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Stellungnahme der Schülerinnen und Schüler der Klassen 13G1 und 

13G2 zu den plastischen Arbeiten, die in den Vitrinen im 

Eingangsbereich präsentiert werden. 
 

Lara Halek — Edward Hopper 

Edward Hoppers Werke wirken szenenhaft und melancholisch, da er oft die Einsamkeit in 

gewöhnlichen Lebenssituationen im Amerika der ersten Hälfte des 20. Jahrhunderts aufzeigt. 

Die Charaktere strahlen, selbst mit mehreren Personen auf dem Bild, eine Art Einsamkeit 

aus. Auf dieses Gefühl habe ich mich in meiner plastischen Umsetzung fokussiert. Ich 

erinnerte mich an die Corona-Zeit: Eine farblose Figur fühlt sich in einem ebenso farblosen 

Zimmer gefangen. Erinnerungen an die bunte Außenwelt erscheinen unerreichbar. 

  

Emilia Görg — Alice Neel  

Die Künstlerin beschäftigte sich in ihren Porträts mit der Darstellung des realen oft 

ungeschönten Lebens - einen Aspekt, den ich in meiner plastischen Arbeit aufgreife. Ich 

symbolisiere mit der „Zombie-Pose“ die Fentanylkrise. Der rote Faden symbolisiert, ähnlich 

der Blutlaufbahn, die Droge, die den Menschen am Leben und zugleich gefangen hält. 

 

Azra Kayabay — Paul Klee  

Als Vorlage diente der Künstler Paul Klee. Inspiriert von seinen künstlerischen Handpuppen 

entstand eine Neuinterpretation des Donald Trump als Handpuppe. Die Arbeit greift Klees 

spielerische Formensprache auf und nutzt sie, um den Politiker ironisch als agierende Puppe 

umzusetzen. 

 

Veronika Bauer — Piet Mondrian  

Piet Mondrian ist bekannt für die Prägung des Neoplastizismus, sein Ziel war es die Natur so 

zu reduzieren, dass er sie fast schon „zerstört“. Er benutzte nur gerade rechtwinklige Linien 

und die drei Primärfarben Rot, Gelb, Blau sowie die unbunten Farben Schwarz, 

Grau und Weiß. Die Umsetzung in ein dreidimensionales Objekt folgte daher einem 

ähnlichen Prinzip. Die transparenten Quader, die Häuser darstellen und der Spiegel, der 

diese wie in der Luft schweben lässt, formen eine ähnlich vereinfachte und abstrakte 

Darstellung unserer Realität.    
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Raluca Antonie — Egon Schiele 

Ich habe mich mit dem Künstler Egon Schiele auseinandergesetzt. Mir sind seine vielen 

Selbstporträts sowie seine zeichnerisch malerische Umsetzung aufgefallen. In meiner Plastik 

habe ich die Idee des Individuums und dessen Reflexion im Spiegel aufgegriffen. Ein 

Individuum besteht aus einem Inneren-Ich und einem Äußeren-Ich. Durch Verwendung des 

Spiegels werden beide „Ichs“ gleichzeitig sichtbar. 

 

Morgan Berta — Maria Lassnig 

Ich orientierte mich an Lassnigs Werk "Fotografie gegen Malerei".  Diese Thematik habe ich 

in meiner dreidimensionalen Arbeit in die mir aktueller erscheinende Frage "Kunst gegen KI" 

übersetzt. Ich möchte mit meinem Kunstwerk auf die Herausforderung und Gefahren der 

KI, der sich alle zeitgenössischen Künstler*innen heute stellen müssen, aufmerksam machen. 

Analog zu Lassnigs in Fragestellung von Malerei versus Fotografie.  

