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VORWORT

unst ist ein universaler Ausdruck des Menschseins und gleichzeitig ein vielsagender Spiegel der Zeit
Kund der Kultur, in der sie entsteht. So wie die Menschheit selbst ist auch die Kunst einem standigem
Wandel unterworfen, sie folgt einem Drangen in neue, unentdeckte Bereiche, in neue Formen und neue
Perspektiven. Oft spricht ein Gemalde direkter zu uns, als es jede Art der schriftlichen Uberlieferung
konnte: Es setzt uns einer Geschichte, einem Menschen oder vielleicht auch nur einem Gefihl aus, mit
dem wir uns verbinden kénnen und Zugang finden zu Epochen und Konzepten jenseits unserer eigenen
Gegenwart.

Der vorliegende Band versammelt 100 Meisterwerke, die aus der Geschichte der Kunst herausragen, weil sie Gren-
zen aufbrachen und den Grundstein legten fiir Neues, bis dahin Ungesehenes. Dies gilt fiir Giottos Fresken der
Arenakapelle, in denen er seine Figuren erstmals aus dem Korsett traditioneller Darstellungsnormen befreite und
ihnen Leben einhauchte, genauso wie fiir Wassily Kandinskys Gemélde Impression III, in dem Malerei mit Musik
fusioniert. Andere Werke bestechen durch kiihne technische Innovationen, wie die Verwendung von Olfarbe in
Jan van Eycks Arnolfini-Hochzeit oder das Vorantreiben der perspektivischen Darstellung in Paolo Uccellos
HI. Georg und der Drache. Nicht zuletzt gibt es Gemailde, die zwar Teil des kollektiven Bildgedéachtnisses ge-
worden sind, aber immer noch nicht ihre letzten Geheimnisse preisgegeben haben: Leonardos lichelnde Mona
Lisa, Vermeers mysteriéses Madchen mit dem Perlenohrring, Edvard Munchs Schrei oder Edward Hoppers
Nighthawks.

Auch leise, auflerhalb eines Expertenkreises seltener beachtete Bilder sind Teil dieser Auswahl geworden: Der
spatgotische Maler Konrad Witz wagte in seiner Interpretation des wundersamen Fischzugs, die Szene am Genfer
See statt am See Genezareth spielen zu lassen. Er schuf damit zum ersten Mal eine 6rtlich genau zuordenbare
Landschaftsdarstellung. Jean-Baptiste Chardin stellte den {ippigen Rokokogemailden seiner Zeit die schlichte
Tatigkeit einer Wascherin gegentiber. Und lange vor Andy Warhol und Jasper Johns présentierte der Brite
Richard Hamilton mit seiner kleinformatigen Collage Just What Is It That Makes Today's Homes So Different,
So Appealing? eines der ersten Werke der Pop-Art.

Eine Zusammenstellung von 100 bahnbrechenden Meisterwerken kann selbst bei Beriicksichtigung objektiver
Kriterien letztlich nur subjektiv sein. Zu umfassend und verschiedenartig ist das kiinstlerische Schaffen der
Menschheit, zu vielschichtig die Diskussion um Originalitdt und Genialitit. Unser Kanon folgt zeitlich der
mittleren und neueren Kunstgeschichte und konzentriert sich auf die westliche Welt: Bis auf Hokusais GrofSe
Welle vor Kanagawa entstanden die Werke in Europa oder Amerika. Skulptur, Kunsthandwerk und die neuen
Medien der Moderne bleiben hier zugunsten der stringenten Betrachtung der Gattung Malerei (sowie eines Holz-
schnitts) unberticksichtigt.

Im Sinne Paul Klees, dessen Erkenntnis »Kunst gibt nicht das Sichtbare wieder, sondern macht sichtbar« wie
kaum eine andere den Unterschied zwischen Kunst und blofler Abbildung auf den Punkt bringt, bietet die
folgende Auswahl mehr als eine reine Aneinanderreihung kunsthistorisch bedeutsamer Werke: Sie macht
sichtbar, wie Kiinstler iiber die Jahrhunderte hinweg ihren Visionen folgten, zu experimentieren wagten, sich
mutig dem Zeitgeschmack entgegenstellten, unerschrockene Schritte in neues Terrain unternahmen und iiber

alles hinweg auszudriicken vermochten, was jenseits der Worte liegt.

