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1. Mystisches Wirken 

 

Im folgenden Text möchte sich die Autorin mit der Darstellung des 

Mystischen und der Erzeugung mystischer Stimmung in den Bereichen 

der Kunst und des Designs auseinandersetzen. Dafür werden 

ausgewählte, zum Thema passende künstlerisch-gestalterische Werke 

und Designarbeiten renommierter Gestalter untersucht und angewandte 

Gestaltungsmittel hinsichtlich ihrer Wirkungsweise im Sinne der 

Ästhetik des Mystischen analysiert. Dabei soll eine wichtige Rolle 

spielen, ob und wie diese gestalterischen Herangehensweisen auf die 

eigene Arbeit der Abschlusskollektion übertagen werden können.  

Wichtig für die Untersuchung sind Werke, Designs und Präsentationen 

die inspirierend für die Arbeit der Autorin waren, denen in ihrer Wirkung 

auf den Betrachter etwas Mystisches innewohnt und/oder in welchen 

sich die Künstler und Designer mit dem Ausdruck mystischer 

Thematiken auseinandergesetzt haben. Die ausgewählten Designer, 

Künstler und Strömungen zeichnen sich dadurch aus, dass sie in ihren 

Bereichen eine gewisse Vorreiterrolle einnehmen, stellvertretend für 

viele stehen und/oder Aufgrund der Besonderheit der Arbeiten ein 

Alleinstellungsmerkmal aufweisen. 

Die Untersuchung einer Bandbreite von Arbeiten ausgehend von 

Malerei über Bekleidungsgestaltung und -präsentation zu Fotografie 

und Material Design soll verschiedene Blickwinkel und Erkenntnisse 

ermöglichen. 

 

 

1.1. Die Hinwendung zum Mysterium 

 

Mystisches fasziniert die Menschen seit jeher. Das Geheimnisvolle, 

Dunkle, Magische und Undurchschaubare. All die Dinge, die über das 

Limitierte, für den Menschen Erfahrbare hinausgehen. 

„Mystisch“ kommt von Mysterium, ist also immer mit etwas 

Rätselhaftem und Unergründlichem und einer verborgenen oder nicht 

fassbaren Bedeutung assoziiert.1 



Das Wort Ästhetik kommt ursprünglich aus dem Griechischen und wird 
allgemein mit der „Lehre vom Schönen“ umschrieben.2  

Gerade große gesellschaftliche Umbrüche, Kriegs- oder 

Krankheitsperioden brachten die Menschen immer wieder zur  

Auseinandersetzung mit Mystischem, Geheimem und Irrationalem. 

Viele wandten sich in Zeiten großer Veränderung und Unsicherheit 

immer wieder auch dem Magischen und aus der Welt gerückten zu. Die 

Gründe dafür können unterschiedlich sein, zum Beispiel um schwere 

Zeiten erklärbar zu machen, Trost zu suchen, als Flucht in eine 

fantastische Welt oder um eine Distanz zum Zeitgeschehen aufbauen 

zu können.  

Gerade Künstler hatten und haben dabei durch ihre Werke die 

Möglichkeit, Empfindungen und Nöten Ausdruck zu verleihen sowie 

diese öffentlich zu präsentieren. 

Unter anderem am Beispiel der Epoche der Romantik ist zu sehen, wie 

einschneidende gesellschaftliche Ereignisse und Vorgänge aber auch 

persönliche Erfahrungen zur Beschäftigung mit mystischen Themen 

führen kann. Dazu zählt auch der Maler Francisco de Goya, der in 

seinem Schaffen unter anderem durch die Spanischen 

Befreiungskriege, die Unterdrückung des einfachen Volkes und von 

schwerer persönlicher Krankheit geprägt wurde.3  

Andere Beispiele sind der Dadaismus und der Surrealismus, die sich 

aus den Schrecken des ersten Weltkrieges heraus entwickelten.4  

Im Jahr 2021 befinden wir uns nun ebenfalls in einer einschneidenden 

und lebensverändernden Situation. Durch die weltweite 

Coronapandemie ist die Gesellschaft verstärkt mit Themen wie 

Krankheit, Tod, Verlust, Einschränkungen und einer „verlorenen“ Zeit 

konfrontiert. Als Einzelner ist man anscheinend handlungsunfähig und 

sieht sich einer unkontrollierbaren Macht gegenüber, gegen die man 

nichts auszurichten vermag.  

Der von mir als Inspiration für meine Kollektion gewählte Zustand einer 

Schlafparalyse/Schlafstarre lässt sich ähnlich beschreiben. 
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1.2. Gefangen im Albtraum 

 

Die Schlafparalyse kann aufgrund des eben Genannten auch als eine 

Metapher für das aktuelle Leben und Weltgeschehen gesehen werden,  

aber auch generell stellvertretend für Situationen des hilflosen 

Ausgeliefertseins. 

Im Designprozess der Kollektionsgestaltung soll dieses Phänomen 

untersucht werden und auf Kleidung übertragen werden. Im Ergebnis 

soll der Kollektion und Präsentationsweise etwas Mystisches 

innewohnen und beim Betrachter eine Emotion provozieren.  

Um diese Reaktion und den mystischen Charakter der Gestaltung zu 

erreichen, wird sich zur Vorbereitung und zur Schaffung eines 

Verständnisses, mit welchen Mitteln und Methoden es Designern und 

Künstlern gelungen ist, Mystik darzustellen und in ihren Werken 

umzusetzen, mit einer Auswahl beispielhafter bildnerischer Kunstwerke 

und Gestaltungsleistungen auseinandergesetzt. 

Aus der Analyse der dabei gewonnenen Erkenntnisse sollen Anreize 

und Inspiration für die eigene künstlerische Designarbeit gewonnen 

werden.  

  



 
Abb. 1: Caspar David Friedrich, Nebelschwaden, um 1820. Öl auf Leinwand, 32,5 x 

42,4 cm. Hamburger Kunsthalle, Inv.-Nr. HK-1056 

 

 
Abb. 2 Caspar David Friedrich, Tageszeiten-Zyklus: Der Morgen, 1820er Jahre. Öl auf 

Leinwand, 22 x 30,5 cm. Hannover, Niedersächsisches Landesmuseum, Inv.-Nr. NM 

382 
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2. Unbegreifliche Landschaften – Mystisches in der Kunst 

 

 

2.1. Romantische Malerei 

 

In der Romantik spielt Mystisches eine große Rolle, sowohl in der 

Literatur als auch in der bildenden Kunst. Kriege, Revolutionen und eine 

instabile politische Lage prägten diese Epoche.5,6 Auch die Aufklärung 

trug dazu bei, dass sich die Romantik als eine Art Gegenbewegung 

entwickelte.7 

Im Gegensatz zur Aufklärung, wo Vernunft, Rationalität und 

Naturwissenschaft an Bedeutung gewannen, kam es den romantischen 

Künstlern auf Individualität, Gefühl, Fantasie (Vorstellungskraft) und das 

Erhabene der Natur an.8  

Fantasieszenen und Landschaftsmalerei spielten eine große Rolle, 

erstmals auch Historienmalerei.9 Unter Anderem wurden Motive wie 

Natur, Ruinen, Mittelalter, Einsamkeit, Träume und Märchenhaftes 

dargestellt, auch Themen wie Magie, Irrationales, Tod, Erotik und 

Sehnsucht wurden thematisiert.10 

Dabei ist interessant wie Empfindungen auf die Leinwand gebracht und 

individuelle Gefühle für den Betrachter spürbar gemacht wurden. 

Beispielhaft für die deutsche Romantik sind die Werke des Malers 

Caspar David Friedrich. Seine Landschaftsbilder sind oft besonders 

anrührend, was sich auch durch die vom Maler gewählten Motive und 

Darstellungsweisen herausentwickelt.  

Viele Szenen der Bilder Friedrichs spielen sich in bestimmten 

Lichtverhältnissen ab. Häufig sind es Dämmerlicht, Sonnenaufgang 

oder -untergang, Nacht oder generell dunkle oder schlechte 

Lichtverhältnisse. Diese können beim Betrachter das Gefühl 

hervorrufen, eine fast traumartige Szene zu betrachten. Das spärliche 

Licht impliziert oft eine mystische Stimmung, ebenso eine Stille, die 

man als Betrachter mit der Dunkelheit und der Nacht assoziiert. Auch 

Nebel wird immer wieder in Gemälden Friedrichs („Nebelschwaden“, 

Abb. 1; „Der Morgen“, Abb. 2) aber auch denen anderer   



Abb. 3: Ernst Ferdinand Oehme, Prozession im Nebel, 1828. Öl auf Leinwand, 81 x 

105,5 cm. Staatliche Kunstsammlungen Dresden, Galerie Neue Meister, Inv.-Nr. 2219 

C 

 

 

Abb. 4: Caspar David Friedrich, Zwei Männer am Meer, 1817. Öl auf Leinwand, 51 x 
66 cm. Staatliche Museen zu Berlin, Alte Nationalgalerie, Inv.-Nr. A II 884 
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romantischer Künstler (Ernst Ferdinand Oehme: „Prozession im Nebel“, 

Abb. 3) dargestellt.  

