
Henri Matisse 1908 
«Notizen eines  
Malers»
Matisse lehnt sich gegen die 
traditionellen akademischen 
Lehrmethoden auf. Mit die-
sem Ziel gründet er 1908 seine 
eigene Malschule, die Académie 
Matisse. Anstelle von strengen  
Vorgaben bezüglich Stil, Form 
und Komposition will Matisse 
den Fokus auf Kreativität, indi-
viduelle Ausdrucksformen und 
auf die Erforschung von Farbe 
legen.

Besonders seine  kräftigen Far-
ben und seine vereinfachten 
Formen stehen in der Kritik. 
Da verfasst er einen Essay mit 
dem Titel «Notes d’un peintre» 
(Notizen eines Malers). Der 
Beitrag erscheint 1908 in der 
Zeitschrift «La Grande Revue»  
und hat das Ziel, Matisse’ ästhe-
tische Überzeugungen darzule-
gen, insbesondere in Bezug auf 
Farbe, Form und die Rolle des 
Künstlers. Sein Credo: Kunst 
ziel nicht darauf ab, die Realität 
zu imitieren, sondern Gefühle 
und Stimmungen zu vermitteln. 

Auszüge aus Matisse‘ «Notizen 
eines Malers» von 1908:

«Was mich mehr interessiert als 
das Stillleben oder die Land-
schaft, ist die Figur. Sie ist es, 
die es mir am besten ermöglicht, 
das sozusagen religiöse Gefühl, 
das ich dem Leben gegenüber 
hege, auszudrücken. Ich bemühe 
mich nicht, alle Gesichtszüge 
detailliert darzustellen und sie 
einzeln in ihrer anatomischen 
Genauigkeit wiederzugeben.» 

«Wenn ich Giottos Fresken in 
Padua sehe, mache ich mir keine 
Gedanken darüber, welche Szene 
aus dem Leben Christi ich vor 
Augen habe, aber ich verstehe 
sofort das Gefühl, das aus 
ihnen hervorgeht, denn es liegt 
in der Komposition. Die Farbe 
und der Titel werden meinen 
Eindruck nur bestätigen».

«Wenn ich ein italienisches 
Modell habe, dessen erster Aspekt 
nur die Idee einer rein tierischen 
Existenz suggeriert, entdecke ich 
dennoch wesentliche Merkmale 
in ihm, ich dringe in die Linien 
seines Gesichts ein, die diesen 
Charakter von hoher Ernsthaftig-
keit zum Ausdruck bringen, der 

fortbesteht in jedem Menschen. 
Ein Werk muss seine ganze Be-
deutung in sich tragen und sie 
dem Betrachter aufdrängen, noch 
bevor er das Thema kennt.» 

«Es ist notwendig, dass ich den 
Charakter des Objekts oder 
Körpers beschreibe, den ich 
malen möchte. Um dies zu errei-
chen, studiere ich meine Mittel 
sehr genau: Markiere ich ein 
weisses Blatt mit einem schwar-
zen Punkt, so weit ich das Blatt 
ausbreite, bleibt der Punkt sicht-
bar: Es ist eine klare Schrift. Aber 
neben diesem Punkt füge ich 
noch einen hinzu, dann einen 
dritten, und schon herrscht Ver-
wirrung. Damit es seinen Wert 
behält, muss ich es vergrößern, 
indem ich ein weiteres Zeichen 
auf das Papier füge. Wenn ich auf 
einer weißen Leinwand Ein-
drücke von Blau, Grün und Rot 
verteile, indem ich Akzente hin-
zufüge, verliert jeder von ihnen, 
den ich zuvor platziert habe, an 
Bedeutung.» 