Redaktion des Prestel Verlags
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IKONE DES CHRISTUS PANTOKRATOR

n den 1950er-Jahren machten die griechischen Kunsthistoriker Georg und Maria Soteriou einen Fund: Im

abgelegenen Katharinenkloster auf dem Berg Sinai entdeckten sie 200 Ikonen aus der Zeit Ende des 5. bis
zum 13. Jahrhundert — darunter die hier vorgestellte Christusikone, die vermutlich aus dem 6. Jahrhundert
stammt. Sie ist damit eines der altesten erhaltenen Kultbilder des Byzantinischen Reiches (330-1453) und
eine der altesten lkonen liberhaupt.

Dargestellt ist Christus als Pantokrator, als Weltenherrscher: Eine frontale, axial ausgerichtete bartige Halbfigur,

die mit der rechten Hand segnet und in der Linken ein reich geschmiicktes Evangeliar halt. Seine Kleidung im
kaiserlichen Purpur und die ihn rahmende halbkreisférmige Nische unterstreichen seine Herrscherrolle. Das

Besondere dieser Christusikone vom Sinai liegt in der Auflockerung der der Darstellungsform eigenen strengen
Frontalitdt, indem der unbekannte Maler die Figur leicht schrig ins Bild setzte und dem Gesicht durch asymme-

trische Ziige und Schatten Lebendigkeit verlieh. Das technische Kénnen, das in der in Enkaustik gefertigten Ikone

zum Ausdruck kommt und auf eine Entstehung in der Hauptstadt Konstantinopel schliefSen lésst, zeugt von einer

ersten Hochphase der Kunst im Ostromischen Reich unter Justinian I., dem wir unter anderem den prachtigen

Neubau der Hagia Sophia verdanken. Einige Forscher vermuten in dieser Tafel gar eine personliche Votivikone

des Kaisers.

Thre Aufbewahrung in einem Kloster auf dem Sinai kann als Gliicksfall der Geschichte gelten, garantierte doch

die Abgeschiedenheit des Ortes ihre Erhaltung tiber die Jahrhunderte. Ikonen (von griech. »eikon« fiir »Bild«)

galten als unmittelbare Vermittler zu den Heiligen - sie waren nicht nur Abbild einer himmlischen Instanz, sondern

vielmehr noch die direkte Verbindung zu der dargestellten Person. So wurde

vor Andachtsbildern gebetet, man kiisste sie und fiel vor ihnen auf die Knie -

die frontale Haltung der Figuren diente somit unmittelbar der Kommunikation

mit dem Betrachter. Diese Bilderverehrung fithrte schliefSlich im Bilderstreit

des 8. und 9. Jahrhunderts zu heftigen theologischen Auseinandersetzungen ENKAUSTIK ist eine seit der griechi-
und zeitweise zum Verbot jeglicher Heiligendarstellungen im Byzantinischen _ schen Antike bekannte Maltechnik, bei

Reich. Die Aufbewahrung der Christusikone auf dem Sinai schiitzte sie jedoch der die Farbpigmente in Wachs gebun-

den und im noch heiBen Zustand auf

nicht nur vor der Zerstérung wéahrend des Bilderstreits: 1453 wurde Konstan- .
den Malgrund aufgetragen oder ein-

tinopel von den Osmanen eingenommen und die Ara des Byzantinischen gebrannt werden — der Begriff leitet
Reiches endete. sich vom griechischen »enkauston«

: fur »eingebrannt« ab. Die bekanntes-
ten Erzeugnisse der Enkaustik sind
agyptische Mumienportrats, die sich
durch ihren einzigartigen Erhaltungs-
zustand auszeichnen. Wenige in dieser
Technik ausgefiihrte Ikonen, darunter
die frihen Sinai-lkonen, sind erhalten
geblieben; viele fielen dem Bilderstreit
zum Opfer. Im Mittelalter [6ste Tempera-
und Olmalerei die Enkaustik als domi-
nierende Maltechnik ab.