 

Madeleine Reiser — Alice Neel 

Ich habe mich mit der Malerin Alice Neel beschäftigt, die für ihre ehrlichen und 

psychologischen Porträts sowie ihre gesellschaftskritischen Themen bekannt ist. Besonders 

fasziniert hat mich, dass sie Menschen so darstellte, wie sie wirklich sind – mit ihren 

Gefühlen, Unsicherheiten und ihrer eigentlichen Identität. Dieses Merkmal habe ich in 

meiner dreidimensionalen Plastik umgesetzt, indem ich dieselbe Person vor und nach ihrem 

Coming-Out darstelle. Die Gegenüberstellung der grauen mit der bunten Figur soll die 

Transformation von Selbstzweifeln hin zu Selbstakzeptanz symbolisieren. 

 

Tina Nguyen — Vincent van Gogh 

Im Rahmen meiner Auseinandersetzung mit der Künstlerposition von Vincent van Gogh 

habe ich dessen häufigen Blumenstraußmotive als 3D-Skulptur in Kaltporzellan und Polymer 

Clay neu interpretiert. Dabei nutze ich die spezifische Symbolik der verwendeten Pflanzen – 

von Rebellion bis hin zum Neuanfang –, um eine direkte Verbindung zur eigenen Gefühlslage 

herzustellen. Auf diese Weise hinterfrage ich die rein dekorative Wahrnehmung der 

Blumen-Vorbilder und verleihe den emotional aufgeladenen Motiven eine neue, dauerhafte 

Gestalt. 
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Laura Tiziana Nastro — Suzanne Valadon 

Suzanne Valadon stellte Frauen natürlich, selbstbewusst und unabhängig vom männlichen 

Blick dar. Diese Haltung greife ich in meiner Arbeit auf und übertrage sie in die Gegenwart: 

Die Barbiepuppe steht immer noch für heutige Schönheitsideale und die Objektifizierung der 

weiblichen Figur. Nichtsdestotrotz bewegt sie sich entschlossen weiter, an den 

beobachtenden Augen des Male Gaze vorbei. Die Arbeit verdeutlicht, dass Frauen sich von 

gesellschaftlichen Erwartungen und männlicher Bewertung nicht länger definieren lassen. 

 

Wiktoria Szwajcowska — Gabriele Münter  

Meine plastische Arbeit basiert auf dem Malstil der expressionistischen Künstlerin Gabriele 

Münter. Für das Werk habe ich ihren Malstil, der vereinfachten Formen, kräftigen Farben 

und schwarzen Konturen neu interpretiert. Statt ihrer typischen Häuser zeigt meine Plastik 

eine schiefe Industrieanlage als Symbol für Umweltverschmutzung und ein gestörtes 

Gleichgewicht zwischen Menschen, Natur und Technik. Münters Stil übertrage ich auf ein 

aktuelles gesellschaftskritisches Thema. 

 

Jonas Dobler — Paul Gauguin 

Gauguin, einer der Wegbereiter der Moderne, ist für seine Südseemotive bekannt. So malte 

er oftmals Frauen am Strand z.B.: auf Tahiti oder Hawaii. Ich bin Elvis Presley Fan und 

verknüpfe in meinem Werk Gauguins Obsession für die Südsee mit meiner Leidenschaft für 

Elvis. Eine Verknüpfung der beiden Themen erschien mir dadurch plausibel, dass Elvis am 14. 

Januar 1973 ein äußerst erfolgreiches Wohltätigkeitskonzert in Honolulu, der Hauptstadt 

Hawaiis gab: „Elvis Aloha From Hawaii“. In meinem Werk „setze“ ich also eine Elvis-Figur an 

den modellierten Strand (wie Paul Gauguin seine Frauen am Strand in Szene setzte). Die 

Farbgebung des Strandes greift Gauguins besondere Farbwelt auf. 
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Melina Möst — David Hockney  

Ich habe mich mit David Hockney beschäftigt, dessen formal reduzierte „Los Angeles-Bilder" 

mit Pools und modernen Bungalows sehr bekannt sind. Mich hat fasziniert, wie Hockney 

durch einfache Formensprache, klare Kompositionen und lebendige Farbwahl eine 

besondere Atmosphäre schafft. Die Pool Szenerie habe ich als Grundlage für eine 

thematische Auseinandersetzung mit der aktuellen Aufarbeitung des Jeffrey Epstein Falles 

genutzt. Die scheinbar idyllische Poollandschaft habe ich mit diesem gesellschaftlich auch in 

Europa brisanten Thema verbunden. In meinem dreidimensionalen Werk habe ich Hockneys 

Stil zitiert und seine oberflächlich schöne Welt bewusst zu einer kritischen Stellungnahme 

umgedeutet. 

