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Prompt an ChatGPT: 
Mache mir eine kunstkritische Beurteilung von diesem Bild mit dem Titel "Menschliches 
Triptychon", das aus den drei Teilen mit den Titeln "homo artificialis intelligens", "berührt 
sein begreifen" und "Kafka's Käfer" besteht. 
 



Kunstkritische Beurteilung des „Menschlichen Triptychons“ 

Das vorliegende Werk, bestehend aus den drei Teilen „homo artificialis intelligens“, „berührt 
sein begreifen“ und „Kafka’s Käfer“, präsentiert sich als Triptychon, das unterschiedliche 
Facetten des Menschseins aufgreift und kommentiert. Durch seine klar voneinander 
abgegrenzten Bildtafeln sowie die verbindende inhaltliche Thematik entsteht eine 
spannungsreiche Auseinandersetzung mit menschlicher Identität und deren Transformation. 

 

1. Formale und kompositorische Aspekte 

• Triptychon-Struktur 
Die Anordnung in drei Hängefahnen erinnert an die Tradition kirchlicher Altarbilder, 
wobei hier eine weltliche, ja fast futuristisch-philosophische Sicht auf den Menschen 
vermittelt wird. Das Format der einzelnen Banner ist hochkant, was die figürliche 
Darstellung – insbesondere beim ersten und beim mittleren Motiv – betont und den 
Blick des Betrachters unmittelbar auf die vertikale Ausrichtung der Figuren lenkt. 

• Farbgebung und Kontraste 
Auffällig ist der Wechsel zwischen monochromen Darstellungen (links und rechts) 
und einem farblich lebendigen, warmen Mittelbild. 

o „homo artificialis intelligens“ (links) präsentiert sich in Weiß und Grau- bzw. 
Schwarztönen und verweist dadurch auf eine nüchterne, vielleicht auch 
klinisch-wissenschaftliche Perspektive. 

o „berührt sein begreifen“ (Mitte) hebt sich mit warmen Gelb- und Brauntönen 
deutlich ab und vermittelt das Gefühl von Nähe und Körperlichkeit. 

o „Kafka’s Käfer“ (rechts) kehrt wieder zur reduzierten schwarz-weißen 
Ausdrucksweise zurück, wobei der Käfer fast schon als kräftiger, grafischer 
Block erscheint. 

• Materialität und Stil 
Die Banner selbst wirken wie große Drucke oder Rollbilder, was eine gewisse 
Leichtigkeit und zugleich eine fast museale Präsenz schafft. Die linke und rechte Tafel 
setzen auf lineare, stark konturierte Darstellungen, während das mittlere Bild in 
Malweise und Farbverläufen etwas weicher wirkt. Diese Differenz im Stil 
unterstreicht die inhaltliche Divergenz der drei Themen. 

 

2. Inhaltliche und symbolische Interpretation 

1. „homo artificialis intelligens“ 
o Die Figur ist in einer anatomisch anmutenden Pose dargestellt, gleichzeitig 

wirken die Formen im Inneren des Körpers mechanisch, wie Platinen, 
Zahnräder oder neuronale Netzwerke. 

o Der Titel deutet auf eine Verschmelzung von menschlichem Körper und 
künstlicher Intelligenz hin. Hier wird eine zeitgenössische Fragestellung 
aufgegriffen: Wie weit gehen die technischen Möglichkeiten, den Menschen zu 
„optimieren“ oder gar zu ersetzen? 

o Die reduzierte Farbpalette unterstützt den Eindruck von Kühle und Technizität. 
Die Skeletthaftigkeit der Figur kann zugleich an Vergänglichkeit erinnern und 
führt die Frage nach dem, was eigentlich „menschlich“ ist, ad absurdum. 