»IcH BIN DAS LICHT DER WELT; WER MIR NACHFOLGT,
DER WIRD NICHT WANDELN IN DER FINSTERNIS,
SONDERN WIRD DAS LICHT DES LEBENS HABEN.«

Johannes-Evangelium 8,12

IKONE DES CHRISTUS PANTOKRATOR 6. Jahrhundert (?), Enkaustik auf Holz, 84 x 43,5 cm,
Sinai, Katharinenkloster
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MAJESTAS DOMINI
AUS DEM BOOK OF KELLS

Berl’]hmt ist das Book of Kells fiir seine aufwendigen, komplexen und verschlungenen Muster. Der
Kodex enthélt die vier Evangelien auf Latein sowie einleitende Texte und Tafeln. Er entstand um 800,
sein Name geht auf die Abtei von Kells in Irland zuriick.

Die Entstehung des Book of Kells liegt im Ungewissen. Wahrscheinlich wurde es in einem Kloster auf der schotti-
schen Insel Iona begonnen, das der hl. Columban um 561 gegriindet hatte. Der Text stammt aus mindestens zwei
Hénden, jedoch weif man nichts tiber die Monche, die ihn schrieben und verzierten. Nach einem verheerenden
Uberfall der Wikinger, bei dem 68 Menschen starben, siedelten die Monche um 800 von Iona in die Abtei von Kells
in der Grafschaft Meath {iber.

Das Book of Kells stellt den Hohepunkt der insularen Buchmalerei dar, deren Stil nach dem Abzug der Rémer auf
den britischen Inseln entstand und meist in Klostern fiir Kodizes, aber auch bei Metallarbeiten oder Steinkreuzen
verwendet wurde. Dieser insulare Stil unterscheidet sich von der iibrigen europdischen Kunst der Zeit, starb aber
mit dem Beginn der Wikingeriiberfille um 800 aus. In den Darstellungen der Menschen, Tiere und mythologischen
Wesen, den keltischen Flechtmustern sowie den leuchtenden Farben des Book of Kells verbinden sich traditionelle
christliche Motive mit der insularen Kunst. In der Darstellung der Majestas Domini zum Beispiel schmiicken Vigel
und Knotenmuster das christliche Bildmotiv mit dem thronenden Christus im Zentrum, der umgeben ist von klei-
neren Figuren (moglicherweise Engeln). Wahrend die menschliche Gestalt eher vereinfacht und zweidimensional
gezeigt wird, beleben die Vogel und die Muster in ihrer detailfreudigen Ausfithrung die Miniatur. Selbst die lockigen

Haare der Christusfigur laufen in keltische Ornamente aus. Uberall im Hinter-

grund finden sich feine Knotenmuster in kréftigen Farben, darunter Purpur,
Lila, Rot, Rosa, Griin und Gelb. Um diese Farben herzustellen, brauchte man
Pigmente, unter anderem roten und gelben Ocker, Kupfergriin, Indigo und
Lapislazuli, die teilweise aus dem Mittelmeerraum oder sogar aus Afghanistan
stammten. Mit ihnen wurde auch dieses Evangeliar gestaltet, das zu den am
reichsten verzierten gehort.

Ein solch grofiformatiger und préchtiger Kodex war auf dem Hochaltar platziert,
von dem er nur heruntergenommen wurde, um die Messe zu lesen. Bis heute
werden die Muster und die Bilder bewundert, und sie dienen noch immer

Kiinstlern als Anregung.

Das Book of Kells befand sich mehrere
Hundert Jahre im irischen Kloster Kells.
Im 11. Jahrhundert wurde es gestohlen,
aber schon bald in einem Graben wieder-
gefunden, wenn auch ohne den vermut-
lich mit Gold und Edelsteinen verzierten
Einband. Der Kodex, der bis auf geringe
Wasserschaden unversehrt war, wurde
ins Kloster zurlickgebracht. Wahrend der
englischen Reformation nahm die ré-
misch-katholische Kirche das Evange-
liar 1541 in Gewahrsam. Erst im 17. Jahr-
hundert wurde es nach Irland zurtick-
erstattet, an den Erzbischof James
Ussher, der es dem Trinity College in
Dublin tbergab. Dort befindet es sich
noch heute.



