zu achten, sondern auf
das Innere. So zeigt das Bild eines Emblems in Nicolaus
Taurellus' ,Emblemata Physico - Ethica" (1595) ein
prachtig gekleidetes Madchen mit einem Apfel in der
Hand, und das Epigramm darunter lautet: ,Sieh, wie der
schéngefarbte Apfel glanzt und leuchtet, den das Mad-
chen in der Hand tragt. [...] Diese Schale, die so gldnzt,
wird den Schweinen vorgeworfen. Bilde auch die Tugend
deines Innern aus, damit dein Charakter die duRere Zier-
de durch Gute tbertrifft.”?” Guillaume de la Perriére ver-
gleicht in seiner ,La Morosophie” (1553) die in der Sonne
gereifte Birne mit der geistigen Entwicklung des Men-
schen. Das Bild des Emblems zeigt einen Birnenbaum mit
Frichten, der von der Sonne beschienen wird, und das
Epigramm lautet: ,Die griine Birne verandert ihren Ge-
schmack und wird st unter den Strahlen der warmen
Sonne. Ebenso verbessert der Mensch mit der Zeit sein
stiirmisches Wesen. [...] Reifen die Friichte unter der Son-
ne, so lassen auch die Jahre die Menschen reifen." 28 An-
dererseits konnte eine reife Frucht aber auch an die Mah-
nung erinnern, dal der Mensch wiederum nicht zu
schnell reifen soll. So findet sich in Roemer Visschers ,Zin-
ne-Poppen” (1614) ein Emblem, dessen Bild eine Schale
mit mehreren Friichten zeigt (Abb. 19). Das dazugehorige
Epigramm warnt vor der Frithreife von Kindern: ,Das
Wertvolle kommt spat hinzu. Was friih reif, ist friih faul.
Das Kind, das einem weisen Mann gleicht, wird als Mann
kindisch und nérrisch."?°

Viele der dargestellten Friichte wie Granatapfel oder Fei-
ge waren sehr kostbar, da sie nicht heimisch in den
Niederlanden waren. Als Luxusartikel wiesen sie somit
auf den Wohlstand des Besitzers des Bildes hin. Aber
wahrend diese Friichte, vor allem die exotischen, den du-
Beren Glanz und die Schonheit der dinglichen Welt feier-
ten, deuten gleichzeitig Faulstellen der teils tberreifen
Frichte, kleine kurzlebige Insekten und beigefiigte Ta-
schenuhren auf die Verganglichkeit des Irdischen hin und
wurden als eine Ermahnung zur maRvollen Lebensfiih-
rung verstanden. Wahrend die appetitlich dargestellten
Friichte also einerseits zum Zugreifen und HineinbeiBen
animierten, lbten sie gleichzeitig unterschwellig Kritik
am GenuB.

Es ist deutlich geworden, daR es eine Vielzahl von wahr-
scheinlichen und méglichen Deutungen von Friichten
gab, weshalb die Entscheidung fiir die eine oder andere
oft unsicher ist. Nur bei Stilleben mit eingeftigten Texten



rijp, vroech rot.

kann mit Sicherheit gesagt werden, daf die sinnbildliche
Absicht im Vordergrund stand. Eindeutiger ist die Inter-
pretation auch bei Fruchtstilleben, die auBer den Friich-
ten noch andere Gegenstande zeigen wie beispielsweise
ein kleines Kruzifix.

Gedeckte Tische wurden ebenfalls dargestellt, unter an-
derem von Jacob van Hulsdonck in Antwerpen. Bei die-
sen Bildern wird meist von einem hohen Augenpunkt aus
ein gedeckter Tisch gesehen, welcher sich in einem nicht
naher definierten Raum befindet. Seltene Friichte und
andere Delikatessen, die auf dem Tisch liegen, demon-
strieren auch hier Wohlstand. Diesen Luxuswaren werden
haufig einfache Speisen mit christlichem Symbolgehalt
wie Brot und Kase gegeniibergestellt, was ebenfalls als
moralischer Hinweis gedeutet wurde. So wurde durch die
Kombination verschiedener Lebensmittel vor der Verfiih-
rung durch den Luxus gewarnt und gleichzeitig eine alter-
native Lebensfiihrung vorgestellt.

Eine spezifisch Haarlemer Spielart des Gedeckten Tisches
ist das monochrome Bankettbild, das von Pieter Claesz
und Willem Claesz. Heda entwickelt wurde. Die Stilleben
von Pieter Claesz zeigen neben Zinngeschirr, Romerglas
und weiteren Gegenstdnden haufig als einzige Frucht ei-
ne zum Teil geschélte Zitrone. Diese wurde, auch wenn es
sich um eine kostbare Frucht handelte, als ein Zeichen
der MaBigung bzw. des richtigen MaBes angesehen, da
man ihren Saft in den Wein mischte, um dessen Wirkung
zu mildern.

Ab dem zweiten Drittel des 17. Jahrhunderts konnten sich
immer mehr Biirger den Kauf seltener Friichte und Deli-
katessen leisten, denn in den Niederlanden lebten inzwi-
schen die reichsten Biirger Europas. Besonderer Wohl-
stand wurde seitdem weniger durch seltene Friichte als
durch kostbare Gebrauchs- und Sammelobjekte demon-
striert wie chinesisches Porzellan, venezianisches Glas
oder persische Teppiche. Der Gedeckte Tisch wird seitdem

kaum noch dargestellt. Willem Kalf malte solche Stille-
ben, bei denen sich haufig am vorderen Bildrand die teil-
weise geschalte Zitrone befindet, deren Schale sich wie
eine Haarlocke lber die Tischkante nach unten windet.
Manchmal liegt die Zitrone auch im Weinglas. Orangen
und Pomeranzen sind ebenfalls auf seinen Bildern anzu-
treffen. Letztere war zu dieser Zeit noch bekannter als die
stiBe Orange. Die Schale dieser Bitterorange ist dick, rauh
und mehr oder weniger héckerig, und das Fruchtfleisch
ist kaum zum Verzehr geeignet. Das ,Stilleben mit Zitro-
ne, Pomeranzen und gefiilltem Romer" (um 1663/64,
Karlsruhe, Staatliche Kunsthalle) von Kalf zeigt beispiels-
weise solch eine Frucht (Abb. 20). Auch bei diesen Stille-
ben nahm der Betrachter vermutlich sowohl die weltliche
Schénheit als auch deren transzendentale Bedeutung
gleichzeitig wahr.

Frans Snyders war malgeblich an der Entwicklung des
Prunkstillebens in den Niederlanden beteiligt, nachdem
er aus Italien zuriickgekehrt war. Ebenso malten Jan Da-
vidsz. de Heem und Abraham van Beyeren u.a. prunkvol-
le Arrangements von Friichten, Blumen, PrunkgefaBen
und erlegten Tieren. Aber auch hier erinnern Gberreife,
aufgeplatzte Friichte, Insekten und andere Kleintiere so-
wie Taschenuhren an die Verganglichkeit irdischer Schén-
heit.

In Deutschland war vor allem der Frankfurter Georg Fle-
gel ein herausragender Stillebenmaler des 17. Jahrhun-
derts, der Anregungen aus Antwerpen erhielt. Bevor er
sich ganz der Stillebenmalerei widmete, arbeitete er in
untergeordneter Stellung bei Lucas van Valckenborch, der
Ende des 16. Jahrhunderts Markt- und Gartenstticke mal-
te. In diese fiigte Flegel Friichte, Gemiise und Blumen-
straul3e ein. Bei der Motivwahl seiner Stilleben (und auch
der Stilleben anderer Kiinstler seiner Zeit in Europa)
kénnten die damaligen humoralmedizinischen Vorstellun-
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Abb. 19

Emblem aus Roemer
Visschers ,Zinne-Poppen”
1614, Teil I, Nr. 27:
Friih reif, frih faul”,
Kupferstich von Claes
Jansz

Abb. 20

Willem Kalf: Stilleben mit
Zitrone, Pomeranzen

und gefiilltem Romer,

um 1663/64, Karlsruhe,
Staatliche Kunsthalle



Abb. 21

Georg Flegel: Konfekt-
stilleben mit Brot und
Zuckerwerk, undatiert,

Frankfurt a. M., Stddel-

sches Kunstinstitut
(Detail)

gen (iber die Ernahrung eine Rolle gespielt haben. Diese
haben ihren Ursprung in der antiken Medizin: Man ging
davon aus, daB das standig gleiche Verhéltnis von Feuch-
tigkeit und Trockenheit, Kalte und Warme, SiBe und
Bitterkeit im Korper die menschliche Gesundheit garan-
tiere. Die vier Grundsafte des Korpers, namlich Blut,
Schleim, gelbe Galle und schwarze Galle, muBten eben-
falls im Gleichgewicht zueinander stehen. Im 2. Jahrhun-
dert n. Chr. lehrte der griechische Arzt Galenos, genannt
Galen, daB der im Korper vorherrschende Saft wiederum
das Temperament des Menschen bestimmt: er ist chole-
risch, wenn die gelbe Galle und damit die Krafte Warme
und Trockenheit iberwiegen, oder sanguinisch (Blut, War-
me und Feuchtigkeit), phlegmatisch (Schleim, Kalte und
Feuchtigkeit), melancholisch (schwarze Galle, Trockenheit
und Kélte). Da Friichte ein Teil der Natur sind, wurden ih-
nen ebenfalls die verschiedenen Kréfte zugeordnet. Das
Essen von Friichten trug somit dazu bei, das Gleichge-
wicht der Kdrpersafte und somit das Gleichgewicht der
Krafte im Korper aufrechtzuerhalten. Diese Lehre war
auch zu Flegels Zeit verbreitet und bedeutsam fiir die Zu-
bereitung von Speisen. Flegels Stilleben ,Schneckenkorb”
(undatiert, Opava, Sleszké Muzeum) zeigt die ungewohn-
liche Kombination von Brombeeren, Gurken und Schne-
cken, die sich moglicherweise auf die humoralmedizini-
sche Lehre zuriickfithren |4Bt. Die Gemeinsamkeit dieser
drei Speisen besteht ndmlich darin, daB sie als phlegma-
tisch - kalt und feucht — angesehen wurden. Sie konnten
somit maBigend und erniichternd auf cholerische Tempe-
ramente wirken.3°

Obst wurde aber auch in weniger gesunder Form geges-
sen, wie das Konfektstilleben mit Brot und Zuckerwerk

24

von Flegel zeigt (undatiert, Frankfurt a. M., Stadelsches
Kunstinstitut). Auf dem Tisch sind dort in der rechten un-
teren Bildecke zwei kleine kandierte Birnen zu sehen, die
von groben Zuckerkristallen tiberkrustet sind (Abb. 21).
Zucker galt damals aber als gesund und war zunachst
auch nur in Apotheken erhéltlich. Bilder dieser Art the-
matisieren die moderne Lebensart, wahrend es sich bei
rohen, unversehrten Friichten um zeitlose Lebensmittel
handelt.

Die italienische Stillebenmalerei wurde bis zum zweiten
Drittel des Jahrhunderts von Caravaggio und seinen un-
mittelbaren Nachfolgern in Rom geprégt, die sich auf die
Motive Friichte, Gemiise und Blumen konzentrierten. Das
,Stilleben mit Blumen und Friichten" des Hartford-Meis-
ters (vor 1607, Hartford/Conn., Wadsworth Atheneum)
zeigt auf der linken Bildseite einen Friichtekorb, der wie
bei Caravaggio iiber die Tischkante ragt. Neben ihm lie-
gen kugelige, kirschgroRe Erdbeerbaumfriichte, die u.a.
in Italien kultiviert werden und in Deutschland hingegen
kaum bekannt sind. SchlieBlich entwickelte sich in Italien
das hochbarocke romische Prunkstilleben, das eine Fiille
von Friichten und Blumen in freier Natur zeigt. Die Stille-
ben waren nun nicht mehr Kunstkammerstiicke oder wis-
senschaftliches Studienmaterial, sondern dekorative Ein-
richtungsgegenstande. Vor allem Zitrusfriichte wurden in
Italien geziichtet und gesammelt, was zu einer regelrech-
ten ,Citromania” fithrte. Man schatzte sie wegen ihrer
Schénheit und als Kuriositat der Natur. Viele Sorten wa-
ren nicht zum Verzehr geeignet, aber man konnte sie an-
derweitig verwenden als Festschmuck, Wiirze, Parfumes-
senz und Medizin. Zahlreiche italienische Stilleben des 17.
und 18. Jahrhunderts zeugen von diesem Zitrusfrucht-
Kult. Vor allem am groBherzoglichen Hof der Medici in
Florenz wurde die Kultur von Zitrusfriichten besonders ge-
pflegt. Man vermutet sogar, daR die ,palle” (Bélle) in der
Heraldik der Medici als Orangen angesehen wurden.3!
Die Orangenbdume auf dem Bild ,Primavera” von Sandro
Botticelli (um 1485/87, Florenz, Uffizien) sowie auf wei-
teren Bildern kénnten dementsprechend als Hinweis auf
das irdische Paradies der Medici, die die goldenen Apfel
des Hesperidengartens besitzen, gedeutet werden. Da
aber der lateinische Name ,mala medica” zur Gleichset-
zung der Medici-Balle mit Orangen gefiihrt hat, ist frag-
lich, da es sich bei der ,mala medica" nicht um eine
Orange, sondern um eine Zitronatzitrone handelt.32 1715
stellte Bartolomeo Bimbi fiir Cosimo Il de" Medici auf
insgesamt vier Bildern iiber 100 verschiedene Sorten von
Zitrusfriichten dar, von denen viele in den Garten der Me-
dici geziichtet wurden (Poggio a Caiano, Villa Ambra,
Abb. 22). Diese Bilder sollten das Gartenhaus La Topaia
der Medici-Villa in Castello bei Florenz dekorieren. Bei al-
len vier Bildern werden die Zweige mit den verschiedenen
Friichten und Bliiten in vorderster Bildebene an einem
Holzspalier befestigt dargestellt. Zitrusbaume zeichnen
sich auch tatséchlich dadurch aus, daB sie Friichte tragen
und gleichzeitig weiterblithen. Jede Frucht, die in ihrer
natrlichen GroRe dargestellt wird, ist mit einem kleinen



Nummernschild versehen, und auf einer Kartusche am
unteren Bildrand kann man ihre Namen nachlesen. Die
Mandarine ist hier allerdings nicht anzutreffen, weil sie
zu dieser Zeit in Europa noch nicht bekannt war. Viele der
dargestellten Friichte beeindrucken auch den heutigen
Betrachter durch ihre enorme GréBe und bizarre Form.
Auch wenn die Néhe dieser Bilder zur naturwissenschaft-
lichen Illustration unverkennbar ist, handelt es sich doch
um Stilleben, was u.a. die seitlichen Hermen verdeut-
lichen. Bimbi hat aber nicht nur Zitrusfriichte gemalt.
Ebenfalls fir Cosimo Il schuf er eine Reihe weiterer
Fruchtbilder, von denen als erstes das Feigenstilleben
(1696, Poggio a Caiano, Villa Ambra) entstand. Auch
diese Bilder zeigen eine Fiille von Friichten, wobei die
zahlreichen Sorten der jeweiligen Fruchtart vorgefiihrt
und aufgelistet werden. Alle diese Fruchtbilder zeugen von
einer sehr spezialisierten Obstgartenkultur. Im 19. Jahr-
hundert erreichte die Pomologie, die Lehre von den Obst-
baumen und deren Anbau, dann schlieBlich ihren Hohe-
punkt, und die naturwissenschaftliche Darstellung von
Friichten bliihte somit ebenfalls. Die Stillebenmaler leg-
ten aber in diesem Jahrhundert im Gegensatz zu Bimbi
keinen Wert mehr darauf, die enorme Sortenvielfalt der
Friichte in ihren Bildern zu veranschaulichen.