Dieser verstärkt durch seine verhüllende Eigenschaft die empfundene 

Stille und Verlassenheit, aber auch das Gefühl von Grusel oder 

Schauer. Materielles verliert seine klaren Konturen, scheint sich im 

Nebel aufzulösen.  

Die dämmerige Lichtstimmung im Bild wird entscheidend durch die von 

Friedrich gewählten Farben geprägt. Sie sind oft stark getrübt und 

dunkel. Es gibt viele Braun-, Beige- und Grautöne (bis hin zu Schwarz), 

getrübtes Blau und Grün. Oft bilden in seinen Bildern die Farben des 

Himmels (Weiß, klares Hellblau, Gelb-, Orange- oder Rosatöne) einen 

starken Kontrast zu den zurückgenommenen Farben der Natur im 

Vordergrund (Abb. 4). Dinge, die im Licht geschehen, sind klarer zu 

erkennen, die Objekte im Schatten verlieren ihre Kontur, vermischen 

sich und werden schlechter lesbar. Diese Unklarheit verstärkt das 

Mystische dieser Bilder. 

Ein Werk eines weiteren deutschen Künstlers, welches im Folgenden 

beleuchtet werden soll, ist „Dom im Winter“ von Ernst Ferdinand 

Oehme (Abb. 5). 

Der Dom im genannten Bild nimmt in diesem die zentrale Rolle ein. Die 

Szenerie wirkt dunkel und kalt, wieder sind die Farben getrübt und 

größtenteils in unterschiedlichen Brauntönen gehalten. In der 

dargestellten Szene ist Winter, es scheint Abend zu sein und ein 

Dunstschleier zieht durch die kalte Luft. Nur aus dem Inneren des 

Doms scheint durch die Fenster und die Tür ein einladendes, 

strahlendes und warmes Licht. Die gezeigte gotische Architektur wirkt 

gerade im Gegensatz zu den Mönchen monumental und überragend, 

ihr wohnt eine übermäßige Kraft und Erhabenheit inne. Verstärkt wird 

dieser Eindruck durch die vertikale Verzerrung der Säulen, Bögen und 

Fenster – der gesamten Architektur. Es wirkt als wären die 

Proportionen eines ohnehin großen Doms noch einmal überspitzt in die 

Länge gezogen, wodurch dessen übermächtige Monumentalität 

gesteigert wird. Die Menschen wirken klein und unbedeutend im  



 
Abb. 5: Ernst Ferdinand Oehme, Dom im Winter, 1821. Öl auf Leinwand, 127 x 100 

cm. Staatliche Kunstsammlungen Dresden, Galerie neue Meister, Inv.-Nr. 2219 B 
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Angesicht dieser „Übermacht“ und die Szene gewinnt durch die 

übertriebene Höhe auch etwas traumhaft-surreales. 

 

Ein Beispiel für mystische, romantische Malerei in Europa außerhalb 

Deutschlands sind die „Pintura Negras“, die „schwarzen Bilder“ des 

Spaniers Francisco de Goya. Diese Bilder, die er am Ende seines 

Lebens in seinem Landhaus – dem „Haus des Tauben“ – an die Wände 

malte11, strahlen in vielerlei Hinsicht eine Unerklärlichkeit und 

Unbehaglichkeit aus. Die Bilder zeigen verschiedene Szenerien, die 

Teils enträtselt werden können, da sie zum Beispiel auf mythologischen 

Geschichten basieren, dem Betrachter Teils aber auch unverständlich 

bleiben. Da Goya diese Bilder in seinem Haus für sich selbst malte, 

musste er sie nicht erklären.12 Auch durch diese offenbleibenden 

Fragen wohnt den Bildern eine Rätselhaftigkeit inne, die eine Unruhe im 

Betrachter auslösen kann oder zumindest ihren mystischen Charakter 

verstärkt. Der Betrachter bleibt auf der Suche nach der Wahrheit der 

Bilder, der Geschichte hinter dem Sichtbaren.  

Die Motive zeigen unter anderem Alltägliches, Szenen der Gewalt, des 

Elends oder des Okkultistischen.  

Saturn, der mit wahnhaftem Blick seine Kinder verschlingt, „Judith und 

Holofernes“, oder die „Wallfahrt nach San Isidro“ sind Beispiele für 

entschlüsselbare Motive. Darüber hinaus gibt es unter anderem die 

Szene eines Hexensabbats, Männer beim Lesen eines Briefes, zwei 

alte Männer im Stehen, ein Duell mit Knüppeln und eine „Fantastische 

Vision“ mit scheinbar über der Landschaft schwebenden Riesen.  

Zur Zeit der Entstehung der Bilder war Goya bereits durch die Zeiten 

des Krieges in Spanien und seine eigenen schweren Krankheiten stark 

geprägt.13 Diese negativen Ereignisse scheinen sich auch auf seine 

Arbeiten ausgewirkt zu haben.  

Beispielhaft soll etwas detaillierter auf das Bild „Wallfahrt nach San 

Isidro“ eingegangen werden (Abb. 6). Die dargestellten Menschen 

wirken heruntergekommen, deformiert, verzweifelt oder betrunken. 

Einige Menschen scheinen erschrocken und drängen sich dicht  



 
Abb. 6: Francisco de Goya, Wallfahrt nach San Isidro, zw. 1819 und 1823, 138,5 x 

436 cm. Madrid, Museo del Prado, Inv.-Nr. P000760 

 

 
Abb. 7: Francisco de Goya, Volksfest am San Isidro-Tag, 1788. Öl auf Leinwand, 44 x 

94 cm. Madrid, Museo del Prado, Inv.-Nr. P000750 
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aneinander. Dass es sich um eine Festlichkeit handelt, lässt nur noch 

der singende Musiker im Vordergrund erahnen, doch fehlt der Szene 

jegliche Lebensfreude. Der Malstil ist expressionistisch und grob, man 

kann einzelnen Pinselstriche erkennen, was dem Bild eine gewisse 

Unruhe verleiht. Gerade im Vergleich mit Goyas früherer Darstellung 

der gleichen Wallfahrt aus dem Jahr 1788 (Abb. 7), wirkt es als seien 

die Menschen in einer Art zerstörten oder aus heutiger Sicht 

postapokalyptischen (durch Krieg zerstörten) Welt unterwegs. Als 

würde man eine dunkle zweite Ebene hinter der sichtbaren, scheinbar 

heilen Welt entdecken. Der dunkle Himmel verheißt nichts Gutes und 

die hügelige Landschaft wirkt tot, trocken und zerstört. Die Menschen 

scheinen in einem albtraumhaften Moment festzustecken und die 1788 

noch als fröhliches Fest dargestellte Wallfahrt hat sich zu einer 

unheilvollen, angsteinflößenden Szenerie gewandelt.  

Auch hier wurden dunkle, gedeckte und getrübte Erdtöne (Ocker, 

Braun) und Schwarz verwendet, wodurch der düstere und negative 

Charakter des Bildes verstärkt wird.  

 

 

2.1.5. Fazit Werkanalyse Romantik 

 

Gestalterisch interessant ist zunächst die Farbauswahl der Künstler. 

Das Arbeiten mit getrübten, dunklen Farben verstärkt den mystischen 

Ton eines Themas oder Bildes. Dunkelheit assoziiert Nacht, was 

wiederum die Zeit des Mystischen und Okkulten ist. Schließlich wird 

Mitternacht auch „Geisterstunde“ genannt und Gespenster, Hexen oder 

ähnliche Wesen scheinen sich in Geschichten und Sagen in der 

Finsternis der Nacht besonders wohl zu fühlen.  

Sind die Farben, um sie abzudunkeln, mit Schwarz gemischt, so 

entzieht das Schwarz den Farben ihre Positivität und ihre Leuchtkraft 

wird gebrochen. Das Geheimnisvolle des Schwarzen oder auch die mit 

Schwarz assoziierte Negativität integrieren sich in die Farben und 

geben ihnen eine neue Bedeutung, einen neuen „Beigeschmack“.  