»SCHAUST DU GANZ GENAU HIN UND DRINGST MIT DEN AUGEN IN DIE
GEHEIMNISSE DER KUNSTFERTIGKEIT EIN, DANN ENTDECKST DU
FEINHEITEN, so ZIERLICH UND ZART, SO ENG BEISAMMEN UND INEINANDER VERWOBEN,
SO VERSCHLUNGEN UND ZUSAMMENGERANKT UND SO FRISCH NocH IN DER FARBUNG,
DASS DU NICHT ZOGERST ZU ERKLAREN, DASS ALL DIESE DINGE
NIcHT DAS WERK voN MENSCHEN, SONDERN NUR VON ENGELN SEIN KONNEN.«

Gerald von Wales

MAJESTAS DOMINI AUS DEM BOOK OF KELLS um 800, Eisengallustinte und Pigmente auf Pergament,
33 x 24 c¢m, Dublin, Trinity College



MAJESTAS DOMINI AUS DEM BOOK OF KELLS

oben Das Gesicht von Christus ist stark
vereinfacht. Augen, Augenbrauen und
Nase sind mit nur wenigen Strichen
wiedergegeben. An den Haaren zeigt
sich in den keltischen Knoten die insu-
lare Kunst.

rechts Seite mit Christusmonogramm
aus dem Book of Kells, um 800, Eisen-
gallustinte und Pigmente auf Pergament,
33 x 24 c¢m, Dublin, Trinity College
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GIOTTO
FRESKEN DER ARENAKAPELLE
(CAPELLA DEGLI SCROVEGNI)

talien war im Jahre 1300 dabei, sich von seiner mittelalterlichen Vergangenheit zu I6sen. In Padua wurden

Fresken fir eine neu gebaute Kapelle in Auftrag gegeben, aber nicht von der Kirche, sondern von dem
Banker Enrico Scrovegni. Der wiederum entschied sich zur Ausgestaltung der Kapelle fiir einen neuartigen
Kunstler: Giotto.

Die Familie Scrovegni hatte ein Vermdgen mit Bankgeschiften gemacht, wurde aber auch des Zinswuchers beschuldigt:
eine Siinde im mittelalterlichen Europa. Enrico Scrovegni kaufte um 1300 ein Grundstiick, das frither Teil einer

romischen Arena gewesen war, und baute dort eine kleine Kirche zu einer prachtvollen Familienkapelle um. Viele
Biirger Paduas sahen darin einen Ausdruck des Hochmuts der Familie, doch die auflergewohnlichen Fresken mach-
ten die Kapelle bald zum Wallfahrtsort.

Giotto gehorte zu einer Handvoll italienischer Maler, die den Malstil der Zeit ablehnten und die wirklichkeits-
nihere Kunst des alten Roms wiederentdeckten. Er entwickelte einen Stil, der den Figuren Kérpervolumen ver-
lieh und sie mit einem grofleren Spektrum menschlicher Emotionen darstellte. Fiir Scrovegnis Kapelle entwarf
Giotto Fresken als Reihe tafelartiger Segmente, die die Wande bedecken. Die Tafeln erzahlen das Leben Christi:
beginnend mit einem Bild von Gottvater iiber dem Triumphbogen vor dem Altarraum und endend mit dem

Jingsten Gericht, das die gesamte Wand um den Eingang bedeckt. Die Auf3en-

szenen spielen in kargen Landschaften und unter tiefblauem Himmel, die
Interieurs sind meist schlichte Rdume mit schmucklosen Wénden, was die
Intensitdt des menschlichen Tuns erhoht, das der Maler in nie da gewesener
Natiirlichkeit einfing. In den Tafeln der Kreuzigung und Beweinung Christi
gleicht Giottos toter Christus einer wirklichen Leiche und die Mienen Marias
sowie der anderen Zeugen verraten echtes Leiden. Weitere Fresken enthalten
Figuren, mit denen Giottos Zeitgenossen vertraut waren - Straflenmusiker,
Kinderfrauen und Hausdiener. Sogar ein Portrit Enrico Scrovegnis brachte
der Kiinstler auf der Wand mit dem Jiingsten Gericht unter. Es zeigt markante
Gesichtsziige und konnte eines der ersten echten Portratbilder seit der Antike
sein.