Mehr noch als in den anderen europdischen Landern wur-
den vor allem in Spanien viele Fruchtstilleben gemalt.
Blumenbilder traten hier hingegen erst spater auf. Der
Kunsttheoretiker und Maler Francisco Pacheco verfate
zwischen 1634 und 1638 das aus heutiger Sicht wichtig-
ste und umfangreichste spanische Malereitraktat ,Arte
de la pintura”, das 1649 postum in Sevilla erschien. Er
sieht darin das Fruchtstilleben als dem Blumenstilleben
liberlegen an und begriindet dies damit, daB man ein
Stillebendetail mit Friichten auch in religiése Historienbil-
der, die als eindeutiger Gipfel der Malerei angesehen
wurden, integrieren kann. Das Fruchtstilleben befand sich
somit laut Pacheco nicht an letzter, sonder immerhin an
vorletzter Stelle der Gattungshierarchie. Aber nicht alle
Kunsttheoretiker urteilten so. 1715 und 1724 erschienen
die drei Bande des umfangreichen Kunsttraktats ,El mu-
seo pictdrico y escala éptica” von Antonio Palomino. Die-
ser differenzierte ebenfalls zwischen Blumen- und Frucht-
stilleben und maR letzterem im Gegensatz zu Pacheco
weniger Bedeutung bei. Als Grund fiihrt er an, da3 es
sich bei den Friichten um Objekte handelt, die im Alltag
des Menschen mehr als die Blumen sténdig prasent sind
und im Gegensatz zu diesen aufgegessen werden. Hinzu
kommt, daB Friichte meist rund sind, weshalb ihre Dar-
stellung laut Palomino einfacher ist als die von Blumen
mit ihren komplexeren, unregelmaBigeren Formen.

Ein bedeutender Maler von Fruchtstilleben ist im 17. Jahr-
hundert Francisco de Zurbarén in Sevilla, dessen ,Stille-
ben mit Zitronen, Orangen und einer Rose" (1633, Pasa-
dena/Calif., The Norton Simon Foundation) beriihmt ist.
Die Orangen in dem geflochtenen Weidenkorbchen und
die Zitronen auf dem Zinnteller sind in ihrer farblichen
und plastischen Prasenz so tauschend echt, daB8 der Be-

trachter meint, die Friichte greifen und die Orangenblii-
ten riechen zu kénnen (Abb. 23). DaR die Zitronen hier
gréBer sind als die Orangen, liegt daran, dal8 es sich um
vier groBe Zitronatzitronen handelt. Julidn Géllego hat
das Stilleben als Hommage an die Jungfrau Maria gedeu-
tet.33 Felix Scheffler unterstitzt die religiése Deutung
und weist darauf hin, daB Friichte in Spanien als Votivga-
ben vor Bilder von Heiligen gelegt wurden. Das Bild kann
somit Scheffler zufolge als Abbild einer Schmuck- und Vo-
tivgabe bzw. deren unbegrenzt haltbarer Ersatz gedeutet
werden.34

Wahrend auf den Fruchtstilleben frische, unversehrte
Friichte im rohen Zustand dargestellt werden, zeigen die
Konfektstilleben auch Friichte in verarbeitetem Zustand.
Vor allem Juan van der Hamen y Leén malte solche Stille-
ben mit StBigkeiten. Er gehorte der kdniglichen Leibgar-
de an und somit auch dem privilegierten Kreis derjeni-
gen, die sich in den confiterias um die Madrider plaza
mayor trafen, wo man solche SiiBigkeiten erhielt.3> Auf
seinem ,Stilleben mit Spanschachteln, GefaBen, kandier-
ten Friichten und Geback” (1627, Washington, The Natio-
nal Gallery of Art) sind sowohl kandierte als auch in Gla-
sern eingemachte Friichte zu sehen sowie Spanschach-
teln, in denen Quittenpaste aufbewahrt wird (Abb. 24).
Die Friichte haben hier ihr botanisches Erscheinungsbild
verloren, und wahrend sie bei den Fruchtstilleben nur
durch die Kunst des Malens konserviert werden, werden
sie hier in konservierter Form dargestellt. Kandiert wur-
den damals nicht nur Friichte, sondern auch Méhren,
Gurken und Schwarzwurzeln. Meist wurden sie im Winter
gegessen, wenn es kaum frische Friichte gab, und es wird
vermutet, daB8 van der Hamens Bild zu einer vierteiligen
Jahreszeitenserie gehort, in der es den Winter darstellt.3
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Abb. 22

Bartolomeo Bimbi:
Zitrusfriichte, 1715,
Poggio a Caiano, Villa
Ambra (Depot der Galle-
rie fiorentine, Florenz)



Abb. 23

Francisco de Zurbaran:
Stilleben mit Zitronen,
Orangen und einer Rose,
1633, Pasadena/ Calif,
The Norton Simon Foun-
dation

Abb. 24

Juan van der Hamen y
Ledn: Stilleben mit Span-
schachteln, GefilBen,
kandierten Friichten und
Gebdck, 1627, Washing-
ton, The National Gallery
of Art

Abb. 25

Francicsco de Burgos
Mantilla: Stilleben mit
Trockenfriichten, 1631,
New Haven/Conn., Yale
University Art Gallery

Die gestufte Steinablage, auf der die konservierten Spe-
zialitaten plaziert werden, erinnert an antike Xenia und
|aBt vermuten, daB diesem Stilleben méglicherweise anti-
ke Vorbilder zugrunde liegen.’

Auf die Winterszeit verweist auch das ,Stilleben mit Tro-
ckenfriichten” von Francisco de Burgos Mantilla (1631,
New Haven/Conn., Yale University Art Gallery), das nicht
so reprasentativ ist wie die Stilleben van der Hamens. Es
zeigt verschiedene Niisse sowie getrocknete Friichte in
weien Papiertiiten auf einer Ablage (Abb. 25). Dabei
handelt es sich um das einzige signierte und datierte Bild
dieses Kiinstlers, der Freund und Schiiler von Diego Velaz-
quez war.

In Frankreich begann die Stillebenmalerei etwas spater, in
den zwanziger und dreiBiger Jahren des 17. Jahrhunderts,
und sie stand zunachst unter flamischem EinfluB. Haufig
wurden dabei die Stilleben mit der Darstellung der fiinf
Sinne, der Vier Elemente oder der Jahreszeiten kombi-
niert. Ein Beispiel ist das Stilleben ,Die fiinf Sinne" von
Jaques Linard (1638, StraBburg, Musée des Beaux-Arts,
Abb. 26), bei dem die Friichte fiir den Geschmackssinn
stehen. Bei dem Stilleben ,Blumen und Friichte" des glei-
chen Kiinstlers (um 1642, Indianapolis Museum of Art)

wird jeder Bildecke ein Element zugewiesen, wobei die
Frichte in der linken unteren Bildecke die Erde versinn-
bildlichen. Bei der Darstellung von Friichten schatzte
man vor allem die tauschend echte Wiedergabe und den
gebildeten Vergleich mit den Trauben des Zeuxis. Zu ei-
nem fiktiven Gemeinschaftswerk mit Blumen und Friich-
ten von Pieter van Boucle, Jacques Linard und Louise Mo-
illon schrieb Georges Scudéry 1646: ,Der, welcher die Vo-
gel tauschte / Lebte er in unserem Jahrhundert / Er sa-
he seine Bilder verblassen / Dank dreier Hande, welche
die Menschen téduschen.”3® Um 1650 entwickelte sich
das franzésische Prunkstilleben des Louis XIV-Stils mit
Prunkgeschirr, kostbaren Teppichen, Draperien, Blumen
und Frichten.

Die Frucht in mythologischen und allegorischen Dar-
stellungen und in der Genremalerei

Nicht nur die Geschichten der Bibel, sondern auch die
antiken Mythen sind tber die Jahrhunderte hinweg eine
unerschopfliche Quelle der Anregung fiir Kiinstler gewe-
sen. Anzahl und Vielfalt der mythologischen Darstellun-
gen erreichten ihren Hohepunkt in der zweiten Hélfte des
16. Jahrhunderts und der ersten Halfte des 17. Jahrhun-
derts. Eines der beliebtesten mythologischen Themen
Uiberhaupt ist seit der Neuzeit ,Das Urteil des Paris": Bei
der Hochzeit von Peleus und Thetis hatte Eris, Gottin der
Zwietracht, die nicht eingeladen war, einen goldenen Ap-
fel mit der Aufschrift fiir die Schonste” unter die tafeln-
den Géste geworfen, um Unfrieden zu saen. Der Gotter-
vater Jupiter (griech. Zeus) enthielt sich des Urteils und
bestimmte den schonen Hirtenjungen Paris als Schieds-
richter. Diesem fiihrte man nun die drei Gottinnen Juno,
Diana und Venus (griech. Hera, Artemis und Aphrodite)
vor, von denen Paris die Schénste auswahlen sollte.
SchlieBlich iiberreichte er Venus, Gottin der Liebe und der
Schonheit, den Apfel. Diese hatte ihm die schénste Frau
der Welt, ndmlich Helena, die Gattin des Menelaos, ver-
sprochen. Die Folge war, daB Paris Helena raubte und so
den Trojanischen Krieg ausldste. Die Szene, wie Paris von
den drei Gottinnen die Schonste auswahlt, wurde im
16. Jahrhundert mehrmals von Lucas Cranach d.A. und
seinen Séhnen dargestellt. Eine Fassung von 1527 befin-
det sich im Statens Museum in Stockholm. Lucas Gior-
dano hat das Thema ebenfalls haufig behandelt, eines
der Bilder entstand 1670 und befindet sich im Kunst-
historischen Museum in Wien. Auch Peter Paul Rubens




hat das Thema mehrmals gemalt. Zwei der Bilder von
1605 und 1632-35 befinden sich im Prado in Madrid.
Im zwanzigsten Jahrhundert wurde ,Das Urteil des Paris"
u.a. von Lovis Corinth dargestellt (1907, Dresden, Gemal-
degalerie Neue Meister).

Bacchus (griech. Dionysos), Gott des Weines und der
Fruchtbarkeit, hatte den Apfelbaum geschaffen und ihn
Venus geschenkt. Der Apfel wurde somit zu ihrem Attri-
but und zum Symbol der Liebe, Fruchtbarkeit und Erotik.
Ein Gemaélde von Lucas Cranach zeigt die nur mit einem
modischen Hut bekleidete Géttin unter einem Apfelbaum
(um 1530, London, National Gallery). Seltener hingegen
wird sie mit einem Granatapfel gezeigt, der ebenfalls ein
Symbol der Fruchtbarkeit ist.

Dem jungen Hippomenes gab Venus drei goldene Apfel,
damit dieser Atalante besiegen konnte. Atalante war die
Tochter eines Kénigs von Arkadien, die jedoch von Jagern
aufgezogen wurde und sich Diana, Géttin der wilden Tie-
re und der Jagd, weihte. Da ein Orakel sie vor einer Hei-
rat warnte, erklarte sie, nur denjenigen zum Mann zu
nehmen, der sie im Wettlauf - einer Disziplin, in der sie
glanzte - besiegte. Um diese Herausforderung zu beste-
hen, erhielt Hippomenes von Venus drei goldene Apfel,
welche er einen nach dem anderen fallen lieB, sobald
ihn Atalante einholte. Diese blieb jedes Mal zuriick,
um die Apfel aufzulesen, so daR Hippomenes am Ende
siegte. Diese Szene wurde u.a. von Guido Reni gemalt
(1618/19, Neapel, Museo Nazionale di Capodimonte)
sowie von Rubens (163738, Madrid, Prado).

Goldene Apfel spielen auch bei den legendaren zwdlf
Arbeiten des Herkules (griech. Herakles) eine Rolle. Zu
diesen hatte ihn Eurystheus, Kénig von Tiryns, Medea
und Mykene, verurteilt, nachdem Herkules seine Frau und
die eigenen Kinder getétet hatte. Die elfte Aufgabe lau-
tete, die goldenen Apfel aus dem Garten der Hesperiden
im duBersten Westen der Welt zu besorgen, die von
einem hundertképfigen Drachen bewacht wurden. Wer
von diesen Apfeln aB, den erwartete ewige Jugend. Die
Szene, wie Herkules die goldenen Apfel raubt, wurde be-
reits in der schwarzfigurigen Vasenmalerei dargestellt,
wovon eine Amphora im Museo Provonciale in Lecce
zeugt. Anfang des 16. Jahrhunderts kam die Ansicht auf,

dal es sich bei den kostbaren Friichten um Zitrusfriichte
handelte, aber sie wurden auch mit Apfeln, Quitten und
Melonen gleichgesetzt.3® Erst im Verlauf des 17. Jahrhun-
derts setzte sich die Zitrusfrucht durch, was vor allem auf
die Publikationen von Ferrari, Lanzoni und Volkamer4°
zurlickzuftihren ist. Aber erst im 19. und 20. Jahrhundert
wurde das Thema haufiger dargestellt, u.a. von Hans von
Mareés. Dessen ,Hesperiden”, ein Dreifliigelbild mit
Sockel (1884-87, Miinchen, Bayerische Staatsgemalde-
sammlungen, Neue Pinakothek, Abb. 27), hat jedoch in-
haltlich mit der Geschichte nicht so viel zu tun. Die mitt-
lere Tafel zeigt drei junge Frauen mit langen Haaren in
zeitloser Nacktheit unter Orangenbdumen. Die mittlere
von ihnen hélt eine Orange in der linken Hand. Das linke
Fliigelbild zeigt zwei nackte junge Ménner, von denen der
eine gerade eine Orange vom Baum pfliickt, wéhrend
sich der zweite biickt, um eine Orange vom Boden aufzu-
heben. Auf dem rechten Fliigelbild ist ein alter Mann zu
sehen, der ebenfalls unbekleidet ist und Kindern zusieht,
die mit den Orangen spielen. Hier wird weniger der anti-
ke Mythos dargestellt, als daB ein irdisches Paradies ge-
zeigt wird, das die Verherrlichung sowohl der Antike als
auch der mediterranen Landschaft zu dieser Zeit zum
Ausdruck bringt. Bereits 1873 hatte Mareés Fresken mit
mediterran-antikischer Thematik fiir einen Saal der Zoolo-
gischen Station in Neapel gemalt. Die beiden Bilder der
Stidwand zeigen einen Orangenhain mit mehreren Figu-
ren, die ebenfalls von der Begeisterung der Deutschen fiir
das klassische Neapel und das antikisch Zeitlose zeugen.
In den folgenden Jahren malte Mareés dann noch mehre-
re Bilder mit Orangenpfliickern, wobei er laut Christian
Lenz ,das Pflicken der Orangen mehr und mehr zum
Sinnbild eines hohen, feierlichen Aktes im menschlichen
Dasein gemacht” hat, ,durch den ein besonders kostbares
Gut erlangt wird, wie denn die Menschen im Orangen-
hain bereits an besonderem Ort sind."#' Die Orangen
sind hier also nicht einfach nur Friichte, die man essen
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Abb. 26

Jacques Linard: Die fiinf
Sinne, 1638, Stra8burg,
Musée des Beaux-Arts

Abb. 27

Hans von Marées:
Hesperiden, 1884-87,
Miinchen, Bayerische
Staatsgemdldesamm-
lungen, Neue Pinakothek




Abb. 28

Peter Paul Rubens u.
Frans Snyders: Ceres und
Pan, um 1615, Madrid,
Prado

kann, sondern sie veranschaulichen den Reichtum des ge-
segneten Landes lItalien, in dem man die antike Welt
noch lebendig zu finden glaubte.

In der niederlandischen Malerei des 17. Jahrhunderts ist
vor allem Pomona, die romische Gottin des Baumobstes,
eine beliebte Figur. Meist wird sie mit Friichten in der
Hand oder mit einem Friichtekorb, der neben ihr steht,
dargestellt. Vertumnus, rémischer Gott der im Laufe der
Jahreszeiten wechselnden Vegetation, warb um sie in
wechselnder Gestalt und verschaffte sich schlieBlich in
Gestalt einer alten Frau Zugang zu Pomona. Diese Szene
zeigt u.a. ein Gemalde aus der Werkstatt von Frans Fran-
ckend d J. (um 1620-30, Paris, Louvre).