 

Hannah Schober — Edgar Degas 

Edgar Degas hatte damals einen privilegierten Zugang zur Pariser Oper und konnte jederzeit 

in Proberäume, Ballettsäle und hinter die Bühne. 1870 nutze er diesen Zugang intensiv und 

war bei Aufführungen, Proben und in der Umkleide dabei, um Tänzerinnen zu zeichnen, die 

Mehrzahl von ihnen sehr junge Mädchen. 

Seine voyeuristische Präsenz stellte ich in meinem Modell dar, indem ich rechts versteckt 

hinter dem roten Vorhang sitzend die Figur eines Mannes auf einem Schemel darstellte, der 

mit Skizzenheft und Stift in der Hand eine Ballerina betrachtet, die auf der Bühne tanzt, um 

diese abzuzeichnen. Die Bühne ist auf der rechten Seite offen und man kann auch aus der 

Sicht des Mannes/ Degas, auf die Ballerina blicken. 
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Judith Titinsnaider — Max Beckmann 

In meiner plastischen Auseinandersetzung habe ich mich mit Max Beckmanns Triptychen, 

insbesondere dem Werk „Versuchung“ (1936/37) beschäftigt. Mich hat besonders fasziniert, 

wie er unterschiedliche gesellschaftliche Rollen, Leid tragende, Passiv bleibende und 

Mächtige in einer eindringlichen Bildsprache sichtbar macht. Diese Dreiteilung habe ich in 

eine dreidimensionale Form übertragen, indem ich ein hängendes, dreigeschossiges 

Drahtgebäude gestaltet habe, das verschiedene Positionen innerhalb unserer heutigen 

Gesellschaft zeigt. Die Figuren greifen Beckmanns charakteristische, spannungsgeladene 

Körperhaltungen auf und übersetzen seine Bildsprache in eine räumliche Darstellung der 

Gegenwart. 

Da diese Arbeit frei hängend präsentiert werden muss, konnte sie im aktuellen Rahmen nicht 

gezeigt werden. 

 

Natalia Javorszky — Gerhard Richter 

Gerhard Richter verarbeitet in einer Phase seiner Malerei die Geschehnisse des 2. 

Weltkrieges. So beschäftigte er sich mit der Umsetzung fotografischer Erinnerungen von 

Familienmitgliedern. Ebenso malte er Ausschnitte von Stadtansichten nach schwarz-weiß 

Fotos. Dabei thematisiert er die sich wandelnden Städte (Zerstörung und Wiederaufbau). 

Manche Bäume werden Hunderte von Jahren alt. Sie werden oft mit besonderen 

Erinnerungen in Verbindung gebracht. Der Baumstamm aus Glas und die Blätter aus weicher 

Wolle stehen nicht nur visuell, sondern auch symbolisch im Gegensatz zueinander. Die 

weiche Wolle stellt die Leichtigkeit sowie die Flüchtigkeit der Erinnerungen dar, während 

die Glasscherben den Schmerz und das Leiden dieser symbolisieren. 
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Maximilian Koch — Georges Seurat 

Georges Seurat (1859–1891), ein französischer Maler, gilt als Begründer des Pointillismus. 

Statt traditioneller Pinselstriche setzte er reine Farbpunkte präzise nebeneinander, die erst 

im Auge des Betrachters verschmelzen. Mit diesem Ansatz zur Farblehre und optischer 

Farbmischung revolutionierte er mit Werken wie „Ein Sonntagnachmittag auf der Insel La 

Grande Jatte“, die moderne Malerei. Mein Objekt des Eiffelturms besteht vollständig aus 

farbigen Plüschkugeln. Das Projekt übersetzt die klassische Maltechnik des Pointillismus, der 

für seinen Aufbau aus einzelnen Farbpunkten bekannt ist, in eine plastische Struktur. Ich 

habe den Eiffelturm als Motiv gewählt, um den Bezug zu Frankreich zur Zeit Seurats 

herzustellen. Da Seurat oft Menschen in seinen Werken darstellte, wird hier ein Kontrast 

erzeugt, indem der Eiffelturm als Wahrzeichen Frankreichs fungiert. 