Die Fresken Giottos sind derart raumlich angelegt, dass sie die ganze Kapelle
grofler wirken lassen. Die als weiter blauer Sternenhimmel gestaltete Decke ver-
stirkt den Eindruck noch. All diese Neuerungen Giottos machten die Scrovegni-
Kapelle zu einem Meilenstein europdischer Kunst, der Maler von Masaccio im

14. Jahrhundert bis Diego Rivera im 20. Jahrhundert inspirierte.

GIOTTO DI BONDONE wurde um 1267
in oder bei Florenz geboren. Der
Renaissancekinstler und Biograf
Giorgio Vasari schrieb in seinen Lebens-
beschreibungen der ausgezeichnets-
ten Maler, Bildhauer und Architekten
(1550), Giotto sei beim florentinischen
Meister Cimabue in die Lehre gegan-
gen. Vasari schreibt auch, Giotto habe
an den berlihmten Gemalden zum Le-
ben des Heiligen Franziskus in der
Basilika San Francesco in Assisi mit-
gearbeitet. Viele Forscher bezweifeln
dies heute aber. Neben der Arbeit an
der Arenakapelle in Padua schuf er
bedeutende Fresken in Neapel und
Rom. Selbst in der Architektur ver-
suchte er sich und entwarf den ele-
ganten Glockenturm des Doms von
Florenz. Er starb am 8. Januar 1337.



»GIOTTO ... GAB DER MALEREI IHREN FRUHEREN WERT
UND AUSGEZEICHNETEN RUF zurUck.
DENN DIE VON SEINEM PINSEL GEMALTEN BILDER
STIMMEN s0 GUT MIT DEN ZUGEN DER NATUR zUSAMMEN,
DASS SIE DEM BETRACHTER ZU LEBEN UND ZU ATMEN SCHEINEN .«

Filippo Villani, 1381/82

GIOTTO FRESKEN DER ARENAKAPELLE Die Gefangennahme Jesu, um 1305, Fresko, ca. 185 x 200 c¢m,
(CAPELLA DEGLI SCROVEGNI) Padua, Capella degli Scrovegni






links Blick in die um 1305 von Giotto di

Bondone ausgemalte Arenakapelle
(Capella degli Scrovegni) in Padua,
GesamtgroBe der Kapelle:

12,8 x 20,82 x 8,42 m

GIOTTO FRESKEN DER ARENAKAPELLE
(CAPELLA DEGLI SCROVEGNI)

oben Giotto di Bondone, Die Be-

weinung Christi, um 1305, Fresko,
ca. 185 x 200 cm, Padua, Capella
degli Scrovegni

Verzerrte, fratzenhafte Gesichter
und dramatische Posen driicken
das Leid bei der Beweinung aus.
Giotto machte aus dem biblischen
Ereignis eine ergreifende Szene.




»AN DEM TAG, ALS ES ZUM DUOMO GETRAGEN WURDE, BLIEBEN
DIE GESCHAFTE GESCHLOSSEN, UND DER BISCHOF SANDTE EINE GROSSE,
FROMME GEMEINSCHAFT VON PRIESTERN UND ORDENSBRUDERN ZU EINER
FEIERLICHEN PROZESSION, AN DER ALLE GEMEINDEBEAMTE UND DAS GANZE VOLK
TEILNAHMEN, UND SIE BEGLEITETEN DAS BILD zuM buomMo, wo ZUR VEREHRUNG
EINES SO EDLEN GEMALDES SAMTLICHE GLOCKEN ERKLANGEN .«

Agnolo di Tura, 1350

DUCCIO MAESTA 1308—1311, Tempera und Gold auf Holz, 213 x 396 cm,

Siena, Museo dell’Opera Metropolitana
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DUCCIO
MAESTA

b dem 13. Jahrhundert schufen einzelne Maler und Bildhauer erstmals ganz individuell zuordenbare
AKunstwerke - und wurden damit beriihmt. Einer dieser Kiinstler war Duccio di Buoninsegna. Sein Meister-
werk, die Maesta, ist ein traditionelles Heiligenbild. Duccio malte es aber auf seine ganz personliche Weise
und wurde so einer der ersten »groBen Namen« der européischen Kunstgeschichte.