Friichte sind auch das Attribut von Ceres (griech. Deme-
ter), Géttin der Erde und der Fruchtbarkeit, des Acker-
baus, des Getreides und des Uberflusses. Urspriinglich
war sie nur fiir die Feldfriichte zustdndig gewesen, und so
erscheint sie in der griechischen Kunst nur mit Kornahren.
Erst in romischer Zeit wurde dann die Baumfrucht zu
ihrem Attribut. Ein Gemeinschaftswerk von Peter Paul
Rubens und Frans Snyders (um 1615, Madrid, Prado)
zeigt die Gottin mit einem Fillhorn (Cornucopia) im
SchoB, das mit Friichten gefillt ist (Abb. 28). Neben ihr
sitzt Pan, der arkadische Gott der Berge, Schafe und
Schafhirte, der einen Korb mit Friichten halt. Auf dem Bo-
den ringsherum ist eine Fiille von Friichten und Gemiise
ausgebreitet. Die Darstellung dieser beiden Gottheiten
inmitten all der Frichte ist sicherlich als eine Huldigung
an den UberfluB der Natur zu verstehen. Wahrend hier
Ceres leibhaftig erscheint, zeigt ein weiteres Gemein-
schaftswerk der beiden Kiinstler die in einer Adikula ste-

hende Statue der Géttin, die von Putten mit Fruchtgehan-
gen geschmiickt wird (um 1612-15, St. Petersburg, Eremi-
tage). Auf einem Stich von Cornelis Galle nach dieser
Komposition wird die Statue der Ceres durch Maria er-
setzt, hier wird also die christliche Gottesmutter als le-
bensspendende Mutter verehrt.
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Ceres' Tochter Proserpina (griech. Persephone) wurde von
Pluto (griech. Hades), dem Gott der Unterwelt, beim Blu-
menpfliicken geraubt. Als sie dann ein von ihr selbst auf-
erlegtes Gebot brach und den Kern eines Granatapfels
al3, blieb sie fir immer an die Unterwelt gebunden. lhre
verzweifelte Mutter erreichte aber schlieBlich, dal Proser-
pina wenigstens einen Teil des Jahres auf die Erde zu-
rickkehren durfte. Der englische Maler Dante Gabriel
Rossetti, der Mitbegriinder des Bundes der Praraphaeliten
war, befaBte sich im 19. Jahrhundert insgesamt acht mal
mit dem Proserpina-Thema. Eines der Bilder entstand
1874 und befindet sich in der Londoner Tate Gallery. Es
zeigt die im Schattenreich Gefangene mit einem Granat-
apfel in der Hand. Rossettis Modell war Jane Morris, eine
verheiratete Frau, der er sich in fast obsessiver Liebe ver-
bunden fihlte. In seinen Augen war sie durch ihre Heirat
vermutlich dhnlich unerreichbar und schicksalhaft gefan-
gen wie Proserpina.

Die Traube ist eines der Attribute des Bacchus. lhm zu
Ehren wurden rauschende Feste gefeiert, die seit der Re-
naissance von Kiinstlern immer wieder gerne dargestellt
wurden. 1518/19 malte Tizian das ,Bacchanale” (Ma-
drid, Prado), welches vielen der nachfolgenden Kiinstler
als Vorbild diente. Manchmal erscheint Bacchus auch zu-
sammen mit Ceres und Venus, den Géttinnen der Frucht-
barkeit und der Liebe. Diesen Darstellungen liegt ein
durch den rémischen Komodiendichter Terenz tiberliefer-
tes Sprichwort zugrunde: ,Sine Baccho et Cerere friget Ve-
nus” (ohne Bacchus und Ceres friert Venus). Gemeint ist
damit, daB ohne die Gaben von Bacchus und Ceres, nam-
lich Wein und Speisen, die Liebe erkaltet. Ein Gemalde
von Peter Paul Rubens (um 1612-15, Kassel, Staatliche
Museen, SchloB Wilhelmshéhe) zeigt Bacchus, wie er ge-
rade Venus eine Weinschale und Amor eine Traubenrispe
reicht. Ceres sitzt bei ihnen und hélt einen Fruchtkorb in
den Handen.

In Gestalt einer Traube verfiihrte Bacchus schlieBlich Er-
igone, Tochter des Ikarios aus Athen, welcher Bacchus bei
sich aufgenommen hatte, als dieser zur Erde herabkam.
Diese Verfithrung war vor allem im 18. Jahrhundert ein
beliebtes Motiv. Charles-Joseph Natoire beispielsweise
malte 1747 den ,Triumph des Bacchus" (Paris, Louvre).
Das Bild zeigt im Vordergrund Erigone, die gerade dabei
ist, sich eine Traube zum Munde zu fithren.

Zum Gefolge des Bacchus gehéren die Satyrn, haRliche
Mischwesen, die halb Mensch und halb Tier und meist
betrunken sind. Auch ihr Attribut ist die Traube. Das Bild
Trunkener, schlafender Satyr” von Rubens (um 1610/11,
Wien, Gemaldegalerie der Akademie der bildenden Kiin-
ste) zeigt einen schlafenden und trunkenen Satyr, dessen
rechte Hand auf einem neben ihm liegenden Panther
ruht. Dieser halt mit seinen Tatzen einen umgefallenen
Korb mit Trauben, und eine Traubenrispe hat er im Maul.
Hinter dem Satyr ist ein junger Mann zu sehen, dessen
Kopf mit Weinranken bekranzt ist. Er trinkt gerade den
Traubenmost, den ihm eine Nymphe in einen Becher
preBt. Bei dem Gemalde ,Dianas Riickkehr von der Jagd”,
das ebenfalls von Rubens gemalt wurde (um 1616, Dres-



den, Geméldegalerie Alte Meister), verkdrpern die drei Sa-
tyrn auf der linken Bildhé&lfte unbekiimmerte Ausgelas-
senheit und Sinnlichkeit. Einer von ihnen halt eine reiche
Auswahl von Friichten vor sich, wahrend ein anderer ei-
nen Korb mit Friichten auf dem Kopf tragt. Mit diesen
Gaben stellen sie sich der keuschen Diana in den Weg,
die gerade zusammen mit drei Nymphen und groBen
Hunden von der Jagd zuriickkommt. Aber die Satyrn sto-
Ben auf Ablehnung, mit ernstem Gesichtsausdruck blickt
Diana zu Boden, und ihre auf den Boden gestellte Lanze
bildet eine unibertretbare Grenze. Die Frichte wurden
bei diesem Bild von dem Stillebenmaler Frans Snyders ge-
malt, mit dem Rubens haufiger zusammenarbeitete.

Die allegorische Darstellungsweise erreichte wie die Stil-
lebenmalerei einen Hohepunkt im 17. Jahrhundert, nach-
dem sie bereits im 16. Jahrhundert eine gewaltige Aus-
weitung erfahren hatte. Auch hier spielen Friichte haufig
eine Rolle. Einen groRen EinfluB auf die allegorische Dar-
stellungsweise lbte die ,Iconologia” von Cesare Ripa aus.
In diesem Werk, das eine Art Enzyklopadie darstellt, wer-
den Hunderte von Personifikationen ausfiihrlich beschrie-
ben. Die erste Ausgabe, die noch nicht illustriert war, er-
schien 1593, und das Buch wurde bald zu dem, was man
heute als Bestseller bezeichnet.

Ein mit Frichten gefilltes Fillhorn, das heute als Label
einer Oko-Marke fiir Okologie steht, kann bei allegori-
schen Darstellungen des Uberflusses, des Gliicks, des
Friedens und der GroRziigigkeit auftreten. AuRerdem
kann es das Attribut von Personifikationen von Stadten
und Fliissen sein. Bereits in der griechischen und romi-
schen Kunst war das Fiillhorn ein Symbol des Uberflusses
und der Fruchtbarkeit. Es ist zudem seit rdmischer Zeit
das Attribut von Ceres, die bei allegorischen Darstellun-
gen der vier Elemente haufig die Erde verkérpert.

Wenn die vier Jahreszeiten dargestellt werden, so vertritt
Ceres oft den Sommer, wahrend der Herbst gerne durch
Bacchus personifiziert wird. Als Beispiel sei hier die Jah-
reszeiten-Folge von Jan Brueghel d.A. und Hendrik van
Balen in Bayreuth genannt (um 1616, Neues SchloB). In
der Antike hatte man den Jahreszeiten jedoch nicht je ei-
ne Gottheit zugeordnet. Die Horen (wortl. ,Stunden”) wa-
ren statt dessen die Gottheiten der Jahreszeiten. Zu-
nachst waren sie nur zu dritt, seit der hellenistischen Zeit
dann zu viert. Ein schones Beispiel aus romischer Zeit ist
ein Mosaik aus Antiochia (4. Jh. n.Chr,, Paris, Louvre), der
Sommer halt hier verschiedene Friichte in einem Tuch. Ar-
cimboldo stellte im 16. Jahrhundert die Vier Jahreszeiten
als fantastische Képfe dar, wobei der Friihling aus Blu-
men und der Sommer und Herbst aus Friichten und Ge-
miise zusammengesetzt sind. Den Kopf des Winters bildet
ein alter Baumstumpf. Die einzigen Friichte auf diesem
Bild sind eine Zitrone und eine Orange, die im Winter rei-
fen. Sie sind an einem abgebrochenen Ast aufgehangt
und bringen einen Schimmer von Sonne und Wérme in
die winterliche Kélte des Bildes.*?

Wenn die 12 Monate dargestellt werden, ist der Septem-
ber haufig der Monat der Weinernte. Bei Cesare Ripa

werden die Monate durch junge ménnliche Figuren per-
sonifiziert, denen folgende Friichte zugeordnet werden:
Mai: Erdbeeren und Stachelbeeren; Juni: eine bestimmte
Kirschensorte (Visciole), Aprikosen, eine bestimmte Bir-
nensorte (Moscarole) und Pflaumen; Juli: Melonen, eine
bestimmte Feigensorte (Fichi Primaticci) und verschiede-
ne Birnensorten; August: verschiedene Apfelsorten, Pflau-
men, eine bestimmte Traubensorte (Moscatella), Feigen,
Niisse und Mandeln; September: weile und blaue Trau-
ben, Pfirsiche, Feigen, Bimen, Apfel und Granatipfel; Okt-
ober: Loquats. Es fallt auf, dal die Anzahl der Obstarten
hier eher begrenzt ist, wahrend aber verschiedene Obsts-
orten genannt werden.

Bei Darstellungen der Kontinente werden diese manch-
mal durch ihre typischen Friichte vertreten, wobei die
Weintraube auf das in Europa verbreitete Christentum
hinweisen kann. Bei Cesare Ripa erscheint Europa als
reichgekleidete Konigin auf zwei gekreuzten Fiillhornern
sitzend, aus denen Friichte quellen. Diese werden aus-
schlieBlich Europa zugeordnet, weil es sich laut Ripa um
den fruchtbarsten Erdteil handelt, der zudem in der
Rangfolge der Kontinente den ersten Platz einnimmt.
Innerhalb von Europa wiederum ist laut Ripa Italien, die
Konigin der Welt, das fruchtbarste Land, weshalb auch
der Personifikation Italiens ein mit Frichten gefiilltes
Fullhorn als Attribut zugeordnet wird.

Die flinf Sinne waren erst seit dem Mittelalter verbildlicht
worden und wurden seit dem 15. Jahrhundert vor allem
in den Niederlanden zu einem beliebten Thema. Dabei
werden Friichte und auch Wein haufig dem Geschmacks-
sinn zugeordnet. Da man die Sinne als Instrumente der
Lust auffalte, wurde dieses Thema gerne mit moralisie-
render Tendenz behandelt. Dies bezeugt eine Kupferstich-
folge, die Jan Saenredam 1595 nach Hendrik Goltzius ge-
stochen hat. Die Sinne werden hier jeweils durch Liebes-
paare mit unterschiedlichen Attributen und bei unter-
schiedlichen Tatigkeiten versinnbildlicht, wobei die Bild-
unterschriften vor der siindhaften Hingabe an die Sinne
warnen. Der Geschmack wird durch ein Paar veranschau-
licht, welches an den Stindenfall erinnert, denn die junge
Frau reicht ihrem Partner gerade eine Frucht (Abb. 29).
Die Bildunterschrift lautet: ,Oft schaden die siien Ge-
nlisse dem gierigen Gaumen und die wolliistigen Wiin-
sche dem schadlichen Geschmack."* Der angekettete Af-
fe im Hintergrund ist haufig auf allegorischen Darstellun-
gen des Geschmacks anzutreffen, meist frit er gerade ei-
nen Apfel, die Frucht des Stindenfalls.

Die Genremalerei erreichte im 17. Jahrhundert in den
Niederlanden ebenfalls einen Hohepunkt. Im Gegensatz
zu den Stilleben, welche die rohen oder auch verarbeite-
ten Friichte zur Schau stellen, zeigen Genrebilder hin und
wieder auch die Verarbeitung von Friichten. So ist auf ei-
nem Bild von Pieter de Hooch eine Frau zu sehen, die Ap-
fel schalt und dem Kind, das neben ihr steht, gerade eine
Apfelschale gibt (um 1660, London, Wallace Collection).
Haufig spielt die erotische Liebe bei Genrebildern eine
Rolle, auf welche der Pfirsich hinweisen kann. Ein Beispiel
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Abb. 29

Jan P. Saenredam: Kupfer-
stich ,Der Geschmack”,
1595, aus der Folge

,Die fiinf Sinne” nach

H. Goltzius



Abb. 30

Pieter Brueghel d. A. und
Hendrik von Balen:
Fruchtgirlande mit Cybele,
um 1618, Den Haag,
Mauritshuis

dafiir ist das Bild ,Der galante Soldat", eine Bordellszene
von Gerard ter Borch (um 1662/63, Paris, Louvre). Das
Bild zeigt einen Soldaten, der neben einer jungen Frau in
Satinkleid und mit pelzbesetzter Jacke sitzt und dieser
einige Miinzen reicht. Links im Vordergrund steht ein
Tisch, auf dem sich eine Fruchtschale mit Pfirsichen und
Trauben befindet sowie eine silberne Platte, auf der eine
Pfirsichhélfte liegt. Die Pfirsiche verweisen hier ebenso
wie das Bett im Hintergrund auf den Ausgang der Ge-
schichte. Aprikosen, Kirschen und Pflaumen konnten
dhnlich gedeutet werden. Bereits bei den Rémern und
auch im Mittelalter waren Aprikosen und Pfirsiche vor
allem im aufgeschnittenen Zustand mit dem weiblichen
Geschlechtsorgan verglichen worden. So sah der zeitge-
nossische Betrachter vermutlich auch in den Pfirsichen
auf dem Bild ,Brieflesendes Madchen am offenen Fen-
ster" von Jan Vermeer (um 1657, Dresden, Gemalde-
galerie Alte Meister) einen Hinweis auf erotische Liebe.
Das Bild zeigt eine junge Frau, die am Fenster steht und
in einen Brief vertieft ist. Im Vordergrund sind mehrere
Pfirsiche sowie zwei Pfirsichhélften zu sehen. Das Schrei-
ben und Lesen von Briefen wurde héufig in der Genre-
malerei thematisiert, und verschiedene Anzeichen deu-
ten darauf hin, daB es sich dabei meist um Liebesbriefe
handelt.

Sprichwérter und Redensarten wurden ebenfalls durch
Genrebilder dargestellt. Sie spielten in der volkstiimlichen
Literatur und in der Kultur der breiten Bevélkerungs-
schicht iiberhaupt eine bedeutende Rolle. Bekannt war
dabei vor allem die Sprichwdrtersammlung von Jacob
Cats. Eine Marktszene von Joachim Wttewael (um 1618,
Utrecht, Centraal Museum) bezeiht sich laut de Jongh**
auf das Sprichwort ,Ein verfaulter Apfel 148t den ganzen
Korb verderben” (schlechte Eigenschaften werden schnell
Uibernommen). Das Bild zeigt ein Madchen, das einen
faulen Apfel aus dem Korb des Obststandes genommen
hat und diesen seiner Mutter zeigt.