  



 
Abb. 8: Johann Heinrich Füssli, Der Nachtmahr, 1790 - 1791. Öl auf Leinwand, 76,5 x 
63,6 cm. Frankfurt am Main, Goethehaus, Inv.-Nr. IV-1953-033  
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Die Farben nehmen so das Geheimnisvolle in sich auf und geben es im 

Bild wieder.  

Interessant ist dabei auch der Kontrast mit hellen, strahlenden Farben 

wie bei C. D. Friedrich oder auch beim „Nachtmahr“ von Johann  

Heinrich Füssli (Abb. 8), in welchem die helle Haut der Schlafenden und 

ihr weißes Kleid einen starken Hell-Dunkel-Kontrast mit den düsteren 

Farben des Mahrs und des Raumes bilden. Durch das Gegenüber- 

oder Nebeneinanderstellen nimmt man die Trübheit der dunklen Farben 

stärker wahr. So ist es möglich, den Outfits einer Kollektion durch die 

unterschiedliche Helligkeit auch unterschiedliche Eigenschaften 

zuzuordnen und den entstehenden Kontrast zwischen ihnen Nutzen, 

um eine Andersartigkeit zwischen mehreren Gruppen zu unterstreichen. 

Außerdem kann man durch helle Stoffe oder Partien auch eine Art 

Hoffnungsschimmer oder eine partielle Klarheit in die Gestaltung 

einbauen.  

Auch bei Goya zeigt es sich, dass ein Kontrast zwischen dem 

Unheimlichen und einer scheinbaren Normalität (der Vergleich beider 

Wallfahrtsbilder), den Schrecken des Düsteren verstärken kann.  

Im Modedesign kann man dies zum Beispiel durch die Kombination 

klassisch-konventioneller Teile mit experimentell-extravaganten, bis hin 

zu alltagsuntauglichen Elementen übersetzen. Ebenso durch die 

Kombination von herkömmlicher und bekannter Schnittgestaltung mit 

ungewöhnlicher, die sich beispielweise aus Drapage oder neu 

gedachter Zusammenfügung der Schnittteile ergeben kann. 

Auch der immer wiederkehrende Nebel könnte eine Entsprechung in 

der Bekleidung finden. In den Gemälden legt sich dieser wie ein 

Schleier über die Landschaft, Konturen verschwimmen und werden 

eingehüllt und unklar. In der Bekleidungsgestaltung könnte man so eine 

Wirkung mit leichten, beweglichen und durchscheinenden Stoffen wie 

Chiffon oder Organza erzielen. Kombiniert man sie mit großzügigen 

Weiten- und Längenverhältnissen in den Silhouetten und 

Übereinanderlagerung, so kann man auch die Figur des Trägers 

einhüllen und verschwimmen lassen. Gerade in Bewegung und mit  



gezielt eingesetztem Licht kann so die Körperform optisch aufgelöst 

werden. 

Zu guter Letzt kann für die Gestaltung eines Outfits abgeleitet werden, 

dass die Arbeit mit teilweise stark überhöhten Kontrasten eine 

Möglichkeit ist den Dingen etwas Geheimnisvolles zu Verleihen. Die 

übermächtige Architektur des Doms bei Oehme erlangt ihre Kraft und  

Erhabenheit nicht zuletzt durch die zusätzliche vertikale Streckung und 

den Vergleich mit den kleinen Menschen im Bild. Ein überhöhter Groß-

Klein-Kontrast durch Strecken von Gliedmaßen durch beispielweise 

überlange Ärmel oder Hosenbeine oder das Übersteigern der 

natürlichen Körperhöhe ist eine Möglichkeit, einem Teil einen surrealen 

Charakter zu verleihen oder einem Outfit eine gewisse „Macht“ zu 

geben, indem es sich in seiner vertikalen Streckung über andere Outfits 

erhebt. 
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Abb. 9: E. Schiaparelli, S. Dalí, Tears Dress, 1938. London, Victoria & Albert Museum 

 

 
Abb. 10: E. Schiaparelli, S. Dalí, Tears Dress Detail, 1938. London, Victoria & Albert 
Museum 



3. Traum und Surrealität in der Bekleidung 

 

3.1. Elsa Schiaparelli 

 

Die Kunstbewegung des Surrealismus fand durch die italienische 

Designerin Elsa Schiaparelli Einzug in die Modewelt. Beispielweise war 

ihre Arbeit an dem sogenannten „Tears Dress“ (Abb. 9-10) eine 

Kooperation mit ihrem Freund Salvadore Dalí.14   

Dieses Kleid sowie ihr „Skelettkleid“ waren Teil ihrer 1938 präsentierten 

„Zirkuskollektion“, was das Makabre, düstere der Kleider 

hervorgehoben haben dürfte, da die Kollektion und ihre Präsentation 

ansonsten an das bunte Treiben des Zirkusses angelehnt waren.15 

Das „Zerrissene Kleid“ – ein bodenlanges Abendkleid – und der 

dazugehörige Schleier werden von scheinbar aufgerissenen Elementen 

geziert, die an Wunden oder Verletzungen denken lassen.  

In drei Gemälden beschäftigte sich Dalí bereits vor dieser 

Zusammenarbeit mit der Darstellung von zerrissener Haut oder 

Kleidung, weshalb sie als Inspiration für das Kleid gelten.16 Auf den 

blassblauen Stoff des Kleides wurden die sich ablösenden Partien 

durch einen pink- und magentafarbenen, illusionistischen Print Dalís 

übertragen, so sind die hängenden Fetzen also nur aufgedruckt und 

nicht real.17 Im Schleier allerdings sind die herabhängenden Elemente 

tatsächlich in den Stoff hineingeschnitten, mit rosafarbenem Stoff 

gefüttert und mit einem intarsierten Einsatz aus magentafarbenem Stoff 

gearbeitet.18 Diese pattenartigen „Stofffetzen“ sind dadurch, im 

Gegensatz zum Druck auf dem Kleid, beweglich und hängen von selbst 

herunter, wodurch die farbigen Einsätze zum Vorschein kommen.  

Durch die pinke und rosa Farbe der verwendeten Futterstoffe entsteht 

eine fleischige Anmutung, weshalb die Assoziation mit verletzter Haut 

entsteht. Der Körper der Trägerin scheint somit von Wunden übersäht. 

Durch den Druck und die eingearbeiteten Stoffpatten entsteht aus dem 

eleganten, eng geschnittenen Abendkleid mit Schleier etwas scheinbar 

Zerstörtes und Furchterregendes. Die angedeuteten Verletzungen  
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Abb. 11: E. Schiaparelli, S. Dalí, Skeleton Dress, 1938. London, Victoria & Albert 
Museum 

 

 
Abb. 12: E. Schiaparelli, S. Dalí, Skeleton Dress Detail, 1938. London, Victoria & 
Albert Museum 



 

bedeuten Schmerz und Grausamkeit und können dadurch Verstören 

beim Betrachter auslösen.  

Der surreale Ausdruck des Kleides wird nicht über einen 

ungewöhnlichen Schnitt erreicht, sondern durch die Kombination der 

Farben mit dem gewählten illusionistischen Druckmotiv und den 

eingearbeiteten Stoffklappen im Schleier.  

Ähnlich verhält es sich bei dem bereits erwähnten „Skelettkleid“ (Abb. 

11-12), ein schwarzes, knöchellanges und enggeschnittenes 

Abendkleid. Auch hier basierte die Idee auf Bildern und Zeichnungen 

von Dalí.19 Ungewöhnlich sind die aufgesteppten, wattierten Knochen, 

die über das Kleid hinweg (beginnend an den Oberschenkeln) ein 

dreidimensionales Skelett bilden.20 Das Innerste des Menschen wird 

nach außen getragen und auf die Trägerin „aufgesetzt“. Sonst im 

Körper verborgenes wird sichtbar gemacht.  

Neben der schwarzen Farbe unterstreicht zweifellos das Motiv der 

Knochen selbst, den mystisch-düsteren „Memento mori“-Charakter, 

steht diese Symbolik nicht zuletzt auch für den Tod selbst, Sterblichkeit 

und Verfall.  

Das Kleid lässt sich über grobe, schwarze Reißverschlüsse öffnen, was 

für die Entstehungszeit ein modernes aber auch praktisches Element 

darstellt.21 Gleichzeitig passt die segmentierte Struktur der 

Reißverschlüsse zu jener der Wirbelsäule, weshalb sich diese optisch 

gut in das Kleid integrieren. 