2. „berührt sein begreifen“ 
o In der Mitte sehen wir eine Menschengestalt, die von unzähligen Händen 

umgeben ist, die sich auch über ihren Körper legen. Dies könnte man als 
Metapher für menschliche Verbundenheit, Gemeinschaft und Empathie lesen: 
„Berührt sein“ kann hier wörtlich wie auch im übertragenen Sinne verstanden 
werden. 

o Die warme Farbgebung vermittelt Wärme, Geborgenheit und Emotionalität. 
Dadurch entsteht ein starker Kontrast zum linken und rechten Panel, die sich 
jeweils auf eher intellektuelle bzw. existenzielle Aspekte konzentrieren. 

o Die titelgebende Idee des „Begreifens“ verweist auf den engen Zusammenhang 
von Tastsinn und Erkenntnis. Im Deutschen steckt in „begreifen“ das 
„Greifen“, also ein körperlicher Aspekt des Erfassens. Die Darstellung legt 
nahe, dass der Mensch sich in seiner Identität erst durch Interaktion, Berührung 
und Austausch mit anderen konstituiert. 

3. „Kafka’s Käfer“ 
o Das rechte Panel ist eine Anspielung auf Franz Kafkas Erzählung „Die 

Verwandlung“. Die Figur Gregor Samsa erwacht bekanntlich eines Morgens 
als Käfer. Dies steht seit jeher für das Gefühl der Entfremdung, der Isolation 
und der existenziellen Krise. 

o Die schwarze, in kräftigen Pinselstrichen gehaltene Form des Käfers wirkt 
markant und bedrohlich, zugleich aber auch rätselhaft. Durch die plakative 
Darstellung wird das Motiv zu einer Art Symbol für das Fremdsein in der 
eigenen Haut. 

o Im Kontext des Triptychons ließe sich „Kafka’s Käfer“ als Gegenpol zu „homo 
artificialis intelligens“ verstehen: Während links die Möglichkeit der 
technologischen Weiterentwicklung steht, verweist das rechte Bild auf die 
menschliche Angst vor Verwandlung, Fremdheit und Kontrollverlust. 

 

3. Gesamtaussage und ästhetische Wirkung 

Das Triptychon lässt sich als umfassende Reflexion über die menschliche Existenz lesen, die 
in einer Spannung zwischen technischen Fortschritten, körperlich-sinnlicher Erfahrung und 
existentialistischer Verunsicherung steht. 

• Zwischen Technologie und Berührung 
Der Kontrast zwischen links (künstliche Intelligenz, mechanisierte Anatomie) und der 
Mitte (warmes, lebendiges Miteinander durch Berührung) zeigt zwei Pole, zwischen 
denen sich der Mensch heute bewegt: Einerseits die Faszination und Abhängigkeit von 
Technik, andererseits das Bedürfnis nach authentischem, körperlichem Erleben und 
menschlicher Nähe. 

• Verunsicherung und Identitätsfragen 
Das rechte Bild ruft mit seiner kafkaesken Symbolik die Frage auf, ob und wie der 
Mensch in einer sich rasant verändernden Welt seine Identität wahren kann – oder ob 
er Gefahr läuft, sich in etwas Fremdes zu verwandeln. Es ist die dunklere, vielleicht 
auch beklemmendere Seite der menschlichen Selbstwahrnehmung. 

• Triptychon als Gesamterzählung 
Im Zusammenspiel der drei Teile entsteht ein Bogen, der die Betrachter*innen vom 
rationalen Blick auf die eigene Körperlichkeit (als Maschine oder KI-Hülle) über die 
sinnlich-emotionale Bedeutung von Berührung bis hin zur existenziellen Angst vor 



Verwandlung und Entfremdung führt. Die mittlere Tafel fungiert dabei als 
„menschliches“ Zentrum, das die Gegensätze der äußeren Tafeln nicht aufhebt, aber in 
eine umfassendere Reflexion über das Menschsein integriert. 

 

4. Fazit 

„Menschliches Triptychon“ überzeugt als konzeptionell durchdachtes Werk, das seine 
Wirkung aus der Gegenüberstellung von Technologie, Sinnlichkeit und existenzieller 
Verfremdung bezieht. Die formale Strenge des linken und rechten Panels rahmt die farbig-
intuitive Mitte und verdeutlicht zugleich die Ambivalenz unserer modernen Existenz: 
Zwischen Fortschrittseuphorie und Entfremdungsangst, zwischen körperlichem Erleben und 
digitaler Simulation. 