Fruchtkranze und -girlanden

In der niederlandischen Kunst des 17. Jahrhunderts wur-
den Fruchtkranze und -girlanden, die ein inneres Bildfeld
umrahmen, zu einem beliebten Motiv. Dabei kann es sich
bei dem inneren Bildfeld sowohl um ein Portrat als auch
um religiése, allegorische oder mythologische Darstel-
lungen handeln. Das Motiv ist eine Erfindung von Jan
Brueghel d.A, der vor allem Blumenkranze, aber auch
Fruchtkrédnze und -girlanden gemalt hat. Das innere Bild-
feld stammt dabei in der Regel von der Hand eines ande-
ren Kiinstlers. Ein Gemeinschaftswerk von Brueghel und
Hendrick van Balen zeigt im Zentrum ein gemaltes Me-
daillon, auf dem Kybele, Gottin der Erde und der Frucht-
barkeit, dargestellt ist (um 1618, Den Haag, Mauritshuis,
Abb. 30). Sie empfangt verschiedene Gaben von den per-
sonifizierten Jahreszeiten. Dieses Bild im Bild ist an einer
lippigen, das gesamte Bild beherrschenden Fruchtgirlan-
de befestigt, die in eine Landschaft hinein plaziert ist
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und von Putten gehalten bzw. an einem Baum befestigt
wird.

Eine Fruchtgirlande kann bei Brueghel aber auch gleich-
ermalen eine christliche Szene nobilitieren. Ein Gemein-
schaftswerk mit Pieter van Avont (um 1623, Miinchen,
Bayerische Staatsgemaldesammlungen, Alte Pinakothek)
zeigt in einer Landschaft die Heilige Familie. Diese wird
von einer iippigen Fruchtgirlande bekranzt, die von Put-
ten links und rechts jeweils in einer Baumkrone befestigt
wird. Die Girlande umgibt hier nicht ein Bild im Bild, son-
dern sie wird in die gleiche Landschaft wie die Heilige Fa-
milie hinein plaziert.

Brueghels Freund Frans Snyders malte in den 1630er
oder 40er Jahren eine Friichtegirlande, welche das Bild
eines auffahrenden Christus umgibt (Abb. 31). Dieses
wurde vermutlich von Thomas Willeboirts Bosschaert ge-
arbeitet (Miinster, Westfalisches Landesmuseum fir
Kunst und Kulturgeschichte). Die illusionistisch gemalte
Fruchtgirlande erweckt den Eindruck, der Realitat des Be-
trachters anzugehéren, und macht dadurch um so mehr
deutlich, daB es sich bei dem Bild im Bild um eine ande-

re Wirklichkeit handelt. Wahrend Brueghels Fruchtgirlan-
de der gleichen Realitatsebene angehért wie die Heilige
Familie, werden bei Snyders zwei Wirklichkeitsebenen
miteinander verkniipft. Es entsteht dadurch ein Span-
nungsverhéltnis von Nahe und Ferne, Diesseits und Jen-
seits. Die Friichte kénnten bei Snyders einerseits an die



Verganglichkeit des Irdischen erinnern, sind aber sicher-
lich in ihrer schmiickenden Funktion auch als Huldigung
zu verstehen.

Die Verbindung von Friichtegirlande bzw. -kranz und
heidnischer Gottheit gibt es ebenfalls bei Snyders. In den
1630er Jahren malte er drei Bilder, die jeweils eine Ceres-
Biiste zeigen, welche von einem Friichtekranz umschlos-
sen wird. Mit Bandern ist dieser jeweils an den Armen
von zwei Hermen, die links und rechts aufgestellt sind,
eingehadngt. Eines der Gemélde befindet sich im Musées
Royaux des Beaux Artes de Belgique in Briissel.

1648 malte Jan Davidsz. de Heem fiir Erzherzog Leopold
Wilhelm eine mit einem Kranz aus Friichten, Blumen und
Korndhren umgebene Nische, in der ein MeRkelch steht.
Uber diesem schwebt eine strahlende Hostie, in die die
Darstellung des gekreuzigten Christus eingeprégt ist. Die
Trauben und Ahrenbiindel, die bei diesem Kranz vor al-
lem ins Auge fallen, sind hier offensichtlich Symbole fiir
den Leib und das Blut Christi. Gleichzeitig aber verwei-
sen sie auch auf die heidnischen Gottheiten Ceres und
Bacchus, wie eine Unterschrift bezeugt, die friiher an
dem Werk angebracht war: ,Bacchus et alma Ceres cae-
lestia pabula signant, Imperium signent et Leopolde tu-
um" (Bacchus und die ndhrende Ceres segnen die himm-
lische Nahrung, laB' sie, Leopold, auch dein Reich seg-
nen).*>

Ein Gemeinschaftswerk von Rubens und Snyders zeigt sie-
ben Putten, die eine Fruchtgirlande tragen (um 1615-18,
Miinchen, Bayerische Staatsgeméldesammlungen, Alte
Pinakothek). Letztere wurde von Snyders gemalt, die Figu-
ren hingegen von Rubens. Das Motiv ist der antiken Sar-
kophag- und Reliefkunst entlehnt. Die Puttenfriese ver-
koérperten dort die ,Felicia Tempora“, d.h. die Hoffnung
auf eine gliickliche Zukunft, und diese Bedeutung war
Rubens auch offensichtlich bekannt.4®

Fruchtstilleben im 18. Jahrhundert

Zu Beginn des 18. Jahrhunderts wandte man sich vom
hofischen Prunkstilleben wieder ab zugunsten schlichte-
rer und bescheidenerer Kompositionen. Jean-Baptiste-Si-
méon Chardin brachte in diesem Jahrhundert die franzo-
sische Stillebenmalerei zu hochster Bliite. GroRe Schlicht-
heit und die Beschrankung auf wenige warme Farben
kennzeichnen seine Werke, wobei vor allem die maltech-
nische Gestaltung fir ihn von Bedeutung war. Meist sind
es einzelne heimische Frichte und Gegenstande wie Gla-
ser, Flaschen, Besteck, ein silberner Becher oder Meisse-
ner Porzellan, die er auf einem Tisch oder in einer Mauer-
nische anordnet. Diese Bildgegenstédnde werden von jeg-
licher moralisch religiéser Bedeutung befreit. Er malte
nicht das, was er wullte, sondern was er sah, und das Er-
gebnis ist, daB der Betrachter meint, die Haut des Pfir-
sichs tatsachlich zu fiihlen. Denis Diderot bewunderte
diese Werke. Er bezeichnete Chardins ,Stilleben mit Oli-
venglas" (1760, Paris, Louvre) als die Natur selbst und
schrieb: ,Oh, lieber Freund, pfeifen Sie auf [..] die Trau-
ben des Zeuxis. Man tauscht miihelos einen ungeduldi-
gen Kiinstler, und Tiere sind schlechte Beurteiler in der
Malerei. Haben wir nicht gesehen, wie die Vogel im Park
des Kénigs sich die Kopfe an der schlechtesten Perspek-
tive zerschmetterten? Aber Chardin tauscht auch Sie
und mich, so oft er will."4” Marcel Proust war ebenfalls
ein begeisterter Anhanger dieser Stilleben und schrieb:
.Wir haben von Chardin gelernt, da3 eine Birne so leben-
dig ist wie eine Frau"*é. Bekannt ist vor allem Chardins
,Korb mit Walderdbeeren” (um 1760, Paris, Privatbesitz,
Abb. 32), das ein Weidenkdrbchen mit kegelartig aufge-
hauften Walderdbeeren zeigt sowie ein halb mit Wasser
gefiilltes Glas, zwei Nelken, zwei Kirschen und einen Pfir-
sich auf einer gesimsartigen Steinplatte vor einer Wand.
Auch hier ist die fir Chardin typische dunstige Atmo-
sphére und weihevolle Stille anzutreffen. Bereits bei den
Niederldndern im 17. Jahrhundert konnten, wie bereits er-
wahnt, mit Erdbeeren gefiillte Schiisseln und Korbe das
Hauptmotiv des Bildes sein. Der StraBburger Sebastian
Stoskopf malte Anfang des 17. Jahrhunderts ein Stilleben,
das als einziges Motiv eine Porzellanschale mit darin auf-
gehduften Walderdbeeren zeigt (vor 1622, StraBburg,
Musée de I'CGuvre Notre Dame). Die Erdbeeren werden
hier bereits ahnlich wie bei Chardin mit weichen Kon-
turen und mit nur sparsamer Andeutung der Details dar-
gestellt.®

Ein weiterer Protagonist der Stillebenmalerei des 18. Jahr-
hunderts war der Spanier Luis Egidio Melendez. Er malte
zahlreiche Stilleben mit Friichten und Kiichengeratschaf-
ten aus seinem eigenen Haushalt und einige groBere Stil-
leben mit Friichten und weiteren Gegenstanden vor einer
freien Landschaft.

In den Vereinigten Staaten setzte die Stillebenmalerei

erst in der zweiten Halfte des 18. Jahrhunderts ein. Als
Vorbild dienten meist niederlandische Stilleben des 17.
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Abb. 31

Frans Snyders:
Auffahrender Christus,
um 1630/40, Miinster,
Westfilisches Landes-
museum fiir Kunst und
Kulturgeschichte



Abb. 32
Jean-Baptiste-Siméon
Chardin: Korb mit
Walderdbeeren, um 1760,
Faris, Privatbesitz

Abb. 33

Gustave Courbet:
Stilleben mit Apfeln,
1871772, Den Haag,
Mesdag Museum

Jahrhunderts. Eines der frithesten bekannten amerikani-
schen Friichtebilder stammt von A. M. Randall, es wurde
1777 nach der Vorlage eines Stiches aus Europa gemalt
und zeigt einen Fruchtkorb mit Vogel (Washington, Natio-
nal Gallery of Art). Zu den wichtigsten frithen amerikani-
schen Stillebenmalern zahlt Raphaelle Peale, dessen illu-
sionistisch gemalte Bilder meist Friichte, Obstschalen und
wenige Gebrauchsgegensténde wie Gléser oder Karaffen
zeigen.

Fruchtstilleben im 19. Jahrhundert

Auf dem Gebiet der Stillebenmalerei fanden in Europa in
der Zeit des Klassizismus, der Romantik und des Bieder-
meier keine kiinstlerischen Innovationen statt. Das ander-
te sich erst Mitte des 19. Jahrhunderts, als Chardins
Kunst wiederentdeckt wurde. Die Realisten vermischten
die verschiedenen Gattungen der Malerei und wandten
sich den einfachen, uninteressanten und ,unschonen”
Gegenstanden zu. Nicht das Sujet, sondern nur die Mal-
weise sollte ausschlaggebend bei der Bewertung eines
Bildes sein. Der groBte unter den Realisten war der Fran-
zose Gustave Courbet, der zu Lebzeiten mehr in Deutsch-
land als in Frankreich mit seiner Kunst Erfolg hatte. So-
wohl die Landschaft als auch die menschliche Gestalt
standen bei ihm im Vordergrund, aber er malte auch
mehrere Stilleben mit Birnen, Orangen, Trauben, Grana-
tapfeln und vor allem mit Apfeln. Diese Apfelstilleben
entstanden 1871/72 wahrend seiner sechsmonatigen
Gefangnishaft in Sainte-Pélagie und des daran anschlie-
Renden Klinikaufenthalts in Neuilly. Die Apfel wurden
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ihm von seiner Schwester ins Gefangnis gebracht. Cour-
bet, ein engagierter Sozialist, war wegen Beteiligung am
Sturz der Vendome-Saule verhaftet worden und empfand
seinen Gefangnisaufenthalt als die reinste Tortur. Im
Gegensatz dazu fiihlte er sich in der Klinik wie im Para-
dies. Diese Erlebnisse spiegeln sich auch in seinen Stille-
ben. Das ,Stilleben mit Apfeln” in Den Haag (1871/72,
Mesdag Museum) beispielsweise zeigt mehrere Apfel, die
in eine Landschaft eingebettet werden (Abb. 33). Sowohl
der diistere Himmel als auch die Wurmstichigkeit der
Friichte sind als Hinweis auf Courbets angeschlagene
Verfassung wahrend seiner Haft gedeutet worden.*® Die
Inschrift ,St. Pélagie” macht zudem den engen Bezug zwi-
schen Bild und Gefangnishaft deutlich. Gleichzeitig aber
bringen diese méchtigen, plastisch modellierten Apfel
kraftvolle Naturfiille zum Ausdruck. Auf dem Boden ne-
ben einem Baum liegend, werden sie als ein Produkt der
Erde, als ein Teil der Natur dargestellt. Bei dem ,Stilleben
mit Frichten in einem Korb" in Shelburne (1871/72,
Shelburne Museum) geht man hingegen davon aus, da
es in Neuilly entstand, auch wenn das Bild ebenfalls mit
der Inschrift ,St. Pélagie” versehen ist. Hier ist der Him-
mel blau und freundlich, und die Friichte sind gesund,
wodurch eine ganz andere Stimmung zum Ausdruck ge-
bracht wird.”!

Edouard Manet, der Wegbereiter des Impressionismus,
kniipfte an die franzésische Stillebenmalerei des 18. Jahr-
hunderts an. Wie bei Chardin kennzeichnet groRe
Schlichtheit seine Stilleben. Wenige einfache Gegenstan-
de werden zusammengestellt und entbehren jeglicher al-

legorischer oder symbolischer Uberhghung. Seine Stille-
ben entstanden in den Jahren 1864-1866 und gegen
Ende seines Lebens 1880-1883. Die Fruchtstilleben der
achtziger Jahre sind meist von kleinerem Format und zei-
gen mehrere Friichte einer Art, die auf einer neutralen
Standflache vor einem ebenso neutralen Hintergrund an-
geordnet werden. Einige dieser Bilder sind regelrechte
Frucht-Portrats, denn sie zeigen nur eine einzige Frucht:
einen Apfel, eine Zitrone, eine Melone oder eine Birne.
Letztere (1880, Ziirich, Privatbesitz) befand sich friiher im
Besitz von Edgar Degas. In seinen ,Erinnerungen an Im-



pressionisten” berichtet Georges Moore, wie er Degas'
Sammlung besichtigte und dabei auch das kleine Bild
von Manet neben einem Jupiter von Ingres sah: ,Dane-
ben hing eine kleine Birne. Ich kannte die Birne, eine ge-
tlpfelte Birne, auf sechs Zoll Leinwand an die Wand ge-
nagelt. ,Im Grunde gefallt mir die Birne besser als der Ju-
piter', sagte ich zu Degas. Und Degas erwiderte: ,Ich ha-
be sie dahin gehangt, weil eine Birne, die so gemalt ist,
jeden Gott umschmeilt!"">? Dieser Kommentar erinnert
an Max Liebermanns beriihmten Satz, eine gut gemalte
Ribe sei ebenso gut wie eine gut gemalte Madonna.
Besonders gerne mochte Manet offensichtlich die Zitrone,
die bei ihm manchmal so geschélt ist wie bei den nieder-
landischen Stilleben des 17. Jahrhunderts. Sie fehlt fast
nie auf seinen Stilleben mit Fischen und Muscheln und ist
auch, wie bereits erwahnt wurde, auf mehreren Portrats
zu sehen (Abb. 12).

Die Impressionisten malten am liebsten in der freien Na-
tur und nicht im Atelier, weshalb die Stillebenmalerei bei
ihnen eine untergeordnete Rolle spielte. Und wenn sie
sich dieser Gattung zuwandten, so bevorzugten sie vor al-
lem Blumenmotive, da diese sich im Gegensatz zu Friich-
ten besonders gut in Licht und Farbe auflésen lieBen. Ge-
legentlich wurden aber auch Friichte als Bildgegenstand
gewdhlt. Bei diesen Bildern wird vor allem der schéne
Schein der Oberflachen, die der wechselnden Form des
Lichtes unterworfen sind, betont. Fiir Pierre-Auguste Re-
noir, dessen Hauptaugenmerk der menschlichen Gestalt
galt, spielte das ,plastisch” geformte Fruchtstilleben eine
vergleichsweise groRe Rolle.>> Um 1880 begann er, Stille-
ben mit Apfeln, Erdbeeren, Pfirsichen, Trauben, Granatép-
feln, Zitronen, Feigen, Bananen und Ananas zu malen.
DaB sich die Impressionisten zudem fiir die ornamentale
Flachigkeit von japanischen Farbholzschnitten begeister-
ten, zeigt u.a. die ,Obstauslage” von Gustave Caillebotte
(188182, Boston, Museum of Fine Arts), der Freund und
Mézen der meisten Impressionisten war. Das Bild zeigt in
extremer Aufsicht den Ausschnitt eines Pariser Obststan-
des (Abb. 34).