Dass das Kleid den Körper fast gänzlich bedeckt, eng geschnitten und 

monochrom in Schwarz gehalten ist trägt dazu bei, dass der Fokus 

neben der makabren Oberflächengestaltung auch auf der Silhouette 

und Form des Körpers liegt. Außerdem werden dadurch die Eleganz 

und der Zweck des Kleides als Abendgarderobe beibehalten. Farblich 

abgehobenen Knochen wären optisch deutlich präsenter gewesen, 

möglicherweise wäre dann aber eher der Eindruck eines 

Theaterkostüms oder einer albernen Verkleidung entstanden. Um das 

zu untersuchen hat die Autorin eine Fotografie des Kleides digital 

bearbeitet (Abb. 13).  
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Durch die monochrome Gestaltung bleibt es aber ein tragbares 
Abendkleid. Die beiden Kleider Schiaparellis zeigen, dass die Balance 
zwischen Normalem und Außergewöhnlichem eine große Rolle spielt, 
um ein Kleid mit mystischem Charakter und kein Kostüm zu erschaffen. 

 

 

 

 

 

 

 

 

 

 

 
Abb. 13: E. Schiaparelli, S. Dalí, Skeleton Dress, 1938. London, Victoria & Albert 
Museum. Von der Autorin der Bachelorthesis bearbeitetes Foto 

 



   
Abb. 14 : A. McQeen, Outfit mit                Abb. 15: A. McQeen, Outfit mit militärisch 
Kopfbedeckung aus Miniaturflugzeugen        anmutenden Elementen wie Schnüren 
 

   
Abb. 16 : A. McQeen, Outfit mit militärisch     Abb. 17: A. McQeen, Stickteil mit  
anmutenden Elementen wie Schirmmütze,   Totenkopf und Flottungen 
übergroße Gürtelschnalle mit Totenkopf             
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3.2. Alexander McQueen 

 
Alexander McQueen präsentierte seine Mode immer wieder auf sehr 

exzentrische und theatrale Art und Weise. Dabei entstanden oft surreal 

und mystisch anmutende Präsentationen wie bei den Kollektionen 

„Dante“, „Joan“ oder „Voss“. Die Runway-Show seiner Herbst-2001-

Ready-to-wear-Kollektion „What a merry go round“ ist ein weiteres 

Beispiel, auf das die Autorin näher eingehen möchte.  

Zu Beginn der Show stand diese zunächst augenscheinlich unter dem 

Motto eines Rummelplatzes, dargestellt durch ein auf dem Runway 

aufgebautes, sich drehendes Karussell. Doch die anfängliche 

kinderfreundliche Atmosphäre sollte trügen und die Show stattdessen 

zu einem schaurig-surrealen Spektakel werden. Inspiration für die 

Kollektion war unter anderem die Filmfigur des Kinderfängers aus dem 

im Jahr 1968 erschienenen Film „Tschitti Tschitti Bäng Bäng“.22 Immer 

wieder tauchen in der Kollektion außerdem Totenköpfe und militärische 

Elemente und Anspielungen auf (Riegel, Schärpen, Posamenten, 

militärische Kopfbedeckungen, eine Fliegerbrille oder ein Kopfteil mit 

Spielzeugmilitärfliegern) (Abb. 14-17). Militärisches kann Stärke, 

Übermacht und Autorität ausdrücken allerdings auch - ebenso wie der 

Totenkopf – Vergänglichkeit, Tod und Zerstörung. Dazu passt ebenfalls 

der Einsatz von Dekonstruktion, scheinbar zerrissenen 

Kleidungsstücken und von Strickware mit Laufmaschen. 

Die Mehrheit der Models trugen schwarz geschminkte Lippen und 

präsentierten die Bekleidung verrucht und frivol, wobei die Stangen des 

Karussells zum Tanzen und Räkeln zweckentfremdet wurden. In der 

Kollektion herrschte eine Mischung aus hochgeschlossenen, maskulin 

anmutenden Outfits auf der einen und freizügigen und enthüllenden auf 

der anderen Seite. Auch Flapper-Elemente zogen sich durch die 

Kollektion und Präsentation.  

Schwarz spielte in den Designs eine große Rolle, weitere Farben der 

Kollektion waren Beige, Braun, Creme-Farben, Weiß, Grau, Blau und 

grünliches Gelb. Die große Fülle schwarzer Teile verstärkte dabei das  



   
Abb. 18: A. McQueen, Outfit mit Halskette aus Perlen und Vogelkrallen 

 

        
Abb. 19: A. McQueen, Outfit mit           Abb. 20: A. McQueen, Outfit mit  
Schulterstück aus Perlen und Vogelkrallen    goldenem Tierskelett-Accessoire 
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Abb. 21: A. McQueen, Laufsteg mit zwei Models und goldenem Menschenskelett-
Accessoire 

 

 
Abb. 22: A. McQueen, Laufsteg mit zwei als Clowns gestylten Models  

  



Dunkle und Spukhafte ebenso wie die gedeckte Farbpalette (fast) ohne 

knallige Farben.  

Die spezielle Atmosphäre bei der Präsentation schuf McQueen unter 

anderem durch die Wahl der Accessoires, des Make-Ups und der 

eingesetzten Requisiten. Einige makabre Accessoires (Kette, Ohrring, 

Schulterstück) wurden aus Perlenschnüren und Vogelfüßen gefertigt 

(Abb. 18-19). Diese Mischung aus zwei Materialien mit so 

unterschiedlicher materieller und ästhetischer Bedeutung, machen 

diesen Schmuck so spannungsvoll. Ein anderes Model trug ein 

vergoldetes Tierskelett über der Schulter (Abb. 20), während ein 

weiteres ein sich an ihrem Knöchel festhaltendes, goldenes 

Menschenskelett mit sich herumschleifte (Abb. 21), was wieder die Tod- 

und Endlichkeitsthematik aufgriff. 

Im Finale entstand eine Mischung aus Rummelatmosphäre und 

Zirkussaufführung, indem die am Finale der Show beteiligten Models 

mittels Make-ups in Clownsgestalten verwandelt wurden. Deren 

aufgemalte Gesichtsausdrücke in schwarz-weiß muteten allerdings 

nicht lustig, sondern traurig oder beängstigend an (Abb. 22). 

Spinnenweben befanden sich in ihren aufgetürmten Frisuren ebenso 

wie auf der Bühne und den Requisiten. Zu diesen gehörten 

überdimensionierte Kuscheltiere, (mechanische) Puppen, Marionetten, 

Zirkusutensilien23 und die in Latex gehüllten Karussellpferde. An dem 

Kleid eines Models waren schwebende Luftballons befestigt, die von 

anderen Models mithilfe von Scheren abgeschnitten und fliegen 

gelassen wurden.  

Diese Mischung aus vermeintlich kindlichen/kinderfreundlichen 

Elementen und ihrer grotesken, gegensätzlichen Inszenierung machte 

den Grusel des Finales aus.  

Trotz der extravaganten Show war „What a merry go round“ eine 

Ready-to-wear-Kollektion mit tragbaren Outfits. Für den skurrilen und 

mystischen Eindruck entscheidend war also die Art der Präsentation, 

das gewählte Styling, die Accessoires und die Attitüde der Models 

sowie das Zusammenspiel von „Normalem“ mit Extravagantem und 

Absurdem. 
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Abb. 23: Dior, Filmstill mit der Figur der Hohepriesterin 

 

 
Abb. 24: Dior, Filmstill mit der Hauptfigur und der des Narren 

 

 
Abb. 25: Dior, Filmstill mit der Figur der Gerechtigkeit 

 

 
Abb. 26: Dior, Filmstill mit der Figur des Sterns 



3.3. Dior 

 