Das mittelalterliche Siena war Schauplatz eines pulsierenden gesellschaftlichen Lebens von Bénkern, Politikern,
Wollhéndlern und Kiinstlern. Der wirtschaftliche Reichtum der Stadt brachte anscheinend starke Personlichkeiten
hervor, und der Maler Duccio hatte einen besonders eigenen Kopf. Urkunden zeigen, dass er bereits 1280 fiir allerlei
Vergehen - von Kriegsdienstverweigerung bis zur »Hexerei« — zu Geldstrafen verurteilt worden war. Trotz dieser
Konflikte mit dem Gesetz war Duccio ein hochst angesehener Biirger. 1308 erhielt er dann den Auftrag, das zentrale
Altargemilde fiir Sienas neuen Dom anzufertigen: die Maesta.

Maesta-Darstellungen zeigen Maria und das Jesuskind »majestitisch« thronend und von Engeln umgeben. Frithe
Bilder dieser Art waren zwar reich an Farben, doch die Figuren wirkten steif und flach, ein formelhafter Malstil,
der auf die byzantinische Kunst zuriickging. Im 13. Jahrhundert befreiten sich die italienischen Kiinstler langsam
von dieser Tradition. Duccio entwickelte einen Stil, der Hinde und Gesichter weich und natiirlich erscheinen lief3.
Seine Madonnen waren fiir ihren sanften, »lieblichen« Gesichtsausdruck berithmt.

Duccios Maesta zeigt Madonna und Kind in traditioneller, byzantinisch gepragter Pose. Doch ihre Gesichter sind
von einer Weichheit, die echter Haut gleicht. Selbst das Gewand des Jesuskinds hat natiirlich fallende Falten, wirkt

filigran und seidig. Dartiber hinaus erweiterte Duccio das traditionelle Maesta-

Motiv um Darstellungen der vier Schutzheiligen Sienas, die neben dem Thron
knien. So wurde die Stadt selbst Bestandteil des Heiligenbildnisses.

Auf der Riickseite der Maesta malte Duccio kleine Tafeln mit Szenen aus dem

Neuen Testament. Viele dieser Tafeln — von denen eine zeigt, wie Herodes be-

fiehlt, die Neugeborenen zu tten - fangen wirkungsvoll die Dramatik der da-
rauf dargestellten Szenen ein. Die Rdume und Gebaude darauf haben eine fiir

diese Zeit verbliiffende dreidimensionale Wirkung.

Das 1311 fertiggestellte Altarbild war ein grofler Erfolg. Sienas Stadtoberhédupter
waren so beeindruckt, dass sie einen Feiertag ausriefen, um Duccios Maesta

durch die Straf3en tragen und mit allen Ehren im Dom aufstellen zu lassen.

DUCCIO DI BUONINSEGNA wurde
vermutlich zwischen 1255 und 1260 in
Siena geboren. Seine friihesten be-
kannten Arbeiten entstanden um 1280,
und er wurde bald einer der gefrag-
testen Kinstler der Toskana. Neben
Auftragsarbeiten fir seine Sieneser
Kunden malte er auch die beriihmte
Madonna Rucellai (1285) fiir die Kir-
che Santa Maria Novella in Florenz.
Dieses Altarbild zeigt die thronende
Madonna mit Kind, umgeben von sechs
Engeln. Heute hangt es in den Uffizien
in Florenz. Aus Urkunden geht hervor,
dass Duccio eine Familie mit sieben
Kindern hatte. Er starb 1318 oder 1319,
nur wenige Jahre nach Fertigstellung
der Maesta.