Ebenso wie die Impressionisten hatte auch Paul Cézanne
zunachst Blumenstilleben gemalt. Dann aber kam den
Friichten, vor allem den Apfeln, eine zentrale Rolle zu:
JAuf die Blumen habe ich verzichtet. Sie verblithen sofort.
Die Friichte sind treuer. Sie lassen sich gern malen. Es ist,
als wollten sie um Vergebung bitten, daB ihre Farbe ver-
geht. lhre Idee strémt mit ihrem Duft aus. Sie kommen zu
lhnen in allen ihren Geriichen, erzéhlen lhnen von den
Feldern, die sie verlassen haben, von dem Regen, der sie
genahrt, von den Morgenréten, die sie erschaut. Wenn
man mit fiilligen Strichen die Haut eines schénen Pfir-
sichs umschreibt, die Melancholie eines alten Apfels, so
ahnt man in den Reflexen, die sie tauschen, den gleichen
lauten Schatten des Verzichts, die gleiche Liebe der Son-
ne, dieselbe Erinnerung an den Tau, eine Frische [...].">*
Neben den erwéhnten Apfeln und Pfirsichen finden sich
auch Kirschen, Birnen, Zitronen, Orangen und Granatap-

fel auf seinen insgesamt tiber 170 Stilleben. Der Maler
Louis le Baile besuchte 1898 Cézanne und sah diesem
beim sorgféltigen Arrangieren der Friichte in seinem Ate-
lier zu: ,Mit sicherem Gespiir breitete er das Tuch ganz
leicht gerafft auf dem Tisch aus. Dann ordnete Cézanne
die Friichte so an, daB Farbkontraste entstanden und die
Komplementarfarben vibrierten, griine Téne gegen rote,
Gelb gegen Blau. Er drehte die Friichte, lehnte sie anein-
ander und benutzte Ein- oder Zweisousstiicke, um sie ge-
nau in die Position zu bringen, die er sich vorstellte” . Im
Gegensatz zu den Impressionisten interessierte Cézanne
nicht der Schein der Oberflachen, statt dessen waren es
Form- und Farbbeziehungen, die fiir ihn von Bedeutung
waren. AuBerdem verwendete er bei seinen Stilleben
mehrere Perspektiven. Die Friichte werden nicht durch die
Schatten, sondern durch die Farben modelliert, und ihre
Formen werden vereinfacht. Appetit wecken sie nicht, da
ihnen das ,Fruchtige” fehlt. Die auffallige Vorliebe fiir
Apfel 18Rt sich vermutlich damit erklaren, daB sie sich
leicht zur Kreis- oder Kugelform stilisieren lassen, auRer-
dem sind sie lange haltbar (Cézanne soll sehr langsam
gemalt haben) und leicht verfiighar. Meyer Schapiro hat
hingegen in seinem Aufsatz ,The Apples of Cézanne" ei-
nen psychoanalytischen Ansatz verfolgt und in den Ap-
feln erotische Symbole erkennen wollen.>® Gegen Ende
seines Lebens malte Cézanne das ,Stilleben mit Apfeln
und Pfirsichen” (um 1905, Washington D.C., National
Gallery of Art, Abb. 35). Mehrere Friichte sind hier auf ei-
nem Teller kegelartig aufgehauft und erinnern somit an
Chardins Erdbeerberg (Abb. 32). Auch hier wird deutlich,
daB Cézanne gerne verschiedene Perspektiven verwende-
te, denn wahrend dieser Friichteberg frontal gesehen
wird, wird die Tischplatte in Aufsicht widergegeben. Die
Schlagschatten der auf dem Tisch liegenden Friichte sind
eckig.

Paul Gauguin, ein Hauptvertreter des franzosischen Sym-
bolismus, malte ebenfalls mehrere Friichtestilleben, die
den deutlichen EinfluB von Cézanne zeigen. Er besal
auch selbst Bilder von Cézanne, als dieser noch gar nicht
sehr bekannt war. In seinem Besitz befand sich u.a. des-
sen Stilleben ,Comportier, verre et pommes" (1879/80,
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Abb. 34

Gustave Caillebotte:
Obstauslage, 1881/82,
Boston, Museum of Fine
Arts



Abb. 35
Paul Cézanne: Stilleben

mit Apfeln und Pfirsichen,

um 1905, Washington
D.C., National Gallery of
Art, Gift of Eugene and
Agnes E. Meyer

Abb. 36

Paul Gauguin: GegriiSet
seiest Du, Maria, 1891,
New York, The Metro-
politan Museum of Art

amerikanischer Privatbesitz), das Gauguin auf dem ,Bild-
nis Marie Derrieu Lagadu” (1890, Chicago, The Art Insti-
tut) im Hintergrund zitiert. Er war von diesem kleinen Stil-
leben so begeistert, da er 1888 dem Maler Claude-Emi-
le Schuffenecker, der ihm das Bild abkaufen wollte, ant-
wortete: ,Dieser Cézanne [...] ist eine auBergewdhnliche
Perle, und ich habe schon dreihundert Francs dafiir abge-
lehnt; ich hiite es wie meinen Augapfel, und auBBer in
hochster Not gebe ich es erst nach meinem letzten Hemd
her.">” Das gleiche Stilleben wurde auch von Maurice De-
nis sehr gepriesen durch dessen ,Hommage a Cézanne"
(1900, Paris, Musée d'Orsay). Es zeigt Cézannes Stilleben
auf einer Staffelei umgeben von Odilon Redon und den
Nabis-Malern. lhre Aufmerksamkeit gilt allein diesem Stil-
leben und nicht den an den Wanden hangenden Bildern,
von denen eines ein Frauenbildnis von Renoir ist.
Gauguins Bilder, die in Tahiti entstanden, bringen das Be-
diirfnis nach dem Urspriinglichen und Paradiesischen
zum Ausdruck. Auf ihnen treten auch haufig exotische
Friichte auf, die die Fiille und Erhabenheit der unberiihr-
ten Natur, die den Menschen erndhrt, verdeutlichen.
1895 malte er ein Stilleben mit Friichten, das im Hinter-
grund einen Stich von Eugene Delacroix zeigt, welcher
Adam und Eva nach dem Siindenfall darstellt (Straburg,
Musée des Beaux-Arts). Die Friichte stehen hier offen-
sichtlich fiir das verlorene Paradies. DaB Gauguin in der
exotischen Natur das Géttliche bzw. das verlorene Para-
dies suchte, zeigt das Bild ,GegriiBet seiest Du, Maria"
(1891, New York, The Metropolitan Museum of Art). Dar-
gestellt sind Maria und das Christuskind als Eingeborene
in einer lippigen exotischen Landschaft voller Baume und
Blumen. Im Vordergrund befindet sich tiber dem tahitia-
nischen Titel ,la Orana Maria" ein (ippiges Friichtestille-
ben (Abb. 36).

Einen wesentlichen Beitrag zur symbolistischen Stilleben-
malerei lieferte der Niederlander Vincent van Gogh, der
ebenfalls seine Personlichkeit sehr stark in sein Werk ein-
brachte. Seine Stilleben zeigen nicht nur Blumen, Schu-
he, Biicher und Vogelnester, sondern auch Apfel, Bimen,
Trauben, Zitronen und Orangen. Wahrend die Gegen-
stande seiner Stilleben menschliches Sein und Schicksal
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widerspiegeln, weist die ekstatische Heftigkeit des for-
malen und farbigen Ausdrucks bereits auf den Expressio-
nismus voraus. 1885 malte er in Nuenen mehrere dunkle
und schlichte Stilleben, nachdem er zuvor zahlreiche
Bauernstudien gemalt hatte, die in den ,Kartoffelessern”
gipfelten. Van Gogh verstand sich zu dieser Zeit in erster
Linie als Bauernmaler und malte dementsprechend Bau-
ernstilleben: groBBe rustikale Kérbe mit Kartoffeln und
Apfeln, die auf die mithsame Arbeit der Bauern und
deren Hauptnahrungsmittel hinweisen. Als Beispiel sei
hier sein ,Stilleben mit Apfelkorb” (1885, Amsterdam,
Rijksmuseum Vincent van Gogh) genannt (Abb. 37). Seit
Friihjahr 1887 entstanden zahlreiche Stilleben mit Friich-
ten. Seine Farbpalette hellte sich nun wahrend seines
Parisaufenthaltes auf, und der Pinselstrich [6ste sich zu-
nehmend von einer realistischen Wiedergabe. Das ,Stille-
ben mit Birnen, Trauben und Zitronen" (1887, Amster-
dam, Rijksmuseum Vincent van Gogh) ist eine Komposi-
tion ganz in Gelb, die er seinem Bruder Theo widmete.
Auch der erhaltene Bilderrahmen wurde von Van Gogh
gelb gestrichen.

Um 1890 bildete sich in Paris die Gruppe der Nabis (,Pro-
pheten”), deren dekorative Stilleben reine Farbharmonien
sind. lhr Interesse an der Stillebenmalerei war allerdings
begrenzt. Nur Pierre Bonnard malte haufig Stilleben. Der
Fruchtteller ist bei ihm ein Motiv, das immer wieder in
seinen Bildern auftritt und sich durch sein ganzes Schaf-
fen zieht. Auch ihm dienten japanische Farbholzschnitte
als Vorbild fiir ein flachiges Kompositionssystem aus Far-
ben. Bei seinen spateren Bildern wird die kérperliche Pra-
senz der Friichte durch das Licht vereint und entmateria-
lisiert.




Der Generation der Nabis gehorte der belgische Aulen-
seiter James Ensor an. Er wurde nicht nur von den Im-
pressionisten und von William Turner beeinfluBt, sondern
griff auch auf die Tradition der niederlédndischen Barock-
malerei zuriick. So findet sich auch die zum Teil geschalte
Zitrusfrucht auf seinen Stilleben, die an jene der Nieder-
lander des 17. Jahrhunderts erinnern.

Die Frucht in Malerei und Graphik des 20. Jahrhun-
derts

Auch im 20. Jahrhundert wurden nach wie vor Friichte-
stilleben gemalt, und selbst zeitgendssische Kiinstler ex-
perimentieren mit diesem Thema. H&ufig haben die
Friichte dabei wie erstmals bei Cézanne ihre ,Fruchtig-
keit" und Appetitlichkeit verloren, da auf Stofflichkeit und
Oberflachenreize nun kein Wert mehr gelegt wird. Wah-
rend sich einige Kiinstler auf die traditionelle Fruchtsym-
bolik beziehen, zeugen die Werke anderer Kiinstler von
einer ganz eigenen personlichen Symbolik. Auch die
Friichtestilleben der Meister vergangener Jahrhunderte
wie Caravaggio, Chardin oder Cotan werden gerne von
den Kiinstlern des 20. Jahrhunderts zitiert. Vorlieben fiir
bestimmte Obstsorten wie bereits bei Cézanne sind eben-
falls bei mehreren Kiinstlern festzustellen. Bei den mei-
sten der hier erwdhnten Bilder handelt es sich um Stille-
ben mit Friichten, aber auch figiirliche Kompositionen
und Landschaftsdarstellungen, bei denen Friichte eine
besondere Rolle spielen, werden betrachtet.

Das 20. Jahrhundert ist durch eine Vielzahl von Stilen ge-
kennzeichnet, von denen der Fauvismus den Anfang bil-
det. Die Fauves (,wilde Tiere"), eine Gruppe franzosischer
Kiinstler, stellten 1905 gemeinsam im Pariser Salon d'Au-
tomne aus und schockierten mit dieser Ausstellung die
Kunstwelt. Einfachheit, Sinnlichkeit und vor allem krafti-
ge, leuchtende Farben kennzeichnen ihre Bilder. Mit den
Symbolisten teilten sie die Einstellung, daB durch Formen
und Farben Emotionen hervorgerufen werden sollen.
Henri Matisse, das Haupt dieser Bewegung, hat mehrere
Stilleben mit Friichten gemalt. ,Wenn man Henri Matisse’

Werk mit etwas vergleichen miilte, so ware es die
Orange. Wie sie ist das Werk von Henri Matisse eine
Frucht von prangendem Licht.">® Dieser Vergleich stammt
von Guillaume Apollinaire, und die Orange spielt auch in
der Tat eine bedeutende Rolle in der Kunst von Matisse.
Pierre Schneider weist darauf hin, da8 sich diese Frucht
wegen der gleichméaBigen Intensitat ihres Farbtons fr
den fauvistischen Maler besonders gut dazu eignete, als
reiner, leuchtender Farbfleck ohne farbige Abstufungen
dargestellt zu werden.>® Freunden brachte Matisse gerne
Orangen als Geschenk mit, und auch Pablo Picasso
(Taf. 39) erhielt welche 1913, als er krank war. Da er wuR-
te, welche Bedeutung diese Frucht fiir Matisse hatte, a8
er sie nicht auf, sondern plazierte sie in einer Schiissel
auf dem Kamin und zeigte sie seinen Besuchern mit den
Worten: ,Das sind die Orangen von Matisse"®°. Einige
Jahre spéater erwarb Picasso das ,Stilleben mit Orangen”
von Matisse (1913, Paris, Louvre, Abb. 38), das er als
eines der kostbarsten Bilder seiner Sammlung bezeich-
nete. Die Friichte werden hier durch schwarze Konturen
eingefaft, die die Wirkung des Orange steigern. Pierre
Schneider deutet die Orange in Matisse’ Werk als die gol-
dene Frucht des Paradiesgartens, die auf das ,Goldene
Zeitalter" hinweist.®’ Matisse' Kunst wirkte weiter in den
Werken der deutschen spatfauvistischen Maler, die sich in
Paris aufhielten und dort Mitglieder der ,Académie
Matisse” (1908-1911) waren. Von ihnen ragen Hans
Purrmann (Taf. 40) und Rudolf Levy (Taf. 30) als Stille-
benmaler heraus. Purrmann folgte Matisse am treuesten,
aber seine Werke sind nicht durch dessen Schwerelosig-
keit, sondern durch Dichte und Kompaktheit gekenn-
zeichnet. Der Fauvismus und die Kunst Matisse" beein-
fluBten ebenso die expressionistischen Kiinstler in Dres-
den und Miinchen.

Die Expressionisten wollten nicht mehr die sichtbaren
Dinge darstellen, sondern das subjektive Erleben der Din-
ge ausdriicken. Die vom Naturvorbild unabhangige Aus-
drucksfarbe, Deformationen und perspektivische Verzer-
rungen sollten dem Betrachter Wesen und Bedeutung
des Dargestellten suggerieren. 1905 griindeten die Archi-
tekturstudenten Ernst Ludwig Kirchner, Erich Heckel
(Taf. 17), Karl Schmidt-Rottluff (Taf. 50, 51) und Fritz
Bleyl die Kiinstlervereinigung ,Briicke” in Dresden. Ihr
Ziel, Konventionen aufzubrechen, driickt sich auch in ih-
rer Motivwahl aus: der freie, weder von Kleidung noch
Konvention eingeengte Mensch sowie die von der Zivili-
sation noch unberithrte Landschaft stehen im Mittel-
punkt. Friichte treten hin und wieder in ihren Stilleben
auf, aber diese Gattung ist in ihrer Malerei vergleichs-
weise selten vertreten. 1906 schlossen sich der Gruppe
Emil Nolde (Taf. 34), Max Pechstein (Taf. 36, 37) und der
Schweizer Cuno Amiet an.