Designer des Modehauses Dior haben sich in den letzten Jahren immer 

wieder mit dem Thema Tarot auseinandergesetzt. Dem Kartenlegen, 

der Wahrsagerei und der Vorhersehung des Schicksals wohnen etwas 

Übernatürliches und Unergründliches inne. Christian Dior selbst wandte 

sich dem Tarot im zweiten Weltkrieg durch große Not im und Angst um 

seine verschwundene Schwester zu.24 In der aktuelleren Zeit der 

letzten Jahre fand sich die Tarot-Thematik bei Dior durch die 

Chefdesignerin Maria Grazia Chiuri sowohl in Ready-to-wear-

Bekleidung als auch in der Couture-Bekleidung wieder. Durch das 

Bedienen beider Richtungen gab es unterschiedliche 

Herangehensweisen sowohl in der Bekleidung selbst als auch in der 

Präsentation. Für die Frühling/Sommer-2021-Couture-Kollektion war 

erneut Tarot, speziell die Visconti-Sforza-Trionfikarten aus dem 

fünfzehnten Jahrhundert, eine Inspirationsquelle.25 Chiuri sagte, dass 

die Magie des Tarots in schwierigen Momenten helfen kann und dass 

die emotionalen Auswirkungen der Coronapandemie ein Auslöser für 

das Wiederaufgreifen der Tarot-Inspiration waren.26 Außerdem sollte 

die Kollektion auch dem Aberglauben Christian Diors huldigen.27  

Für die Präsentation der Frühling/Sommer-2021-Kollektion drehte das 

Haus Dior eigens einen kurzen Film unter der Regie von Matteo 

Garrone.28 Prägend für den Film sind die Mystik des Themas Tarot, das 

Magische, die Rätselhaftigkeit und die Verschlungenen Wege des 

Lebens. Der Hauptcharakter geht auf eine innere, vom Schicksal 

gelenkte Suche.29 Diese zeigt sich im Herumirren der Hauptperson 

durch ein verwunschenes Märchenschloss. Dort begegnet sie den zum 

Leben erwachten Tarotkarten, die sie begleiten und ihr den Weg durch 

die labyrinthartigen Gänge und Räume weisen (Abb. 23-26). Die 

Beleuchtung ist fast immer dunkel und gedämpft und die Bilder haben 

einen bläulichen Stich, wodurch das Gezeigte umso geheimnisvoller 

erscheint. Die Outfits sind weniger in den Fokus gerückt als man bei 

einer Modepräsentation vielleicht erwarten würde, es geht vielmehr um 

das Erzählen der Geschichte und das Auslösen eines Gefühls. 
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Abb. 27: Dior, Filmstill mit der Hauptfigur und der des Teufels mit Flügeln 

 

 

Abb. 28: Dior, Filmstill mit der Hauptfigur und der des Todes, Detail Maske 

 

 

Abb. 29: Dior, Filmstill mit der Hauptfigur und der des Todes, Detail Handschmuck 

 

 

Abb. 30: Dior, Filmstill mit der Figur des Mondes mit auffälliger Frisur 



Oft sind Outfits nur teilweise zu sehen oder von Accessoires begleitet, 

die diese verdecken oder die Aufmerksamkeit auf sich ziehen.  

Allerdings sind am Schluss des Films sind noch einmal alle Outfits 

einzeln, im Ganzen, mit Namen und Beschreibung zu sehen (wobei 

auffällt, dass einige im erzählerischen Teil des Films gar nicht 

auftauchen). Diese Trennung in zwei Teile gibt die Möglichkeit, dass die 

Geschichte stringent erzählt werden kann, ohne den Fokus zu sehr auf 

die Präsentation der Bekleidung zu legen. Auch dadurch ist es möglich, 

passende, märchenhafte Accessoires einzubeziehen, die den 

erzählerischen Charakter unterstützen. Beispiele sind Hörner und 

Flügel (Abb. 27), Handschmuck in Form von metallenen Fingerknochen 

kombiniert mit einer Totenkopfmaske (Abb. 28-29), aber auch 

aufwendige Frisuren (Abb. 30). Durch das Aufzeigen jedes einzelnen 

Outfits am Ende des Videos gelingt es trotzdem den Fokus noch einmal 

auf die Mode zu lenken. Zwar sind die Outfits auch dort mit diesen 

Accessoires ausgestattet, allerdings verdecken diese die 

Kollektionsteile weniger als im erzählerischen Teil (Abb. 31). 

Die Szenerie des Schlosses für den Film ist passend zu den Outfits 

gewählt. Die Kollektion scheint eine Reise in die Vergangenheit zu sein, 

die Gewänder und Kleider sind herrschaftlich und mit Bezügen zur 

Renaissance gestaltet.30 Dieser prunkvoll-royale Eindruck, der die 

Assoziation mit vergangenen Zeitaltern verstärkt, entsteht durch die 

eingesetzten Techniken, Schnitte, Stoffe und Farben. Unter anderem 

spielen Gold, aufwendige Verzierungen, antike Ornamente, Brokat, 

Stickerei und Kopfschmuck aus Gold und Perlen eine Rolle.31 Auf 

einigen Kleidern und Röcken sind auf und in den Stoff gebrachte Tarot-

Symbole zu sehen, die eigens dafür von dem Künstler Pietro Ruffo in 

Kreisform gestaltet und später auf die Textilien übertragen wurden.32 So 

findet sich die mystische Tarot-Thematik auch ganz bildlich in den 

Bekleidungsteilen der Kollektion wieder (Abb. 32).  

Die fürstlich-prachtvoll und historisierend anmutende Kollektion entfaltet 

ihre mysteriöse Zauberhaftigkeit besonders im Kontext der filmisch-

poetischen Präsentationsweise. 
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Abb. 31: Dior, Filmstill mit dem Outfit der Hohepriesterin 

 

 

Abb. 32: Dior, Filmstill mit der Figur des Gehängten 

 

 

 

 

 

 

 

 

 

 

 

 

  



3.4. Fazit analytische Betrachtung Modedesign 

 

Wie man bei Schiaparelli und McQueen sehen kann, wenn man 

Mystisches in die Gestaltung einbeziehen möchte aber tragbare Mode 

und keine Kostüme designen möchte, ist es wichtig eine Balance 

zwischen ungewöhnlichen und surrealen sowie herkömmlichen und 

klassischen Elementen zu finden. Schiaparelli erreicht den surrealen 

Effekt ihrer Kleider über die Gestaltung der Oberfläche in Kombination 

mit eleganten, tragbaren Abendkleidern. Außerdem präsentierte sie die 

Kleider in einem besonders fröhlichen Kontext, um ihre andersartige 

Düsterheit hervorzuheben. Es wird deutlich, dass die Ausgewogenheit 

der Verbindung von Üblichem mit Ungewöhnlich-Künstlerischem 

besonders wichtig ist. Der scheinbar „normale“ Rahmen unterstützt das 

Außergewöhnliche und hebt es hervor.  

Diese Balance sollte in der Gestaltung eines einzelnen Outfits oder im 

Gesamteindruck der eigenen Kollektion berücksichtigt werden. Um den 

optischen Eindruck nicht zu überladen, sollten immer wieder alltägliche 

und übliche Elemente auftauchen. 

McQueen schaffte die surreal-traumhafte Atmosphäre von „What a 

merry go round“ durch die Präsentationsweise, in welcher er 

Militärisches, Lasterhaftigkeit, Zerfall und Gruseliges mit vermeintlich 

kindlichen, verspielten und unterhaltsamen Elementen von 

Rummelplatz, Spielzeug und Zirkus auf dem Laufsteg kombinierte.  

Auch die schaurige Veränderung tragbarer Mode durch extra 

angefertigte, hochwertige, aber makabre Accessoires wie jenen aus 

Perlen und Vogelfüßen trägt bei McQueen zur düsteren Atmosphäre 

bei. Gleiches gilt für das gewählte Make-up wie die Clownsschminke. 

Für das Schaurige spielen, wie schon in der Romantik, die eher 

gedeckten Farben und das viele Schwarz der Kollektion eine Rolle. 

Auch Schiaparelli setzte in den beiden Kleidern Farben bewusst ein, um 

einmal die Verknüpfung mit Haut und Fleisch herbeizuführen und 

einmal jene mit dem Morbiden und dem Tod. 

Die Arbeitsweise McQueens, durch Dekonstruktion von Schnitten, 

Oberflächenmanipulation oder Ausfransen der Teile, Zerstörung und  
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Verfall anzudeuten, kann ebenfalls auf die eigene Gestaltung 
übertragen werden, um einen unbehaglichen Effekt zu erzielen. 

Bei Dior entstand die märchenhafte Atmosphäre der Couture-Kollektion 

sowohl durch die herrschaftlich-historischen Anklänge in den Outfits als 

auch durch den erzählerischen und fantasiehaften Film. Wie auch bei 

McQueen werden ungewöhnliche Accessoires genutzt, um das 

Mystische hervorzuheben. Diese Möglichkeit der Verwandlung eines 

Kollektionsoutfits durch Schmuck oder anderer Extras, um ihm etwas 

Unergründliches oder Theatrales zu verleihen, ist ein weiteres 

übertragbares Mittel. Dafür können in der eigenen Kollektion vor allem 

Masken, Bänder oder Handschuhe zum Einsatz kommen.  

Natürlich ist die Wahl eines spiritistischen Themas wie des Tarots und 

dessen Sichtbarkeit auf der Kleidung mittels aufgebrachter 

Tarotsymbolik ein weiterer Faktor für den geheimnisumwobenen 

Eindruck der Dior-Kollektion.  