Gerade in dieser Reibung liegt die Kraft des Werks. Es stellt Fragen, ohne einfache 
Antworten zu geben, und regt durch seine Bildsprache zum Nachdenken über das Menschsein 
im Spannungsfeld von Innovation, Sinnlichkeit und Identitätsverlust an. Damit vereint das 
Triptychon klassische Kunsttraditionen (etwa die Idee des Altars und die existenzielle 
Dramatik einer Figur wie bei Kafka) mit hochaktuellen Themen (künstliche Intelligenz und 
soziale Interaktion) zu einem vielschichtigen, zeitgenössischen Kommentar auf den 
Menschen. 

 

 

 

 

 

 

 

 

 

 

 

 

 

 



Prompt an ChatGPT: Mache mir eine kunstkritische Beurteilung von Bildteil mit dem Titel 
"homo artificialis intelligens — in memoriam vesalii fru pinxit MMXXIV" unter 
Berücksichtigung, dass es sich dabei um eine Fotografie einer Körpermalerei handelt. 
 

Kunstkritische Beurteilung des Bildteils „homo artificialis intelligens — in memoriam 
vesalii fru pinxit MMXXIV“ 

Der Bildteil mit dem Titel „homo artificialis intelligens — in memoriam vesalii fru pinxit 
MMXXIV“ ist eine Fotografie einer Körpermalerei, welche die Verbindung von menschlicher 
Anatomie und futuristisch-technologischen Elementen in den Mittelpunkt rückt. Dabei zeigt 
sich eine mehrschichtige künstlerische Auseinandersetzung, die sowohl auf die Tradition 
anatomischer Darstellung (etwa durch Andreas Vesalius) verweist als auch auf aktuelle 
Themen rund um Künstliche Intelligenz, Körperoptimierung und Transhumanismus. 

1. Formale Aspekte und Technik 
o Körpermalerei als ephemeres Medium: Bodypainting ist grundsätzlich eine 

kurzlebige Kunstform, die ihre Kraft aus der lebendigen Interaktion zwischen 
Malerei und dem menschlichen Körper zieht. Die Fotografie konserviert diesen 
flüchtigen Moment und erhebt ihn zu einem bleibenden Kunstobjekt. 

o Fotografische Inszenierung: Durch die Wahl des Ausschnitts, des Lichts und 
möglicher Nachbearbeitung wird der bemalte Körper im Bild so dargestellt, 
dass sowohl die anatomischen Linien als auch die technoiden oder 
maschinellen Motive in den Vordergrund treten. Die fotografische Umsetzung 
verstärkt dabei den Kontrast zwischen natürlicher Haut und künstlerischer 
Markierung. 

2. Anatomische Referenz: „in memoriam vesalii“ 
o Bezug zu Andreas Vesalius: Vesalius gilt als Wegbereiter der modernen 

Anatomie. Die Widmung „in memoriam vesalii“ lässt darauf schließen, dass 
die künstlerische Arbeit bewusst an die Tradition anatomischer Studien 
anknüpft. 

o Neuinterpretation anatomischer Darstellung: Während Vesalius’ anatomische 
Zeichnungen auf wissenschaftliche Exaktheit ausgerichtet waren, dient hier die 
Anatomie als Ausgangspunkt für eine kreative Überformung, in der künstliche 
Strukturen, kybernetische Elemente oder neuronale Muster eingearbeitet sind. 