Fir letzteren, der zusammen mit Ferdinand Hodler und
Giovanni Giacometti als der Wegbereiter der Schweizer
Moderne galt, war der Apfel von besonderer Bedeutung.
Stilleben, Obsternte-Bilder, Selbstportrédts und Paradies-
Bilder zeigen immer wieder seine Lieblingsfrucht. Laut
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Abb. 37

Vincent van Gogh:
Stilleben mit Apfelkorb,
1885, Amsterdam, Rijks-
museum Vincent von
Gogh, V.v. Gogh Stiftung



Abb. 38

Henri Matisse:
Stilleben mit Orangen,
1913, Louvre, Paris

Abb. 39

Cuno Amiet: Apfelernte,
1907, Solothurn,
Kunstmuseum Solothurn

Georg Mauner ist fiir Amiet der Apfel als Paradieses-
frucht ,eine Art Gliickssymbol”®2. Demnach héatte der Ap-
fel fiir Amiet also eine sehr dhnliche Bedeutung wie die
Orange fiir Matisse. Amiet bezeichnete seinen eigenen
Garten als Paradies und ,verglich sich und seine Frau An-
na sogar mit Adam und Eva, obwohl sie — im Unterschied
zum biblischen Paar — nie aus dem Paradies vertrieben
wurden."® Die ,Apfelernte” von 1907 (Kunstmuseum So-
lothurn) zeigt im Vordergrund einen Apfelbaum, dessen
riesige Krone kugelférmig aufgeblasen und voll beladen
mit Frichten ist (Abb. 39). Die Fiille der Natur wird hier
iberdeutlich zum Ausdruck gebracht. Die riesige Krone
|aBt die Figuren unter dem Baum und auf den Leitern
winzig klein erscheinen. 1928 erklarte Amiet in einer An-
sprache im Kunstmuseum Bern: ,Obsternten haben mich
immer angezogen, so wie die friihern Maler immer Ma-
donnen malten."®4

1909 griindeten Alexej von Jawlensky, Gabriele Miinter,
Wassily Kandinsky und andere Kiinstler in Miinchen die
.Neue Kiinstler-Vereinigung Miinchen". Von diesen Kiinst-
lern war es Jawlensky, der sich in besonderem MaBe dem
Fruchtstilleben zugewandt hat. Die kleinteilige Tupfenma-
nier seiner Bilder vor 1907 zeugen noch deutlich von
Jawlenskys Auseinandersetzung mit dem Spéatimpressio-
nismus (Taf. 21-23). 1907 hielt er sich in Paris auf und
soll wéhrend dieser Zeit auch im Atelier von Matisse mit-
gearbeitet haben. Formvereinfachung, schwarze Konturen
und leuchtende Farben kennzeichnen seitdem seine Wer-
ke. Diese Stilleben dienten wiederum als Anregung fiir
Gabriele Miinter, die sich vor 1908 kaum dieser Gattung
zugewandt hatte. Auch bei ihr erscheinen nun die Friich-
te als leuchtende Farbflecken, die mit dunklen Konturen
versehen sind (Taf. 33). 1911 verlieBen Gabriele Miinter,
Wassily Kandinsky, Franz Marc und Alfred Kubin die Ver-
einigung und gaben 1912 erstmals den Almanach ,Der
blaue Reiter" heraus.
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Der alteste aller Expressionisten war Christian Rohlfs, der
erst im sechsten Lebensjahrzehnt den AnschluB8 an die
moderne Entwicklung fand. Sein ,Stilleben mit Ananas”
von 1903 (Taf. 43) 1aBt noch seine Auseinandersetzung
mit dem Impressionismus zu dieser Zeit erkennen. In den
folgenden Jahren wurden seine Friichte dann immer
transparenter (Taf. 44, 45). Die Entstofflichung der Friich-
te erzielte er, indem er mit dem Pinsel Helligkeiten aus
der zuvor aufgetragenen Farbe wieder herauswusch.

Ebenso wie Rohlfs und Nolde gehért auch Paula Moder-
sohn-Becker zu den Vertretern des norddeutschen Expres-
sionismus. Sie entwickelte eine symboltrachtige und ge-
fiihlsbetonte Kunst, bei der Naturverbundenheit, Frucht-
barkeit und Geburt eine wichtige Rolle spielen. Auffal-
lend haufig sind in ihren Bildern sowohl Zitronen als
auch Orangen anzutreffen. Diese treten immer im Zu-
sammenhang mit jungen Frauen, Mittern und Kindern
auf, was darauf schlieBen 1aBt, daB sie fiir Fruchtbarkeit,
Weiblichkeit und den Kreislauf des Lebens stehen. Ein
Beispiel ist die ,Kniende Mutter mit Kind an der Brust"
(1906, Staatliche Museen zu Berlin, PreuBischer Kulturbe-
sitz, Nationalgalerie). Das Bild zeigt eine stillende Mutter,
die unbekleidet auf einer Scheibe kniet und von Orangen
umgeben wird (Abb. 40). Die Monumentalitat dieser Dar-
stellung 1aBt den Eindruck entstehen, daB es sich um ei-

ne allegorische Darstellung handelt. Die heroisch aufge-
fallte Mutter erscheint hier wie eine Fruchtbarkeitsgottin.
Die Modelle der Kiinstlerin stammten in der Regel aus
der dorflichen Umgebung von Worpswede. Meist sind es
Bauern bzw. deren Kinder, und haufig stammen sie auch
aus dem Armenhaus. Es handelt sich bei den Bildern aber
um keine milieubetonten Darstellungen, andernfalls wiir-
den die Frauen und Kinder auch keine Orangen und Zi-
tronen in den Handen halten, denn diese zahlten Anfang
des Jahrhunderts nicht gerade zu den alltaglichen Nah-
rungsmitteln der Bauern. Auf den Selbstportrats von Pau-



la Modersohn-Becker kdnnen die Zitrusfriichte sicherlich
ebenfalls als Fruchtbarkeitssymbol gedeutet werden.
Auch ihre Fruchtstilleben zeigen haufig Orangen und Zi-
tronen und zeugen somit ebenfalls von der besonderen
Rolle, die diese Friichte in ihrem Werk spielen.

In Osterreich gehérte Egon Schiele zu den Wegbereitern
des Expressionismus, nachdem er zuvor vom Wiener Ju-
gendstil beeinfluBt worden war. 1912 wurde er in Neu-
lengbach wegen Entfiihrung einer Minderjahrigen und
wegen der Tatsache, daB Kinder in seinem Atelier eroti-
sche Zeichnungen sehen konnten, angeklagt. Da sich der
erste Anklagepunkt als unhaltbar erwies, fiel die Strafe
geringer aus, und Schiele wurde nach 24 Tagen Haft wie-
der entlassen. Ebenso wie Courbet, der 40 Jahre zuvor
aus anderen Griinden im Geféngnis saB, litt auch Schiele
sehr unter seiner Haft, was seine Bilder, die in diesen Ta-
gen entstanden, deutlich zum Ausdruck bringen. Seine er-
ste Gefangniszeichnung zeigt seine Zelle mit einer leuch-
tenden Orange, die auf der graubraunen Pritschendecke
liegt (1912, Wien, Graphische Sammlung Albertina,
Abb. 41). Wie wichtig und wertvoll diese Frucht fiir Schie-
le in diesen Tagen war, verdeutlicht die eigenhdndige Be-
schriftung des Bildes: ,Die eine Orange war das einzige
Licht". Diese Orange, die einen Hauch von Sonne in die
karge und trostlose Zelle bringt, soll er von seiner Gelieb-
ten Wally Neuzil erhalten haben.

In Frankreich hatten inzwischen die Kubisten den Per-
spektivwechsel von Cézanne sowie dessen Reduzierung
der Dinge zu geometrischen Formen aufgegriffen und
diese Techniken radikalisiert. Mehr noch als Cézanne
wandten sie sich vom lllusionismus ab. Im Gegensatz zu
den Fauves und den Expressionisten spielte bei ihnen die
Farbe keine bedeutende Rolle, und so sind auch ihre
Friichte meist recht blaB. 1906/07 malte Pablo Picasso
.Les Demoiselles d’Avignon” (New York, The Museum of
Modern Art), das den Beginn des Kubismus markiert. Im
Vordergrund dieses Bildes sind einige Friichte dargestellt:
ein Apfel, eine Birne, Trauben und ein Stiick Melone. Pi-
casso reduziert sie auf ihre geometrische Grundform und
faBt sie durch dunkel gemalte Konturen ein. Die Farbig-
keit ist sehr zuriickgenommen, und die Friichte sind nur
noch aufgrund ihrer schablonenhaft typisierten Form als
solche erkennbar. Das Melonenstiick, welches wie eine ro-

te Mondsichel aussieht, ware aus diesem Zusammenhang
herausgel6st sogar lberhaupt nicht mehr als solches
identifizierbar. Aus mehreren Zeichnungen, die Picasso
als Vorstudien fiir dieses Bild angefertigt hat, geht hervor,
dal sich auf dem Fruchtteller urspriinglich ausschlief3lich
mehrere Melonenstiicke befinden sollten.

In den folgenden Jahren wurde das Stilleben zur Haupt-
gattung der kubistischen Kiinstler. Eines der bekanntes-
ten Stilleben des 20. Jahrhunderts tiberhaupt ist Picassos
,Obstschale und Brot auf einem Tisch" (1908/09, Basel,
Kunstmuseum, Abb. 42). Hier erhalten die Friichte durch
die Hell-Dunkel-Modellierung Volumen. Charakteristisch
flr Picassos Bilder dieser Zeit ist die Beschrankung der
Palette auf die Farben Braun und Griin. Es ist bekannt,
dal er bei diesem Bild urspriinglich eine Gruppe von Per-
sonen geplant hatte, die um den Tisch herum sitzen. Alle
menschlichen Formen wurden dann aber umgewandelt,
was deutlich macht, daB Stilleben und Figurenbild nun
als gleichwertig angesehen wurden. So verwandelte sich
die einst hell beleuchtete Brust einer am Tisch sitzenden
Frau in eine Fruchtschale, und ein auf dem Tisch liegen-
der Apfel nahm den Platz ihrer Hand ein. Unterschiedli-
che Perspektiven kennzeichnen zudem das Bild. So blickt
man leicht von oben auf die Fruchtschale, wahrend die
Standflache der umgestiilpten weiBen Tasse eine ganz
gerade Linie bildet.

1943 lernte Picasso Francoise Gilot, seine zeitweilige Le-
bensgefahrtin, kennen. Beim ersten Treffen der beiden im
Pariser Restaurante ,Le Catalan” spielte, wie Gilot berich-
tet hat, eine Schale mit Kirschen eine besondere Rolle:
Gilot sal8 dort gerade zusammen mit Freunden, als Picas-
so plotzlich mit einer Schale mit Kirschen an ihren Tisch
trat und ihr und ihren Freunden von den Friichten anbot.
Noch im gleichen Monat malte Picasso daraufhin seine
beiden ersten Stilleben mit einer Schale mit Kirschen: ,Le
buffet du ,catalan' (1943, Lyon, Musée des Beaux Arts
und Stuttgart, Staatsgalerie). In der folgenden Zeit ent-
standen weitere Stilleben mit Kirschen, die Picasso sicher-
lich ebenso im Gedenken an dieses erste Treffen malte.
Georges Braque hatte sich zunachst den Fauves ange-
schlossen und zog dann dhnliche Schliisse aus Cézannes
Werk wie Picasso. Mit dem Ausbruch des Ersten Welt-
kriegs ging der klassische Kubismus zu Ende, und Braque
malte daraufhin im zweiten, dritten und vierten Jahr-
zehnt zahlreiche Stilleben mit Friichten, die sich wieder
der naturalistischen Wirklichkeit annéhern (Taf. 5).

Der Russe Marc Chagall wurde zunachst vom Kubismus
beeinflut, nachdem er 1910 ein Stipendium erhalten
hatte, welches ihm ermdglichte, nach Paris zu reisen.
Dann aber entwickelte er seinen ganz eigenen Stil, der
u.a. fiir den kommenden Surrealismus wichtig wurde.
Seine Werke werden durch stark glithende Farben sowie
durch eine phantastische Wirklichkeit gekennzeichnet. Er
hob die perspektivische Raumlichkeit auf, seine Figuren
und Tiere schweben schwerelos durch den Raum, Hauser
stehen auf dem Kopf. Seine Bilder sind zudem gepragt
von der jiidischen Lehre des Chassidismus. So auch das
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Abb. 40

Paula Modersohn-Becker:
Kniende Mutter mit Kind
an der Brust, 1906, Staat-
liche Museen zu Berlin,
PreuBischer Kulturbesitz,
Nationalgalerie

Abb. 4]

Otto Schiele: Die eine
Orange war das einzige
Licht, 1912, Wien,
Graphische Sammlung
Albertina



Abb. 42

Pablo Picasso: Obstschale
und Brot auf Tisch,
190809, Basel, Kunst-
museum

Abb. 43

Marc Chagall: Festtag,
1914, Dusseldorf, Kunst-
sammlung Nordrhein-
Westfalen

Bild ,Festtag” von 1914 (Dusseldorf, Kunstsammlung
Nordrhein-Westfalen, Abb. 43) das einen alten Juden im
Gebetsmantel zeigt. Dieser halt eine Zitrone in der rech-
ten Hand, welche auf das jidische Laubhiittenfest ver-
weist (vgl. 3 Mose 23,40). Es handelt sich dabei um eine
Etrog, eine besondere Sorte der Zitronatzitrone, die neben
Palmenblattern, Myrten und Weidenzweigen fiir das
Laubhtittenfest von ritueller Bedeutung ist. Daftir miissen
die Friichte makellos, gelb und spindelférmig sein. Um
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solche Friichte zu erhalten, 148t man sie in den israeli-
schen Citrus-Plantagen in spezielle Glasgefdle hinein-
wachsen. Die von Hand geernteten Friichte werden dann
in Hanf verpackt und an die jiidischen Gemeinden in al-
len Teilen der Welt verschickt.

Obstschalen oder Friichtekérbe treten bei Chagall haufig
in Kombination mit einem riesigen Blumenstrauf und
einem schwerelos schwebenden Liebespaar auf (Taf. 6).

Die Geburtsstunde des Futurismus ist der 20. Februar
1909. An diesem Tag erschien das von Filippo Tommaso
Marinetti veroffentlichte ,Manifest des Futurismus” in der
Pariser Tageszeitung ,Le Figaro”. Die technikbegeisterten
italienischen Futuristen versuchten, das Dynamische der
Zeit in der Kunst widerzugeben. Ihre zentralen Themen
waren die Massengesellschaft, die GroBstadt und das
Tempo des Verkehrs. Stilleben und Friichte sind zwar ei-
gentlich von Bewegung weit entfernt, aber dal8 diese
Gegensatze dennoch vereinbar sind, zeigt das bekannte
Stilleben mit einer aufgeplatzten Wassermelone des Mai-
landers Umberto Boccioni (1912, Hannover, Sprengel Mu-
seum). Das Bild zeugt von dem Versuch, durch Zerlegung
der Frucht den Eindruck von Bewegung im Raum zu ver-
mitteln (Abb. 44).

1911 entstand in Italien die Pittura metafisica (,meta-
physische Malerei”). Sie ist neben dem Futurismus der
bedeutendste Beitrag der italienischen Kunst zur Malerei
des 20. Jahrhunderts. Die neue Richtung wurde von Gior-
gio de Chirico, Carlo Carra und Giorgio Morandi getra-
gen, ihr Haupt war De Chirico. Im Gegensatz zum dyna-
mischen, fortschrittsorientierten Futurismus handelte es
sich hierbei um eine Kunst der Stille und der Ratsel. Bis
zum Ausbruch des Zweiten Weltkrieges wurde die Pittura
metafisica zum Bezugspunkt der meisten italienischen
Kiinstler, der Surrealisten und einiger Vertreter des Magi-
schen Realismus. Typische Merkmale sind merkwiirdige,
traumahnliche Darstellungen sowie die unerwartete
Nebeneinanderstellungen von Dingen. Frichte konnen
somit in einer ganz ungewdhnlichen Umgebung auftre-
ten. Ein Beispiel ist De Chiricos Bild ,Die Unsicherheit des
Dichters” (1913, London, The Tate Gallery), das mehrere
Bananen neben einem weiblichen Torso auf einem men-
schenleeren Platz zeigt. 1919 wandte sich De Chirico
dann von der metaphysischen Malerei ab und verkiindete
seine ,Riickkehr zum Handwerk". Seitdem entstanden
mehrere Stilleben mit Friichten, die an die Tradition der
Stillebenmalerei ankniipfen (Taf. 9).