Weiterhin ist der nachtartige Blaustich des Filmes ein nützliches 

gestalterisches Element, um in einem erzeugten Bild das Mystische zu 

unterstreichen.  

Auch das Aufteilen des Films in einen erzählenden und einen 

präsentierenden Teil, kann für die eigene Kollektion eine gute 

Möglichkeit sein. Allerding könnte man den Kontrast zwischen 

Geschichte und Modepräsentation stärker ausgestalten als bei Dior, um 

die Outfits unterschiedlicher in Szene zu setzen. Eine solche Teilung 

gibt die Möglichkeit, in einem Teil das Emotionale und Geheimnisvolle 

der Kollektionsteile stärker hervorzubringen und im anderen Mode 

rational als solche zu zeigen.  

 

 

 

 

 

 

 



 
Abb. 33: M. Nagraba, A. Osipa, Kostüm und Fotografie 

 

     
Abb. 34: M. Nagraba, A. Osipa, Kostüm und Fotografie 
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4. Design und Fotografie im Zeichen des Mystischen 

 

4.1. Agnieszka Osipa und Marcin Nagraba 

 

Eine interessante, mystisch anmutende Zusammenarbeit im Bereich 

Kostümdesign und Fotografie ist jene zwischen Agnieszka Osipa und 

Marcin Nagraba. Die polnische Gestalterin entwirft aufwendige 

Kostüme, die vor allem von Folkloremusik, von der dunklen Seite des 

Heidnischen und der osteuropäischen Kultur inspiriert sind.33 Osipa 

selbst sagt über ihre Arbeit, dass sie mit verschiedensten Materialien 

und Techniken arbeitet, die Zutaten letztendlich aber nicht so wichtig 

sind wie die Formen, die sie mit ihnen erreichen kann.34 Besonders 

auffällig sind die überdimensionierten, aufwendig gefertigten Kopfteile in 

unterschiedlichen Formen, die Teils an prunkvolle 

Trachtenkopfbedeckungen aber auch an Mitren, Kronen oder 

Heiligenscheine mit aufgestickten Perlen, Pailletten, Ornamenten oder 

Spitze erinnern (Abb. 33-34). Sie transportieren eine große Erhabenheit 

und muten teils religiös oder götterhaft an. Osipas Designs wirken 

majestätisch und märchenhaft da sie an reich geschmückte Trachten, 

an Rüstungen oder herrschaftliche Bekleidung erinnern. 

Der geheimnisvolle Charakter der Arbeiten kommt nicht zuletzt aber 

auch durch ihre Zusammenarbeit mit dem Fotografen Marcin Nagraba 

zustande, der immer wieder ihre Modelle fotografiert. Die Hintergründe 

der Fotos sind dabei fast immer dunkel bis schwarz, manchmal ist auch 

scheinbar etwas Natur zu erkennen. Der Ton der Bilder ist zumeist 

recht blau- oder grünstichig, mit hohem Kontrast und 

zurückgenommener Farbsättigung. Dadurch wirken die Fotografien 

düster und kalt und unterstreichen so das Mysteriöse und Magische. 

Immer wieder spielen auch die Bemalung oder Verzierung des Gesichts 

und der Hände eine Rolle, außerdem auch Accessoires wie 

beispielsweise Tierschädel (Abb. 35), -skelette, Vogelfüße, Insekten, 

Zweige (Abb. 36) oder auch künstliche Krebse und Frösche, brennende 

Kerzen oder andere (lebende) Tiere. Diese verstärken den makabren, 



    
Abb. 35: M. Nagraba, A. Osipa, Kostüm und   Abb. 36: M. Nagraba, A. Osipa,  
Fotografie      Kostüm und Fotografie 

 
 

    
Abb. 37: M. Nagraba, A. Osipa, Kostüm       Abb. 38: M. Nagraba, A. Osipa, Kostüm  
und Fotografie          und Fotografie 
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magisch-heidnischen Eindruck sowie die Verbindung zur Natur und der 

vergangenen Naturnähe des Menschen.  

In einer Fotografie beispielsweise liegt um den Hals des mit einer 

herrschaftlichen Kopfbedeckung bestückten Models eine Kette aus 

Vogelfüßen (Abb. 37). An anderer Stelle hält ein Model mit einem 

überdimensionalen Kopfschmuck aus Blüten die Vogelkrallen in der 

Hand wie einen Strauß Blumen (Abb. 38). Wie auch schon bei 

McQueen wirkt der Kontrast dieser morbiden Kombination. 

Für den besonderen Eindruck spielt auch die Positionierung der 

Personen in den Bildern eine große Rolle. Es sind immer Portraits, die 

in der Länge zwischen Kopfbild und Hüftbild variieren und die 

Frontalansicht der Personen bis hin zum Halbprofil zeigen. Diese 

Inszenierung erinnert an herrschaftliche Portraits früherer Zeiten und 

verstärkt die Empfindung, in eine märchenhafte vergangene oder 

parallele Welt zu blicken. Es scheint keinen Wert darauf gelegt zu 

werden die Attraktivität oder äußerliche Schönheit eines Models 

abzubilden, der Fokus liegt mehr auf der Ausdruckskraft der Gesichter 

im Kontext der Kostüme. Die Portraits zeigen Frauen verschiedener 

Altersgruppen. Diese strahlen mit ihren ernsten Mienen Würde und 

Tiefe, manchmal auch Entrückung aus. Die Fotografien wirken daher 

nicht albern oder kitschig.  

Oft steht Nagraba auch seine eigene Mutter für die Fotos Modell. Durch 

ihr Alter wird der herrschaftliche und erhabene Eindruck verstärkt, da 

dieses Würde und Weisheit impliziert. In einigen Fotografien entsteht 

aber auch die Assoziation mit einer Hohepriesterin oder 

geheimnisvollen Zauberin. 

Das Zusammenspiel von Design, fotografischer Inszenierung und 

Model ist von großer Wichtigkeit für den mystischen Gesamteindruck 

der Arbeiten. 

 

 

 

 

 



 

Abb. 39: S. Langen, Chimera, zellenartig strukturierte Hülle 

 

 

Abb. 40: S. Langen, Chimera, Detail Hand mit schuppenartiger Struktur 

 

 

Abb. 41: S. Langen, Chimera, Model mit umhüllender, pilzartiger Struktur
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4.2. Shai Langen 

 

Die visuelle Erschaffung scheinbarer menschlicher Hybridformen mittels 

Material Designs ist ein Kernpunkt der Arbeiten von Designer Shai 

Langen. Zu sehen zum Beispiel in seinem Abschlussprojekt „Chimera“ 

oder seiner Arbeit am Musikvideo „Run away“ von Jo Goes Hunting. 

Langen arbeitet bei seinen Experimenten und Arbeiten mit 

unterschiedlichen Materialien. Für „Chimera“ verwendete er Latex, 

Wasser und Kalziumnitrat35, für das Musikvideo zu „Run away“ 

Acrylfarbe und Tapetenkleister36, in wieder anderen Arbeiten 

fermentierten Teig.37 Thematisch befasst sich Shai Langens „Chimära“ 

mit der Zukunft des Menschen, in welcher dieser von künstlichen, 

parasitären Pilzstrukturen bewachsen und zu einer Art Mischwesen aus 

organischem und synthetischem Material wird.38 Das Synthetische 

überwuchert die menschliche Form, der zukünftige Körper ist 

gewissermaßen eine hybride Züchtung und nicht mehr fest, sondern in 

ständiger Konstruktion und Rekonstruktion.39 Langen versucht in seiner 

Arbeit abstrakte Konzepte wie Genmanipulation und Gentechnik sowie 

die mögliche Weiterentwicklung des Körpers durch solche Techniken 

greifbarer zu machen.40 

Die befremdliche Vorstellung einer möglichen Zukunft des Menschen 

als weiterentwickelte hybride Lebensform und das ethisch fragliche 

Konzept von genetischen Eingriffen in das Erbgut des Menschen 

können ein Grund für ein beim Betrachter entstehendes Unbehagen 

sein. Der Anblick sich auflösender menschlicher Konturen und der 

implizierte Befall der Haut und des Körpers mit pilzartigen Strukturen 

können neben der genetischen Weiterentwicklung auch an den Tod 

denken lassen, da dieser ähnliche Vorgänge nach sich zieht.  

In den Kreationen von Langen wird der Körper mal von einem 

dehnbaren und netzartig strukturierten Kokon eingeschlossen (Abb. 