«Ich muss einen Innenraum 
streichen: Ich habe einen 
Schrank vor mir, er gibt mir das 
Gefühl von sehr leuchtendem 
Rot, und ich stelle ein Rot hin, 
das mich zufriedenstellt. Es ent-
steht eine Beziehung zwischen 
diesem Rot und dem Weiß der 
Leinwand. Wenn ich ein Grün 
daneben lege, wenn ich den 

Boden mit einem Gelb zurück-
gebe, und es zwischen diesem 
Grün oder diesem Gelb und 
dem Weiß der Leinwand immer 
noch Beziehungen geben wird, 
die mich befriedigen werden. 
Aber diese verschiedenen Töne 
schwächen sich gegenseitig ab. 
Die verschiedenen Zeichen, die 
ich verwende, müssen so ausba-
lanciert sein, dass sie sich nicht 
gegenseitig zerstören. Dazu muss 
ich meine Vorstellungen ordnen: 
Die Beziehung zwischen den 
Farbtönen wird so hergestellt, 
dass sie sie unterstützt, anstatt 
sie zu zerstören.»

«Wovon ich träume, ist eine Kunst 
des Gleichgewichts, der Reinheit, 
der Ruhe, ohne störendes oder be-
schäftigendes Thema, die für jeden 
Gehirnarbeiter, für den Geschäfts-
mann ebenso wie für den Schrift-
steller, zum Beispiel ein beruhigen-
des, zerebrales Beruhigungsmittel 
ist, so etwas wie ein guter Sessel, 
der ihn von seiner körperlichen 
Ermüdung befreit.»

«Wenn wir die Räume mit 
Skulpturen aus dem 17. oder 18. 
Jahrhundert im Louvre betreten 
und beispielsweise einen Puget 
betrachten, bemerken wir, dass 
der Ausdruck bis zur Besorg-
nis erregend und übertrieben 
ist. Wenn wir nach Luxemburg 
gehen, ist es noch einmal etwas 
anderes: Die Haltung, in der 

die Bildhauer das Modell ein-
nehmen, ist immer diejenige, 
die die größte Entwicklung der 
Gliedmaßen, die stärkste An-
spannung der Muskeln mit sich 
bringt. Aber eine so verstandene 
Bewegung entspricht nicht der 
Natur: Wenn wir sie mit einem 
Schnappschuss überraschen, er-
innert uns das resultierende Bild 
nicht an etwas, das wir gesehen 
haben. Die in ihrer Aktion er-
fasste Bewegung hat für uns nur 
dann einen Sinn, wenn wir die 
gegenwärtige Empfindung nicht 
von dem, was ihr vorausgeht, 
noch von dem, was ihr folgt, 
isolieren.» 

«Bewegung ist an sich instabil und 
eignet sich nicht für etwas Dauer-
haftes wie eine Statue, es sei denn, 
der Künstler war sich der gesam-
ten Aktion bewusst, von der sie 
nur einen Moment darstellt.»

«Die einfachsten Mittel sind 
diejenigen, die es dem Maler am 
besten ermöglichen, sich auszu-
drücken. Wenn er Angst vor der 
Banalität hat, wird er ihr nicht 
dadurch entgehen, dass er sich 
mit einem seltsamen Äußeren 
darstellt, indem er den Kuriosi-
täten des Designs oder den Ex-
zentrizitäten der Farbe nachgibt. 
Seine Mittel müssen fast zwangs-
läufig von seinem Temperament 
abhängen. Er muss über diese 
Einfachheit des Geistes verfü-
gen, die ihn glauben lässt, dass 
er nur das gemalt hat, was er 
gesehen hat.»

«Ein Künstler muss 
beim Denken erken-
nen, dass seine Malerei 
künstlich ist, aber wenn 
er malt, muss er das  
Gefühl haben, dass er 
die Natur kopiert hat. 
Und selbst wenn er 
davon abgewichen ist, 
muss er davon über-
zeugt bleiben, dass es 
nur darum ging,  
es vollständiger zu  
machen.»

Kein Wunder, dass die akademisch geschulten Kritikeraugen diese Ma-
lerei als «radikal» und «primitiv» bezeichneten. Matisse versuchte, mit 
seinem Aufsatz «Notizen eines Malers» seine Arbeit zu verteidigen. Hen-
ri Matisse (1869-1954). La berge, Collioure, 1907. Kunstmuseum Basel.