Dank der Surrealisten wurden die Friichte schlieBlich le-
bendig. De Chirico war das groBe Vorbild der Surrealis-
ten, aber auch Siegmund Freud spielte eine bedeutende
Rolle, denn das UnbewuBte, Triebhafte, Traume und
Wiinsche waren ihr bevorzugter Stoff. 1929 schlo sich
Salvador Dali (Taf. 11) den Surrealisten an und wurde de-
ren bekanntester Vertreter. Er schilderte Irreales mit den
extremsten Mitteln des Realismus und lllusionismus. Auf
seinen Gemalden treten neben seinen Lieblingsspeisen —



Bohnen, Koteletts, Brot und gebratenen Eiern — hin und
wieder einzelne Friichte, vor allem Granatépfel, auf, die
mit duBerster Prazision gemalt sind. Cézanne wurde von
Dali abgelehnt, da dieser keine ,eBbaren Apfel”, sondern
Apfel in Beton"55 gemalt hat. Bei seinem ,Lebenden Stil-
leben” (1956, St. Petersburg, Salvador Dali Museum,
Leihgabe E. u. A. Reynolds Morse) werden die Friichte
durch die Bewegung lebendig. So ist ein Apfel gerade da-
bei, mit groBer Geschwindigkeit in eine Obstschale zu
fliegen, rechts von ihm fliegt eine Kirsche nach links
oben. Nur eine Birne und zwei Pflaumen sind ,normal”
und liegen ruhig auf dem Tisch.

Der Belgier René Magritte zahlt nicht wie Dali zu den Er-
griindern des UnbewuBten und wollte auch nicht, daB
man in seine Bilder Traumwelten hineindeutet. Bei ihm
ist der Apfel — meist ist er griin — ein immer wiederkeh-
rendes Motiv. Mal wird er mit Maske dargestellt und da-
durch vermenschlicht, mal ist er versteinert oder verdeckt
das Gesicht einer Person. Auch die Proportionen kénnen
verschoben werden, so fiillt bei dem Bild ,Listening
Room" (1958, Kunsthaus Ziirich, Schenkung Walter Haef-
ner) ein riesiger griiner Apfel fast das ganze Zimmer aus
(Abb. 45). Das Bild ,Ceci n'est pas une pomme" (1964,
Miinchen, Hypo Bank, cortesy Galerie Christine et Isy Bra-
chot, Briissel) zeigt einen groRen, realistisch gemalten
Apfel, Giber welchem in Schreibschrift geschrieben steht:
,Ceci n'est pas une pomme" (Dies ist kein Apfel). Der Ti-
tel des Bildes erscheint zunéchst héchst seltsam, der Kon-
flikt zwischen Bild und Text 146t sich aber in die einfache
Aussage auflosen, dall der gemalte Apfel nicht wirklich
existiert und daher kein Apfel ist. Es wird somit auf die
Differenz zwischen einem wirklichem Apfel und dessen
Abbild hingewiesen. Das Bild ,Der gesunde Menschen-
verstand" (1945, Briissel, Collection Madame Krebs) the-
matisiert ebenfalls den Realitdtsgrad von gemalten
Friichten. Es zeigt eine perspektivisch gemalte Obstscha-
le, die auf der leeren Flache einer gerahmten Leinwand
steht. Diese Apfel sind scheinbar realer, als wenn sie auf
der leeren Leinwand dargestellt wéren, aber auch sie sind
nur gemalt.

Zu den deutschen Vertretern des Surrealismus zéhlt Edgar
Ende, der Vater des Schriftstellers Michael Ende. 1962
malte er die ,Die Nahmaschine des Dionysos" (Taf. 12).
Das Bild zeigt eine Nahmaschine, die ganz aus Trauben
zusammengesetzt ist. André Breton hatte 1924 in seinem
ersten ,Manifest des Surrealismus” als besonderes Merk-
mal des surrealistischen Umsturzes die Vereinigung
zweier verschiedener Wirklichkeiten oder Wirklichkeits-
fragmente gesehen. Ende koppelt dementsprechend zwei
Elemente, die tberhaupt nicht zusammenpassen: eine
Nahmaschine und den antiken Weingott Dionysos bzw.
dessen Attribut, die Traube.

Zur zweiten Generation der Surrealisten gehort der in Vil-
na (Polen) geborene Samuel Bak, der heute in Weston,
Masschusetts lebt. Seit Mitte der sechziger Jahre ist die
Birne haufig das Hauptmotiv seiner Bilder. Sie verkdrpert
Leben und Fruchtbarkeit, aber auch Verletzbarkeit und
Zerstérung. Mal quellen lauter kleine Birnen aus einer rie-

sigen hervor, mal sind die Friichte mit Riemen versehen
und von Stangen durchbohrt. Sowohl Wolken als auch
ein kaputtes rohes Ei kdnnen die Form einer Birne anneh-
men. Die Erscheinungsform dieser Frucht in Baks Bildern
ist sehr vielféltig. Bereits als Kind war er der Auffassung,
dal3 nicht der sauerliche Apfel, sondern die siie Birne die
verbotene Frucht des Paradieses war. Aber die StiBe ist si-
cherlich nicht der einzige Grund, warum diese Frucht dem
Menschen so nahe steht und in Baks Bildern eine so zen-
trale Rolle spielt. Hinzu kommt sicherlich auch die Tatsa-
che, daB es sich um eine ,sensible” Frucht handelt, die
sehr (druck)empfindlich ist und deren Haut schnell ver-
letzt werden kann. lhre Form erinnert Bak zudem an die
des menschlichen Korpers. So wurde die Birne bei ihm zu
einem sehr umfassenden Symbol, mit dem er ganz unter-
schiedliche Aspekte des menschlichen Lebens zum Aus-
druck bringt.

Einen Gegenpol zu Surrealismus und Expressionismus bil-
det die Neue Sachlichkeit bzw. der Magische Realismus.
1925 pragte Franz Roh den Begriff ,Magischer Rea-
lismus" und bezog dabei auch die franzésischen und ita-
lienischen Kiinstler mit ein, die sich der konkret-ding-
lichen Malerei verschrieben hatten. Im gleichen Jahr faB-
te Gustav Friedrich Hartlaub, Direktor der Mannheimer
Kunsthalle, die deutschen Kiinstler dieser Richtung in ei-
ner Ausstellung mit dem Titel ,Neue Sachlichkeit" zusam-
men. Das Stilleben war eine beliebte Gattung bei den
Vertretern des neuen realistischen Stils. Prazision, Harte
und ein niichterner Blick auf die Wirklichkeit kennzeich-
nen ihre Bilder. Meist werden alltdgliche, banale Gegen-
stande dargestellt. Zu den Lieblingsmotiven zahlt dabei
die Topfpflanze, aber auch Friichte sind hin und wieder
anzutreffen, vor allem die Ananas. Ein Hauptvertreter der
Neuen Sachlichkeit ist Alexander Kanoldt (Taf. 24). Er
hatte zunachst den Expressionisten angehort und wurde
dann vom Kubismus gepragt, bevor er ab etwa 1920
neusachliche Stilleben malte. Die Umrisse der Dinge sind
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Abb. 44

Umberto Boccioni:
Stilleben: Wassermelone,
1912, Hannover, Sprengel
Museum

Abb. 45

René Magritte: Listening
Room, 1958, Kunsthaus
Zijrich, Schenkung Walter
Haefner



bei ihm linear exakt gefaft, die Farbflachen sind in sich
geschlossen, und kein Detail lenkt von der plastisch gese-
henen Form ab. Die Gegenstéande werden somit nicht illu-
sionistisch dargestellt, auch wenn eine klare Gegenstand-
lichkeit die Bilder kennzeichnet. Das trifft auch auf die
dargestellten Friichte — meist Apfel, aber auch Orangen,
Trauben, Pfirsiche und Birnen — zu, die nicht wirklich den
Appetit stimulieren.

Franz Radziwill, der in Dangast an der Nordsee zu Hause
war, malte mehrere Stilleben mit einzelnen Friichten, die
er meist von einem tiefen Blickwinkel aus darstellte (Taf.
41, 42). Die Farbe seiner Bildgegensténde steigerte er
gerne bis zu einem unwirklichen Leuchten. 1931 entstand
das ,Stilleben mit Apfel und Pflaumen” (Taf. 42), welches
in leuchtenden Farben einen Apfel und zwei Pflaumen
zeigt. Trotz der Vertrautheit des Motivs geht etwas Ge-
heimnisvolles von diesem Bild aus.

Der Neoklassizismus oder Klassische Realismus ging nach
dem Ersten Weltkrieg von Italien aus. Hauptvertreter die-
ser Richtung war Giorgio de Chirico, der 1919 seine
JRickkehr zu den Meistern” verkiindete. Ein deutscher
Vertreter des Klassischen Realismus war Karl Hofer, der
von sich selbst sagte: ,Ich besal3 das Romantische; ich ha-
be das Klassische gesucht.” Er ist vor allem wegen seiner
Menschenbilder bekannt geworden, hat aber auch meh-
rere Stilleben mit Friichten gemalt (Taf. 18, 19). Diese
sind auffallend schlicht und werden nach 1945 einer zu-
nehmenden Schematisierung unterworfen.

In den ersten Jahren nach dem Zweiten Weltkrieg wurde
das Bild der deutschen Kunst zundchst von Kiinstlern ge-
pragt, die bereits vor dem Krieg zu den herausragenden
Kiinstlern gehort hatten. Die gegensténdliche Kunst
herrschte somit weiterhin vor. Nach und nach aber traten
jlingere Kiinstler hervor, die abstrakt arbeiteten. Fiir diese
neuen ungegenstandlichen Ausdrucksformen, die in den
50er Jahren zunehmend an Bedeutung gewannen, hat
sich heute im Hinblick auf die europaische Kunst der Be-
griff ,Informel” durchgesetzt. Die Friichte hatten es nun
schwer, sich weiterhin in der Welt der Kunst zu behaup-
ten, aber sie verschwanden nicht vollig aus der Malerei in
diesen Jahren, denn es gab nach wie vor Kiinstler, die fiir
eine gegenstandliche Kunst eintraten. Man diskutierte
heftig tiber die Vorrangstellung von realistischer und un-
gegenstéandlicher Kunst, wobei Karl Hofer der Hauptver-
fechter der ersteren war.

In Italien gab es die gleiche Diskussion, der in Sizilien
geborene Renato Guttuso war hier der wichtigste Vertre-
ter der realistischen Kunst. Er war Mitglied der Kommu-
nistischen Partei Italiens, die alle ungegenstandlichen
Ausdrucksformen strikt ablehnte. Guttuso hat zahlreiche
Stilleben mit Friichten gemalt, auf denen besonders hau-
fig die Zitrone auftritt. 1978 zitierte er mit seinem Bild
,Omaggio a Zurbaran” (Mailand, Galleria Bergamini) Zur-
barédns ,Stilleben mit Zitronen, Orangen und einer Rose”
(Abb. 23) von 1633. Sein Bild ,La piana di Bagheria
guarda sul golfo di Palermo” (1966, Mailand, Galleria To-
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ninelli) zeigt eine riesige Zitronenhélfte und einen eben-
so iiberdimensionierten Totenschédel in der Ebene von
Bagheria (Sizilien). Die Zitrone scheint hier weniger auf
die Schonheit eines Zitronenhains im sonnigen Sizilien als
auf das harte Schicksal der sizilianischen Landarbeiter
hinzuweisen: ,Noch vor kurzer Zeit wurden die Landarbei-
ter Siziliens in Naturalien bezahlt, mit Kérben von Oran-
gen und Zitronen, und muBten selbst zusehen, wie sie
diese absetzten und in Geld verwandeln konnten. Ver-
fluchte Orangen! Keiner will sie!" 1Bt Elio Vittorini einen
verhungerten sizilianischen Landarbeiter in seiner ,Con-
versazione' schreien. Mit diesen wenigen evokativen De-
tails tragt Guttuso das in der Idyllik der Landschaft ver-
borgene Drama des Menschen ein." 6

In Mexiko gab es ebenfalls linksgerichtete Kiinstler, die
flir eine gegenstandsbezogene, politisch engagierte
Kunst eintraten. Bekannt ist bei uns vor allem Frida Kah-
lo, die farbenfrohe Stilleben mit einheimischen Friichten
gemalt hat, welche die Tradition und das Alltagsleben ih-
rer Heimat widerspiegeln. Vor allem in ihren letzten Le-
bensjahren, als sie das Bett wegen Schmerzen haufig
kaum noch verlassen konnte, malte sie mehrere Stilleben
mit Friichten, die sie auf ihrem Nachttisch liegen hatte.
DaR sie trotz aller Schmerzen ihren Lebensmut noch nicht
ganz verloren hatte, bringt das Stilleben mit dem Titel ,Es
lebe das Leben" zum Ausdruck, das 1954, in ihrem letz-
ten Lebensjahr, entstand (Mexiko, Sammlung Museo Fri-
da Kahlo). Es zeigt in der Mitte eine groBe runde Wasser-
melone, die unversehrt ist. Um sie herum werden mehre-
re aufgeschnittene Melonen und Melonenstiicke grup-
piert, von denen eines den Titel des Bildes tragt. Aber
nicht alle Friichte bringen wie die Wassermelone mit ihrer
prallen Form und ihrem saftigen, leuchtend roten Frucht-
fleisch Vitalitat zum Ausdruck. So sind auf einigen Stille-
ben Kokosntisse zu sehen, aus deren ,Augen”, den run-
den Vertiefungen an der stumpfen Spitze der Frucht, Tra-
nen flieBen. Die Friichte werden hier dhnlich wie bei den
Surrealisten vermenschlicht.

1938 war André Breton nach Mexiko gereist und hatte
dort Frida Kahlo kennengelernt. Er war ganz begeistert
von ihr und ihrer Kunst, welche fiir ihn Ausdruck des Sur-
realismus war. AuBerdem schwarmte er von der Pitahaya,
einer vielsamigen Kaktusfrucht, die auch auf Frida Kahlos
Stilleben anzutreffen ist wie beispielsweise auf dem Bild
.Lebendiges Leben" (1952, Mexiko, Sammlung Maria Fé-
lix, Abb. 46). ,Ich hatte nicht geahnt, daR die Welt der
Frichte etwas so wunderbares hervorbringen kann wie
die pitahaya, deren Pulpe die Farbe und das Aussehen
eingerollter Rosenblatter tragt — die pitahaya mit ihrem
saftigen Fleisch und ihrem Geschmack wie ein KuB aus
Liebe und Begehren [...] und schlieBlich hatten meine Au-
gen auch sie erblickt, die ihnen [den Statuetten von Coli-
na] so iiberaus gleicht, in der Haltung und im Schmuck
einer Marchenprinzessin, mit magnetischen Kréften in
den Fingerspitzen [...]: Frida Kahlo de Rivera."®’

Helga Prignitz-Poda sieht in den Friichten von Frida Kah-
los Stilleben Darstellungen des sexuellen Lebens der



Kiinstlerin.®® Das Stilleben mit drei Kaktusfeigen (1938,
New York, Sammlung Mary Anne Martin) beispielsweise
bringt ihrer Interpretation zufolge die Untreue von Diego
Rivera, mit dem Frida Kahlo verheiratet war, zum Aus-
druck und spielt auf eine Dreierbeziehung an. Offensicht-
licher ist hingegen, daR die politisch engagierte Kiinstle-
rin in ihre Stilleben auch politische Inhalte einbrachte. So
stecken in den Friichten manchmal kleine rot-weiB-griine
Nationalflaggen, die Ausdruck des Nationalismus der
Kiinstlerin sind. AuBerdem ist auf manchen Friichtestille-
ben eine weiBe Taube zu sehen, die als Symbol fiir die
Friedensbewegung zu verstehen ist.

Die leuchtende Farbigkeit und die scheinbar volkstiimli-
che Naivitat der mexikanischen Kunst lebt in dem Werk
des Kolumbianers Fernando Botero noch fort, welcher
zeitweise auch in Mexiko lebte. Botero hat zahlreiche
Stilleben mit Friichten, die ebenso prall und rund sind
wie seine Figuren, gemalt. Das Aquarell ,Still life" von
1975 (Taf. 4) ist ein Beispiel dafiir, da selbst in der
zweiten Halfte des 20. Jahrhunderts Kiinstler noch gerne
auf das Kompositionsschema zuriickgreifen, das bereits
die Pioniere dieser Gattung verwendeten. So wird die
Fruchtschale, wie es bereits bei Caravaggios Friichtekorb
(Abb. 18) der Fall ist, im Zentrum des Bildes moglichst
nahe an den Betrachter herangeriickt. Sie steht zudem
ebenfalls auf einer nicht naher definierten Standflache
vor einem hellen und neutralen Hintergrund, wobei jeg-
liche deskriptive Details, die zur Kldrung der rdumlichen
Situation beitragen konnten, fehlen.