39), mal von Schuppen (Abb. 40), Bläschen oder pilzartig Anmutenden 

Strukturen übersät (Abb. 41). Ein andermal scheinen sich Körper mittels 

einer aufgetragenen Farbmischung zu verflüssigen, wobei in der 

Bewegung die Wirkung verbindender Hautlappen entsteht, die wie  



 

Abb. 42: S. Langen, Chimera, in Bewegung entstehende Körperformen 

 

 

Abb. 43: S. Langen, Chimera, in Bewegung entstehende Körperformen   
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Sehnen oder Schwimmhäute bei Fröschen eine Verbindung zwischen 

Kopf, Armen und Brustkorb entstehen lassen (Abb. 42-43). Die 

Körperformen sind in gewisser Hinsicht entstellt und erinnern auch 

aufgrund der Entmenschlichung durch die Unkenntlichmachung des 

Gesichts an surreale, monsterhafte Wesen.  

So entsteht eine (alb-)traumhafte Wirkung, die in den Arbeiten für das 

oben genannte Musikvideo zusätzlich durch überdimensionale, 

geometrisch anmutende Kopfteile verstärkt wird (Abb. 44). Die im Video 

genutzte Farbmischung in schwarz und weiß ist in Streifen- und 

Punktform auf die Körper aufgetragen. Die dickflüssige Farbe ist 

Aufgrund der Schwerkraft immer in Bewegung, läuft und tropft herunter. 

Dadurch verändert sich das Muster kontinuierlich und die Oberfläche 

scheint lebendig zu sein.41  

Die kleinteilige Oberflächengestaltung in Schwarz-weiß führt dazu, dass 

zwei beieinanderstehende Körper scheinbar ineinander übergehen und 

somit nicht nur ein Hybrid aus Organischem und Synthetischem 

sondern optisch auch aus zwei Lebewesen entsteht (Abb. 45). Die 

Mischung aus starkem Hell-Dunkel-Kontrast, der verlaufenden 

Musterung und den verfremdeten Kopfformen lässt darüber hinaus 

auch an außer- oder überirdische Lebensformen denken. 

Durch die glänzende Oberfläche der eingesetzten Materialien, 

schmuckhaften Strukturen, die reduzierte Farbigkeit (schwarz, weiß, 

rosa-/hautfarben) und die teilweise auch technische Anmutung der 

Oberflächen können trotzdem auch elegante oder futuristische 

Eindrücke entstehen.  

 

 

4.3. Fazit Design und Fotografie 

 

Marcin Nagraba schafft in seinen Fotos von Agnieszka Osipas 

Kostümen eine verwunschene Traumwelt. Er nutzt dabei, wie auch 

schon Garrone im Film zur Dior-Kollektion, die Möglichkeit seinen 

Bildern durch dunkle Farben und einen Grün- oder Blaustich etwas 

Geheimnisvolles zu verleihen. Auch für die eigenen 



 

Abb. 44: S. Langen, Arbeit für das Musikvideo zu „Run away“ von Jo Goes Hunting 

 

 

Abb. 45: S. Langen, Filmstill des Musikvideos zu „Run away“ von Jo Goes Hunting 
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Kollektionsfotografien kann es eine Möglichkeit darstellen, über die 

Regulierung der Sättigung, der Belichtung, der Farbtemperatur und des 

Farbtons den Eindruck der Kollektion auf den Betrachter in eine 

bestimmte Richtung zu lenken. Dabei kann man das Theatralische je 

nach Bearbeitung, Hintergrund, gewähltem Model und der 

Positionierung im Bild sowohl verstärken als auch abschwächen.  

Die Designerin Osipa zeigt außerdem, dass es nicht immer auf 

spezielle oder hochwertige Materialien, sondern deren Kombination 

ankommt und wie sie in Szene gesetzt werden. Liegt der Fokus auf 

dem entstehenden Gesamtbild des Kostüms und nicht auf den Details, 

können auch scheinbar minderwertige Materialien wie Plastikperlen und 

-pailletten prunkvoll und eindrucksvoll wirken. Trotzdem gelingt dies 

nicht immer, sind doch die in manchen Bildern auf die Gesichter 

aufgebrachten Pailletten zu deutlich als solche zu erkennen, was durch 

ihre Alltäglichkeit den Zauber nehmen und banal anmuten kann (Abb. 

46).  

Shai Langen wiederum zeigt mit seinen Arbeiten, dass Experimentieren 

mit verschiedenen, ungewöhnlichen Materialien zu spannenden 

rätselhaft und verstörend anmutenden Ergebnissen führen kann. 

Allerdings ist zu bedenken, dass einige der entstehenden Kreationen 

nur in Fotografie oder Videosequenzen festgehalten werden können, da 

sie nicht haltbar sind und nur für einen gewissen Zeitraum existieren. 

Das Verbergen des menschlichen Gesichts durch die eingesetzten 

Materialien oder Kopfteile ist ein effektives Mittel, um aus der 

menschlichen Figur ein albtraumhaftes Wesen zu schaffen und beim 

Betrachter Unbehagen hervorzurufen. Auch für die 

Kollektionsgestaltung kann man sich dieses Prinzip zu Nutze machen, 

um surreale Traumgestalten durch das Verhüllen oder Verfremden des 

Gesichts durch eine Maske darzustellen. 

 

 

 

 



 

Abb. 46: M. Nagraba, A. Osipa, Kostüm und Fotografie 
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5. Kollektionsgestaltung  

 

5.1. Thema/Hintergrund 

 

Wie bereits zu Beginn der Arbeit erwähnt, entspringt die Idee zur 

Kollektion dem Zustand der Schlafparalyse. Dieser Zustand entsteht 

entweder beim Einschlafen vor oder beim Aufwachen nach der REM-

Schlafphase. Diese ist die Schlafphase, in welcher wir träumen und der 

Körper in eine Art Lähmung versetzt wird, damit die geträumten 

Aktionen nicht tatsächlich ausgeführt werden. Im Zustand der 

Schlafstarre kann es vorkommen, dass Menschen diese Lähmung 

bewusst wahrnehmen können. Man ist bewegungslos, unfähig zu 

sprechen und oft berichten Betroffene auch von einer Schwere auf der 

Brust. Einzig die Augen können geöffnet werden und sich bewegen, 

wodurch man den Ort, an welchem man sich befindet, visuell erfassen 

kann. Oft mischen sich dabei Traum und Wirklichkeit und es werden 

Dinge optisch wahrgenommen, die eigentlich nicht da sind. Auch ist es 

möglich Nichtvorhandenes zu hören oder körperlich zu spüren. Üblich 

sind dabei zumeist negative Eindrücke von schattenhaften Wesen oder 

einer Bedrohung, der man sich aufgrund der Lähmung nicht entziehen 

kann. Meist kann der Schlafende nichts weiter tun als abzuwarten bis 

die Schlafparalyse von selbst vergeht. 

 

 

5.2. Gestaltungsidee  

 

Die Gefühle von Schlaf, Traum, Bedrohung, Hilflosigkeit, aber auch 

Befreiung sollen in der Kollektion umgesetzt und transportiert werden.  

Dafür ist die Kollektion in zwei Gruppen aufgeteilt, die des Schlafenden 

und die der Traumgestalt. Dabei ist die Gestaltung beider Gruppen 

jeweils unterschiedlich, um sie voneinander abzuheben und den 

Gruppen bestimmte Eigenschaften zuschreiben zu können.  

In den Outfits des Schlafenden soll die Lähmung und die Hilflosigkeit, 

aber auch generell das Thema Schlaf und Bett verdeutlicht werden. Die  
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Bekleidungsteile sind flächig und verhüllend, um den Zustand des in der 

Starre Gefangenen zu beschreiben. Einige Bekleidungsteilformen sind 

kastenförmig/rechteckig angelegt und sollen so die Assoziation zu 

Bettwäsche und Kopfkissen hervorrufen. Im Kleid von Outfit 1 

unterstützt das Detail des Knopfes am Saum die Assoziation mit am 

Fußende zugeknöpfter Bettwäsche. 

In die rechteckigen Bekleidungsteile eingearbeitete und stellenweise 

herabhängende Stoffstreifen können um den Träger gewickelt werden 

und ihn auf diese Weise „fesseln“. So wird die Unbeweglichkeit 

verdeutlicht, der Körper hat wenig Freiraum. Die Taschen einiger Teile 

wurden in oder mit aufgesetzten Handformen gestaltet. Durch die dort 

hineingesteckten Hände werden die Arme des Models in eine 

unflexible, unbewegliche Position gebracht. Die so erzeugte starre 

Armhaltung soll dem Betrachter die Inflexibilität optisch sichtbar 

machen. 