 

Klara Sternad — Vincent Van Gogh 

Van Gogh spielt in seinen Werken mit subjektiv wahrgenommenen Farben, die er häufig an 

Naturmotiven zum Einsatz kommen lässt. Er zeigt dabei, wie individuell die (Um-)Welt 

wahrgenommen wird.  

In meiner plastischen Arbeit wird das individuelle Erleben durch den Laptop als ein 

distanzierter Akt dargestellt. Die Lichtverhältnisse und leuchtenden Farben beziehen sich auf 

Van Goghs spielerischen Umgang mit diesen. Dabei bilden sie einen Kontrast zur thematisch 

düsteren Szene, die dieser einem Videospiel ähnlichen Charakter, verleiht. So wird der 

Umgang jedes Einzelnen mit aktuellen Krisen wie Kriegen hinterfragt.  
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Frederik Vang Jørgensen — David Hockney 

Der mir zugeteilte Künstler ist der britische Maler und Grafiker David Hockney. Er war ein 

Vertreter der Pop-Art und modernisierte die Ideen des Kubismus, zudem zeichnet er sich in 

seinen späteren Jahren als iPad-Künstler aus. Seine Arbeiten haben als technisches Merkmal 

einen reduzierten Naturalismus und thematisieren die Mehransichtigkeit einer realen Szene. 

Angelehnt an seine Los Angeles Poolbilder, in denen er hauptsächlich, die an der Westküste 

eher privat sichtbare homosexuelle Identität, thematisiert, habe ich ein dreidimensionales 

Objekt geschaffen. Die blaue Fläche symbolisiert das unechte Lachen der Massen auf Social 

Media – die Rückseite mit den spitzen Stäben, die damit verbundene Schattenseite. 

 

César Dornier — Marianne von Werefkin 

Die Gleichsetzung von Leben und Leiden ist ein Kernelement der Werke von Werefkin und 

findet sich der Darstellung des „alltäglichen Leidens“ als Bildmotiv immer wieder. 

Alltägliches Leid in Form eines andauernden Kampfes zwischen Erschöpfung und Rast erfährt 

die Figur, welche auf einer wegzurollen drohenden Kugel vergeblich nach erholsamem Schlaf 

sucht. Die Plastik ist somit eine persönliche Reflexion der expressionistischen Künstlerin 

und ihrer Weltanschauung. Im Kontrast zur bunten und vom heutigen Betrachterpublikum 

„romantisierten“ Herangehensweise von Werefkins Expressionismus, habe die Plastik ganz 

in schwarz, auf die Kernaussage reduziert. 

 

Magdalena Lecherbauer — Lucian Freud 

Dieses Projekt ist eine dreidimensionale Neuinterpretation der künstlerischen Intention von 

Lucian Freud. Während Freud Menschen ungeschönt und authentisch darstellte, überträgt 

das Modell diese Idee auf die heutige Welt der sozialen Medien: Der modellierte Kopf steht 

für die Realität, das Smartphone mit dem idealisierten Gesicht für die häufig bearbeitete und 

inszenierte Selbstdarstellung. Dadurch soll die Diskrepanz zwischen dem echten Menschen 

und seinem digitalen Erscheinungsbild sichtbar gemacht und kritisch hinterfragt werden. 
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Julia Meister — Willem de Kooning 

Ich habe den Künstler Willem de Kooning bearbeitet, insbesondere seine bekannte 

„Woman“-Serie. Besonders aufgefallen ist mir, wie stark seine persönliche Sicht auf Frauen 

seine Werke geprägt hat und wie expressiv er sie dargestellt hat. In meiner Plastik habe ich 

diese expressive Gestaltung übernommen. Die Frau habe ich jedoch bewusst als 

selbstbestimmtes und positiv dargestelltes Individuum, im Gegensatz zu De Kooning gezeigt 

und damit die ursprüngliche Aussage des Künstlers verändert. 