In England wurde in den finfziger Jahren die Pop Art ge-
boren. Banale Objekte des Massenkonsums wie Cola-Fla-
schen, Zigarettenschachteln und Verpackungsmaterial
wurden nun darstellungswiirdig. Diese Bilder verdeut-
lichen, daR die Nahrungsmittel zur industriell erzeugten
Ware und nun haufig in Form von Konserven dargereicht
wurden. Unter den amerikanischen Kiinstlern der Pop Art
erlangten vor allem diejenigen aus New York groe Be-
deutung. Zu den bekanntesten gehdren Andy Warhol,
Roy Lichtenstein und Tom Wesselman. Sie kamen von der
angewandten Kunst her, weshalb ihnen die Reklametech-
niken und -farben vertraut waren. Warhol malte zunachst

seine Bilder eigenhéandig, stellte sie dann aber bald mit
kommerziellen Techniken im Siebdruckverfahren her bzw.
tberlieB diese Ausfiihrung Dritten (Taf. 58, 59). Sein fri-
hes, selbst gemaltes Gemalde ,Peach Halves" (1960,
Stuttgart, Staatsgalerie) zeigt eine Fruchtkonserve in ei-
nem Format (177,5 x 137,5 cm), das bisher nur heroi-
schen Themen vorbehalten war (Abb. 47). Es verdeutlicht
die Faszination, die von der Massenproduktion standardi-
sierter Qualitatsprodukte ausging. Die Frucht in dieser
Form war nun jederzeit verfiigbar. Bisher waren Friichte
meist im rohen Zustand dargestellt worden und nicht zer-
kleinert oder gekocht, als Marmelade oder Fruchtsaft.
Roy Lichtenstein verwendete im Gegensatz zu Warhol kei-
ne technischen Reproduktionsmethoden zur Herstellung
seiner Bilder, sondern vergréBerte seine Motive, die be-
reits reproduziert vorlagen, mit Hilfe eines Projektors und
setzte sie wieder in Malerei um. Die technischen Repro-
duktionsmerkmale wie Rasterpunkte werden dabei eben-
falls dargestellt. Wahrend seine Stilleben der sechziger
Jahre amerikanische Konsumartikel zeigen, wandte er
sich in den siebziger Jahren den traditionellen Gegen-
standen der Stillebenmalerei zu, zu denen auch die Friich-
te gehoren (Taf. 31). Dabei lieB er sich u.a. von den Wer-
ken Matisse' beeinflussen.

Mehr noch als Lichtenstein lieB sich Tom Wesselman von
Matisse anregen, und wie dieser bevorzugte auch Wessel-
man die Orange in seinen Bildern (Taf. 60). Seine friihen
Stilleben zeigen sowohl amerikanische Konsumartikel als
auch traditionelle Motive wie Friichte. Um 1985 wandte
auch er sich wie Lichtenstein von den amerikanischen
Konsumartikeln ab und wahlte nun ausschlieBlich die tra-
ditionellen Gegenstande dieser Gattung.
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Abb. 46

Frida Kahlo: Lebendiges
Leben, 1952, Mexiko,
Sammlung Maria Félix

Abb. 47

Andy Warhol: Peach
Halves, 1960, Stuttgart,
Staatsgalerie



Abb. 48

Markus Liipertz: Akt

mit Melone, 1985, Berlin,
Sammlung Stober

Wayne Thiebauds Bilder zeigen Desserts und Speisen, die
er so, wie sie in einem Selbstbedienungsladen présentiert
werden, darstellt. Bei genauerem Hinsehen kann man
allerdings feststellen, dal die aufgereihten Sandwichs,
Kuchenstiicke und Friichte meist doch nicht alle gleich
sind. Bei diesen Stilleben tauchen haufiger auch Melo-
nenstiicke auf. Das Bild ,Dark Candy Apples" (1983, Pri-
vatbesitz) konnte europdische Konfektstilleben des 17.
Jahrhunderts in Erinnerung rufen, aber im Gegensatz zu
diesen verweisen hier die siiBen Apfel nicht auf ein be-
stimmtes soziales Milieu.

In den sechziger Jahren entstand entgegen allen zeitge-
nossischen abstrakten Trends in Deutschland eine neue
figurative Kunst mit expressionistischen Ziigen, die sich
aber noch nicht so konkret auf den deutschen Expressio-
nismus zu Beginn des Jahrhunderts bezog, wie es spater
bei den Neuen Wilden der Fall ist. Zu ihren Vertretern
zéhlen Georg Baselitz (Taf. 3), Jorg Immendorff (Taf. 20)
und Markus Liipertz. Bei letzterem tritt seit 1984 immer
wieder ein bestimmtes Motiv auf: das Segment einer
Wassermelone. Da dieses Motiv sehr vielféltig verwendet
wird und in den verschiedensten Zusammenhangen auf-
taucht, 1aBt sich kaum sagen, ob ihm eine sinnbildliche
Bedeutung zukommt und wenn ja, welche. Bei dem Bild
LSommertag” (1985, Kéln, Museum Ludwig) der Folge
LFunf Bilder iber das mykenische Lacheln” beispielsweise
werden verschiedene Kérperpartien der Figuren mit dem
Melonensegment tiberformt. Diese bleiben ahnlich wie
die Friichte bei Arcimboldos fantastischen Képfen (siehe
Abb. 11) als solche erkennbar, wahrend sie gleichzeitig
etwas ganz anderes — einen Unterarm, eine Schulter, eine
Partie des Kopfes u.a. - bezeichnen. Die Melone wird da-
mit verfremdet und aus ihren Realitatsbeziigen geldst. Im
gleichen Jahr entstand der ,Akt mit Melone" (1985, Ber-
lin, Sammlung Stober), mit dem Lipertz Courbets ,La
Femme au perroquet” zitiert. Der weibliche Akt, der bei
Courbet mit einem flatternden Vogel spielt, wird von Li-
pertz mit verschieden groBen Melonensegmenten verse-
hen (Abb. 48). Wahrend bei diesem Bild die Melone ein
Zeichen fiir Freude und Weiblichkeit, Lust und Sinnlich-
keit sein konnte, scheint sie in dem Bild ,Ratten und Me-
lonen” (1984, Rotterdam, Museum Boymans-van Beunin-
gen) eher ein Zeichen fiir Zerstérung und Verderbnis zu
sein. Die Melonenstiicke sind hier nicht leuchtend rot,
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sondern fast grau und somit gar nicht mehr fruchtig. Die
Ratten werden ihnen in der Silhouette angeglichen. Bei
der Gemaldefolge ,Zwischenraumgespenster” von 1987
tritt nicht das einzelne Melonenstiick in Erscheinung, son-
dern hier ist es eine ganze Melone, aus der ein Stiick her-
ausgeschnitten ist.

Georg Baselitz hatte 1969 erstmals das Motiv eines Bil-
des auf den Kopf gestellt und schuf so ein unverwechsel-
bares Stilmerkmal, mit dem er sich auf dem internationa-
len Kunstmarkt etabliert hat. Seit 1981 hat er sich mehr-
fach mit dem Motiv ,Orangenesser" beschéftigt. Die Ol-
bilder und Linolschnitte zeigen jeweils in kraftigen Far-
ben einen Mann, der eine Orange i8t, oder genauer ge-
sagt einen Mann, der mit beiden Handen eine Orange
vor sein Gesicht halt (Taf. 3).

Die Pop Art beeinfluBte nachhaltig den Fotorealismus,
der in den USA die gréBte Gefolgschaft fand. Auch diese
in den sechziger Jahren entstandene Stilrichtung wurde
als bewuBte Gegenstromung zur abstrakten Kunst ver-
standen. Kennzeichnend fiir die Kunst des Fotorealismus
ist die scharfe, iiberexakte Wirklichkeitswiedergabe, die
allen bisherigen Naturalismus tbertraf. Als Vorlage wur-
den Fotos und Dias verwendet. Zu den deutschen Vertre-
tern dieser Richtung wird meist auch der Berliner Fritz Ko-
the gezahlt, der fiktive Collagen und Decollagen gemalt
hat. Dabei schopfte er seine Quellen aus Zeitschriften
und Illustrierten. In den siebziger und achtziger Jahren
taucht mehrmals der Apfel in seinen Bildern in Kombina-
tion mit Frauenmotiven sowie Ausschnitten von Rennwa-
gen auf (Taf. 28, 29). Der Apfel verweist hier offensicht-
lich unter Riickgriff auf die christliche Ikonographie auf
Erotik. Diese Bilder sind somit ein Beispiel dafiir, da8
auch im 20. Jahrhundert die traditionelle Fruchtsymbolik
noch nachwirkt.

Ende der siebziger Jahre entstand die Postmoderne, de-
ren Vertreter sich auf die Kunst vergangener Stile und
Epochen besannen. Subjektivitdt, Poesie und Phantasie,
Energie und Mystik sollten nun wieder ihren Platz in der
Kunst erhalten. lhren Anfang nahm die Postmoderne in
Italien mit der Transavanguardia (,Jenseits der Avantgar-
de"), die auch Arte cifra genannt wird. Ihre drei Haupt-
vertreter sind Sandro Chia, Enzo Cucchi und Francesco
Clemente. Diese Kiinstler bezogen sich zwar auf das rei-
che kulturelle Erbe Italiens, aber das Fruchtstilleben spiel-
te dabei keine besondere Rolle. Eine Ausnahme bilden
daher die Fruchtstilleben, die Sandro Chia 1995 gemalt
hat. Wie bei den Kubisten werden seine Fruchtschalen
von verschiedenen Blickpunkten aus simultan erfa3t (Taf.
8). Das zentrale Motiv des Bildes ,Baccanale sentimenta-
le" (Taf. 7) sind zwei Kopfe. Dieses poetische Bild ist hei-
ter und melancholisch zugleich. Das Heitere wird durch
die helle und bunte Farbigkeit bewirkt, die Gesichter bei-
der Figuren hingegen sind ernst.

Wéhrend die Weintrauben bei Chia Frohlichkeit ver-
mitteln, wirken diese bei Enzo Cucchi eher bedrohlich
(Taf. 10). Die Weintraubenrispe ist bei ihm ein Motiv, das
1995 immer wieder in seinen Bildern und Zeichnungen



auftaucht. Sie ist eines der personlichen Symbole des
Kiinstlers, der seine eigene metaphorische Sprache erfin-
det.

In Deutschland traten Ende der siebziger Jahre ebenfalls
einige Kinstler fir eine neue figurative Kunst ein. Auch
sie griffen wie die Vertreter der Transavanguardia auf das
Formenarsenal der Kunstgeschichte zuriick, im Gegensatz
zu den lItalienern aber spielte fiir sie der deutsche Expres-
sionismus eine besondere Rolle. Direkte Anreger waren
zudem die neoexpressionistischen Berliner Maler Karl
Horst Hodicke, Bernd Koberling und Markus Liipertz.
Kennzeichnend fiir die Kunst der sogenannten ,Neuen
Wilden" ist das meist riesige Bildformat, intensive Farben
und der rasche, breite Pinselstrich. Die neue Kunstrich-
tung entwickelte sich vor allem in Berlin, KéIn und Ham-
burg. 1977 griindeten in Berlin Rainer Fetting, Bernd
Zimmer, Helmut Middendorf und Salomé die Galerie am
Moritzplatz. Es handelte sich dabei um eine Selbsthilfe-
einrichtung, da ihre Kunst zu dieser Zeit noch nicht aner-
kannt war. Die Ausstellung mit dem Titel ,Heftige Male-
rei" 1980 im Berliner Haus am Waldsee fiihrte schlieRlich
zu ihrer offentlichen Anerkennung. Rainer Fetting hat seit
1992 mehrere Friichtestilleben gemalt. Die Apfel, Birnen,
Trauben und Bananen werden von ihm in iberdimensio-
naler GréBe dargestellt, ihre Kraft und Nahe schlagen
den Betrachter in Bann (Taf. 13).

Auch Elvira Bach (Taf. 1, 2) gehorte dem Kreis der Neuen
Wilden in Berlin an. Auf ihren Bildern sind haufig Erdbee-
ren anzutreffen (Taf. 2), wobei sie mehrmals auch Char-
dins Stilleben ,Korb mit Walderdbeeren" (um 1760, Paris,
Privatbesitz, Abb. 32) zitiert. Zu dieser Frucht, die sie
meist einzeln und in iberdimensionaler GroRe darstellt,
hat sie offensichtlich eine besondere Beziehung. Sie
scheint sowohl auf Elvira Bach selbst als auch auf das
Weibliche allgemein hinzuweisen. Sowohl die erotische
Sinngebung als auch die tiberdimensionale GroRe erin-
nern an Hieronymus Boschs ,Garten der Liste” (um 1510,
Madrid, Prado). In diesem Lustgarten irdischer Freuden
fallen mehrere Riesenerdbeeren ins Auge, deren erotische
Bedeutung eindeutig ist.

Ein weiterer Vertreter der ,Wilden Malerei" ist Stefan
Szczesny. Er entdeckte die Karibik als seine zweite Hei-
mat, und die Friichte seiner Bilder, die dort entstanden,
weisen dhnlich wie bereits bei Gauguin auf paradiesische
Urspriinglichkeit und auf den Reichtum der exotischen
Natur hin (Taf. 55).

Seit den neunziger Jahren gibt es keine Kiinstlergemein-
schaften mehr, die stilbildend gewirkt haben. Pluralismus
und individuelles Agieren kennzeichnen seitdem aus-
schlieBlich die Kunstszene. Aber wahrend die Zeit der Sti-
le vorbei ist, ist das Interesse am Fruchtmotiv nicht erlo-
schen — ganz im Gegenteil, auch die zeitgendssischen
Kiinstler sind fasziniert von der Form- und Farbvielfalt der
Friichte und deren Symbolik. Auch Vorlieben fiir bestimm-
te Fruchtsorten gibt es weiterhin wie beispielsweise bei
der KdlIner Kiinstlerein Cony Theis. Wahrend Cézanne und

auch viele Kiinstler des 20. Jahrhunderts den Apfel be-
vorzugten, ist es bei ihr die Banane.’® Bei ihren Bananen-
zyklen, die sie seit 1990 gemalt hat (Taf. 56), interessier-
te sie vor allem die charakteristische Form der Frucht, die
diese trotz Entfernung vom Naturvorbild noch lange als
solche erkennbar bleiben [&B8t. Die Bananen sind teil-
weise mit Aufklebern versehen, wodurch der Warenchar-
akter der Frucht deutlich wird.

Im Gegensatz dazu lassen die Friichtebilder von Karin
Kneffel (Taf. 25, 26) an die Freude denken, die uns das
Pfliicken einer einheimischen, taufrischen Frucht direkt
vom Baum bereitet, anstatt diese im Supermarkt zu kau-
fen. Mit beeindruckender Prézision malt sie die noch un-
gepfliickten Frichte in ihrer ,natiirlichen” Umgebung,
d.h. am Baum hédngend. Aber so sehr bei diesen Bildern
auf den ersten Blick der Eindruck von Natirlichkeit ent-
steht, fallt doch auf den zweiten Blick auf, daBB diese
Friichte zu perfekt sind. Sie sind alle groB, schon und ma-
kellos, und ihre Farben leuchten. Insekten sind keine zu
sehen, und sie haben auch keine Spuren an den Friichten
oder Blattern hinterlassen. Der Gedanke an umfassenden
Pflanzenschutz, Giiternormen und Qualitatsklassen liegt
nicht allzu fern. So bringen diese Bilder eher die Entfer-
nung des Menschen von der Natur zum Ausdruck. Die
Prazision, mit der die Friichte gemalt sind, lassen zwar an
die niederlandischen Fruchtstilleben des 17. Jahrhunderts
denken, aber der Gedanke an Faulnis, Tod und Vergang-
lichkeit ist Karin Kneffels Bildern fremd, so wie auch in
unserer Gesellschaft die Erinnerung an Alter und Tod
eher als unschicklich empfunden wird.
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