Die ersten beiden Outfits dieser Gruppe sollen sich ähnlich, die 

Verhüllung im zweiten jedoch gesteigert sein, da sie den sich 

intensivierenden Zustand symbolisieren sollen. Mit dem letzten Outfit 

soll die Befreiung dargestellt werden. Es ähnelt den ersten beiden ist 

aber tragbarer, bietet mehr Bewegungsfreiheit und gibt mehr vom 

Körper des Trägers frei. Durch die Andersfarbigkeit des letzten Outfits, 

im Gegensatz zu den beiden ersten, und den vergleichsweise 

dunkleren Farbton wird gezeigt, dass der Schlafende durch die 

Paralyse eine Veränderung durchlebt hat und das Erlebte einen 

merklichen Einfluss auf diesen hat.  

Teile dieser Kollektionsgruppe wie beispielsweise das Trägerkleid von 

Outfit 1 oder die Hose und die Bluse von Outfit 2, sollen durch ihre 

schlichte und geradlinige Optik an einfache Baumwollnachthemden 

oder -pyjamas erinnern. Im zweiten Outfit sind zwei Teile durch 

verschobene Halslöcher vermeintlich falsch am Körper aufgehängt, 

wodurch der Eindruck entstehen soll, dass der Schlafende sich in 

diesen verfangen hat. 

Um die optische Flächigkeit der Bekleidungsteile zu erreichen waren 

Ausgangspunkt der meisten Teile 2D-Schnitte in aufgelockerter Weite.  
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Für einen klaren, faltenlosen Fall des Stoffes durch die Korrektur der 

Balance sind die beiden Kleider mit Brustabnähern gearbeitet.  

 

Die Outfits der Traumgestalt sollen etwas Surreales ausstrahlen. Wie 

bereits in der vorhergehenden Untersuchung erschlossen, ist es dafür 

wichtig eine Balance zwischen Bekanntem und Ungewöhnlichem zu 

finden. Deshalb spielt für die Gestaltung eine  

Mischung aus klassischen Bekleidungsteilformen und veränderten 

Elementen eine Rolle. Die Schnittgestaltung der Traumgestalt-Outfits 

geht von klassischen Bekleidungsteilen (Hosen) aus. Diese sind 

allerdings unkonventionell umgesetzt, indem sie größer skaliert, 

gespiegelt und/oder verkehrt zusammengesetzt oder angezogen 

werden. Beispielsweise können Hosenbeine auch Ärmel oder das 

Halsloch/der Kragen sein. Die Teile haben eine großzügige Weite, um, 

wie im Fazit der Romantik in Bezug auf den Nebel beschrieben, durch 

Verhüllung des Körpers die Schattenhaftigkeit der Traumgestalt 

auszudrücken. 

Die Traumgestallt soll außerdem beweglicher sein als der Schlafende, 

um ihre Überlegenheit in der Situation darzustellen. Aus dem Fazit der 

Erörterung des Bildes „Dom im Winter“ ergibt sich außerdem die 

Nutzung des Größenunterschieds. Um im Gegensatz zu dem 

Schlafenden einschüchternder zu wirken gehören zu den Outfits der 

Traumgestalt längliche Masken, die den Körper nach oben verlängern 

und somit erhöhen. Diese Masken sollen als Accessoires außerdem 

das Skurrile und Traumartige in der Kollektion unterstreichen, wie es 

ähnlich auch bei Dior oder Shai Langen passiert.  

Auch die beiden Traum-Outfits sollen sich ähneln, allerdings soll das 

erste von beiden unklarer und somit schemenhafter sein als das zweite. 

Die beiden Outfits sollen den Eindruck wiedergeben, als wenn sich eine 

zunächst unscharf erkennbare Gestalt (erstes Traumgestalt-Outfit) aus 

dem Schatten lösen und von Nahem erkennbar werden würde (zweites 

Traumgestalt-Outfit). Streifen sollen in diesen Outfits zum Drapieren 

oder als Gürtel dienen und nicht zum Verschüren des Trägers. 

Die für die Kollektionsteile der Traumgestalt genutzten Materialien sind 
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klassische Bekleidungsstoffe mit passenden Mustern wie Karomustern,  

die den konventionellen Charakter der Hosen unterstützen sollen. 

Die herkömmlichen Stoffe der Bekleidungsteile sollen im Kontrast zu 

ihrer ungewöhnlichen Zusammensetzung, Proportion oder Position am 

Körper stehen. Für den Betrachter soll eine Mischung aus unüblichen 

und bekannten Assoziationen entstehen. 

Für die Bekleidungsteile des Schlafenden spielen außerdem einfarbige 

Baumwollstoffe und Baumwollgemische eine Rolle, sowie der Einsatz 

weiß-rot gemusterter Bettwäsche, um das Thema Schlaf und Nacht(-

bekleidung) aufzugreifen.  

Auch Jersey kommt im ersten Outfit zum Einsatz, um das Einengende 

des rechteckigen 2D-Capes zu realisieren. 

 

 

5.3. Farbkonzept 

 

Das Farbkonzept der Kollektion ergibt sich zum einen aus der 

Farbanalyse der Bilder der Romantik und der getrübten, dunklen 

Farben bei Nacht. Zum anderen aus der den Farben zugeschriebenen 

Bedeutung. Die meisten Farben sind ambivalent und haben sowohl 

eine positive als auch negative Seite. Für die Kollektion wurden die 

folgenden Farben gewählt und ihnen diese Bedeutungen 

zugeschrieben:  

Weiß soll für die Verletzlichkeit des/der Schlafenden stehen. 

Blau steht für Müdigkeit, Trägheit, Unbeweglichkeit und übersinnliche 

Wahrnehmung. 

Rot steht für Gefahr, starke Emotionen und Aufregung 

Schwarz ist die Farbe des Geheimnisvollen, des Bösen, der 

(schwarzen) Magie und der Nacht. 

Braun ist die Farbe der Erde, wird auch mit Dreck und Entmutigung 

assoziiert. 

Grau ist kalt, gefühllos und unfreundlich. 

Lila/Violett ist die Farbe der Spiritualität, des Geheimnisses und des 

Phantastischen. 



5.4. Fazit 
 

Ziel des Bachelorprojekts war die Auseinandersetzung mit Mystischem 

in der Kunst und im Design, mit Herangehensweisen zum mystischen 

Gestalten sowie den vielfältigen Möglichkeiten zur Schaffung einer 

surrealen Atmosphäre in und durch ein designerisch-künstlerisches 

Werk. In der Arbeit wird offensichtlich, dass mystische Themen die 

Menschen seit jeher anziehen, auf sie wirken und Kunstschaffende 

unterschiedlichster Jahrhunderte und Richtungen immer wieder in ihren 

Arbeiten beeinflussen. 

Entstehen sollte eine eigene Kollektion, die durch die Mischung 

konventioneller und ungewöhnlicher Elemente einen mystisch-surrealen 

Eindruck erweckt sowie eine emotionale Reaktion beim Betrachter 

hervorruft. Dem Projekt lag eine subjektive Wahrnehmungserfahrung zu 

Grunde, wobei durch die künstlerisch-designerische Interpretation und 

Übersetzung in Bekleidung universelle Deutungsmöglichkeiten 

geschaffen wurden, wodurch diese stellvertretend für viele weitere 

Erfahrungen und Situationen stehen kann. Auf diese Weise gelingt es 

der Designerin mithilfe der Kollektion eine Brücke zu schlagen zu den 

individuellen Gefühlen der unterschiedlichen Betrachter.  

Die Untersuchung und Analyse der von verschiedenen Künstlern und 

Designern angewandten Gestaltungsmittel, um Mystisches zum 

Ausdruck zu bringen, verhalf der Autorin zu einem guten Überblick über 

und einem umfassenden Verständnis von mystischen 

Gestaltungsmerkmalen. Es inspirierte ihre eigene Arbeit und bestärkte 

eigene gestalterische Entscheidungen. Durch das Beleuchten 

unterschiedlicher Werke verschiedener Kunst- und Designrichtungen 

war es möglich eine Bandbreite an Herangehensweisen und 

Gestaltungsmitteln herauszuarbeiten. Durch dieses theoretisch 

erarbeitete Wissen in Kombination mit dem Erstellen von Collagen, 

Nähproben, Miniaturmodellen und Zeichnungen war es möglich, ein 

eigenes mystisch anmutendes Kollektionsdesign zu entwickeln. 
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