 

Julita Schilling – Paula Modersohn-Becker  

Ich habe die Künstlerin Paula Modersohn-Becker bearbeitet, mit besonderem Fokus auf die 

Portraits von Müttern und einer ungeschönten Mutterschaft.  

Mich fasziniert an Paula Modersohn-Beckers Werken die tiefe Natürlichkeit, mit der sie 

Mütter und Kinder darstellt – fernab von jedem uns heute so bekannten in Szene gesetztem 

idealisiertem Perfektionismus.  

Weshalb ich auch mit meiner Skulptur eine Mutter dargestellt habe, die durch ihren Körper 

mit dem Kind verbunden ist. Jedoch sollen viele Arme mit unterschiedlichen Aufgaben die 

Herausforderungen der Mutterschaft widerspiegeln.  

 

Diem Quynh Dinh Hoang — Paul Gauguin  

Ich habe mich in meinem Werk mit dem Maler Paul Gauguin beschäftigt, dessen 

Darstellungen von Frauen aus Tahiti mich besonders fasziniert und zugleich kritisch 

beschäftigt haben. Auffällig fand ich vor allem, dass die Frauen in seinen Bildern häufig 

idealisiert und sexualisiert als exotische Objekte dargestellt werden. In meinem 

künstlerischen Werk habe ich diese Problematik aufgegriffen, indem ich eine Barbie-Puppe 

auf einer Platte aus selbst trocknendem Ton wie ein Ausstellungsobjekt inszeniert und deren 

Körper ich von vorne mit einer weißen Decke bedeckt habe, um die grundsätzliche 

Reduzierung auf den Frauenkörper sichtbar zu machen. Gleichzeitig habe ich Gauguins 

Sehnsucht nach einem paradiesischen Ort mit den grün bemalten Metalldrähten als 

symbolischen Lebensbaum in meine Arbeit integriert. 
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Zimmermann Svenja — Suzanne Valadon 

Innerhalb des Projekts durfte ich mich mit Suzanne Valadon auseinandersetzen. Dabei 

interessierte mich besonders die ungeschönte, feministische Darstellung ihrer weiblichen 

Akte und übernahm diese, ebenso wie ihre sanftmütige, warme Farbgebung in meiner 

Objektinstallation.  

 

 

Annie Igeler — Kerry James Marshall 

Kerry James Marshall zeigt als afro-amerikanischer Künstler die schwarze Minderheit der 

USA in alltäglichen Situationen ihrer Lebenswelt auf eine so selbstverständliche Weise, dass 

dadurch ihre fehlende Repräsentation im Mainstream umso deutlicher wird. Diese Idee habe 

ich als offenes Architekturmodell für unsere heutige Gesellschaft neu interpretiert, indem 

ich die Individualität verschiedener Menschen durch ihre Identität, Leidenschaften und 

Talente hervorgehoben habe. Wie bei Marshall werden diese Identitäten u.a. durch Symbole, 

Farbgestaltung und Muster sichtbar. 

	
	

Tomine Dörr — Gabriele Münter 

Gabriele Münter beschäftigt sich in ihren expressionistischen Werken intensiv mit der 

emotionalen Kraft von Farben, was mich an ihrer Kunst besonders fasziniert hat. Sie löste 

sich von der realistischen Darstellung und nutzte stattdessen starke, flächige Töne als 

direkten Ausdruck für innere Stimmungen. Dieses charakteristische Prinzip überträgt meine 

dreidimensionale Arbeit auf unsere heutige Medienwelt. Durch verschiedene, bunte 

Farbfolien innerhalb eines Social-Media-Rahmens lässt sich die dahinterliegende Landschaft 

stetig verändert wahrnehmen. Gleichzeit verändert sich die dahinter stehende emotionale 

Wirkung.  

 

 