»SIMONE war seHR FANTASIEVOLL unD
VERSTAND sicH AUF DIE RECHTE METHODE,
FIGUREN AUF DIE WEISE JENER ZzEIT ANMUTIG ANZUORDNEN .«

Giorgio Vasari, 1550

SIMONE MARTINI VERKUNDIGUNG MIT DEN HEILIGEN 1333, Tempera und Gold auf Holz, 265 x 305 cm,
(UND LIPPO MEMMI)  MARGARETA UND ANSANUS Florenz, Galleria degli Uffizi
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SIMONE MARTINI (UND LIPPO MEMMI)
VERKUNDIGUNG MIT DEN HEILIGEN
MARGARETA UND ANSANUS

m 14. Jahrhundert wurden immer mehr Kiinstler mit ihren Werken beriihmt, und einige gewannen Kunden

weit liber die Grenzen ihrer Heimat hinaus, so auch der fiir seinen eleganten Stil bekannte Maler Simone

Martini aus Siena. Er war somit einer der ersten groBen »internationalen« Kiinstler. Eines sein berihmtesten
Werke, die Verkiindigung mit den Heiligen Margareta und Ansanus, schuf Martini aber fir den Dom seiner

Heimatstadt.

Sienas Dom mit seinen beachtlichen Altarbildern spiegelt den Wohlstand und das Ansehen der Stadtbiirger im
14. Jahrhundert wider. Neben Florenz war Siena das wichtigste Zentrum fiir Malerei im Europa dieser Zeit. Duccio,
der »Vater« der gotischen Malerei Sienas, hatte das Hauptaltarbild des Doms gemalt. Bald darauf sollte der Dom
noch vier weitere Gemalde erhalten, die Maria und den vier Schutzheiligen der Stadt gewidmet waren. Alle vier
Auftrage wurden an fithrende Kiinstler Sienas vergeben: an Bartolomeo Bulgarini, Pietro Sorri, Ambrosio Lorenzetti
und an Simone Martini. Martini hatte dazu beigetragen, den Sieneser Stil in ganz Italien zu verbreiten.

Martini malte das Altarbild aber nicht alleine: sein Schwager und Schiiler Lippo Memmi war ebenfalls daran
beteiligt. Memmi hatte gelernt, Martinis Stil sehr genau nachzuahmen: Noch heute ist die Forschung unsicher,
welche Teile des Werks Martini gemalt hat und welche von Lippo sind.

Trotz dieser Zuordnungsfragen bleibt das Altarbild eines der grofiartigsten

Beispiele fiir Martinis kiinstlerisches Schaffen. Die Jungfrau Maria scheint

vor dem Erzengel Gabriel, der ihre gottliche Empfangnis verkiindet, zuriick-

zuweichen. Auch Gabriel ist auf eine Weise dargestellt, die seine Bewegung

SIMONE MARTINI wurde um 1284
in Siena geboren. Er war einer der

betont, angedeutet durch den wehenden Umhang und die Fliigel. Martini

versah das Werk mit vielen Details: zum Beispiel an Marias aufwendig verzier-
vielen Sieneser Maler, deren graziler

tem Thron und Gabriels farbenpréchtigen Fliigeln. Links neben dem Engel
steht der elegant gekleidete Ansanus, der Schutzheilige Sienas, dem das Werk
gewidmet ist.

Martinis Bildsprache markiert einen bedeutsamen Wandel in der westlichen
Kunst. Seine Figuren weisen noch eine Zweidimensionalitdt auf, die den
byzantinischen Malstil und die Buchmalerei mittelalterlicher franzésischer
Handschriften aufnimmt. Doch sein Gespiir fiir Dramatik und Details war
ganz und gar »modern« und beeinflusste Kiinstler der Renaissance und

dariiber hinaus.

Stil von Duccio beeinflusst wurde.
Wie schon der éaltere Kiinstler war
auch Martini beliebt und vielseitig.
Er beherrschte meisterhaft alles von
Buchmalereien bis zu groformatigen
Fresken. Eines seiner friihesten be-
kannten Werke ist die Maesta (um
1315) im Palazzo Pubblico, dem Rat-
haus Sienas. Martinis Erfolge in Siena
brachten ihm groBe Auftrége in Pisa,
Assisi, Orvieto, Neapel und im tibrigen
[talien ein. Um 1340 reiste Martini nach
Avignon in Frankreich, wo damals der
Papst residierte, und verbrachte dort
die letzten Jahre seines Lebens. Er
starb 1344.
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