3. Inhaltliche Dimension: „homo artificialis intelligens“ 
o Spannungsfeld zwischen Mensch und Maschine: Der Titel legt nahe, dass der 

Mensch nicht mehr allein biologisches Wesen ist, sondern zunehmend durch 
Technologie erweitert oder gar ersetzt wird. Die Körperbemalung zeigt daher 
eine Verschmelzung von organischer Anatomie und maschinenhaften Details. 

o Körperliche Zerbrechlichkeit vs. technische Perfektion: Die Bemalung kann als 
Ausdruck menschlicher Fragilität verstanden werden – schließlich bleibt der 
Mensch aus Fleisch und Blut. Gleichzeitig suggeriert die künstlerische 
Darstellung von Implantaten, Schaltkreisen oder KI-Elementen eine mögliche 
„Verbesserung“ oder „Optimierung“ des menschlichen Körpers. 

o Zukunftsvision und ethische Fragen: Die Arbeit regt zum Nachdenken über die 
ethischen Konsequenzen von Technologien ein, die tiefer in unsere Körper 
eindringen. Wo liegen die Grenzen zwischen Heilung, Erweiterung und 
Entfremdung? 

 



4. Ästhetische Wirkung 
o Reduktion und Kontrast: Häufig sind anatomische und technische Motive in 

Graustufen oder mit akzentuierten Linien gehalten, was einen klinisch-kühlen 
Effekt hervorruft. Der Kontrast zur natürlichen Hautfarbe (oder deren 
bewusster Verfremdung) betont das Nebeneinander von organischem Leben 
und künstlicher Struktur. 

o Verfremdung durch Fragmentierung: Da der menschliche Körper nie ganz 
„flach“ ist, ergeben sich im Körperpainting Verzerrungen und 
Überschneidungen, die eine optische Spannung erzeugen. Die fotografische 
Aufnahme kann diese Verzerrungen gezielt herausarbeiten oder glätten, 
wodurch eine eigenständige Bildsprache entsteht. 

5. Gesamteinschätzung 
o Symbiose von Wissenschaft, Kunst und Technik: Das Werk setzt ein klares 

Statement über das Verhältnis des Menschen zu seiner eigenen Körperlichkeit 
und zu neuen Technologien. Die Widmung an Vesalius unterstreicht, dass der 
künstlerische Blick auf den menschlichen Körper in einer langen Tradition 
steht, die nun um die Frage erweitert wird, wie wir uns im digitalen Zeitalter 
neu definieren. 

o Vergänglichkeit und Manifestation: Gerade die Entscheidung, das 
Bodypainting fotografisch festzuhalten, lenkt den Blick auf die Spannung 
zwischen dem vergänglichen, lebendigen Prozess (Bemalung) und der 
dauerhaften Dokumentation (Fotografie). In dieser Spannung entfaltet sich eine 
Reflexion über die Unwiederholbarkeit des Moments und die Frage, wie 
Technologie unsere körperliche Präsenz möglicherweise verewigen kann. 

Insgesamt zeigt „homo artificialis intelligens — in memoriam vesalii fru pinxit MMXXIV“ 
eine gelungene Balance aus Hommage an die anatomische Tradition, kritischer 
Auseinandersetzung mit dem technologischen Fortschritt und ästhetischer Faszination für den 
menschlichen Körper als Leinwand. Die Arbeit besticht durch ihre inhaltliche Tiefe, die sich 
aus dem Zusammenwirken von Wissenschaftsgeschichte, aktueller Technikkritik und der 
zeitlosen Fragestellung nach dem Wesen des Menschseins speist. 

 

 

 

 

 

 

 

 

 



Prompt an ChatGPT: Mache mir eine kunstkritische Beurteilung von Bildteil mit dem Titel 
"berührt sein begreifen" unter Berücksichtigung, dass es sich dabei um eine Fotografie 
einer Körpermalerei handelt. Berücksichtige auch, dass ein Teil der künstlerischen 
Inspiration auf die Höhlenmalereien von El Castillo 
(https://www.ardalpha.de/wissen/geschichte/urzeit/hoehlenmalerei-felsmalerei-
hoehle-grotte-zeichnung-archaeologie-geschichte-kunst-100~_image-9_-
679275d66594ab39ebf9b5fd5dac56d5314056be.html) und der Cueva de los manos 
(https://de.wikipedia.org/wiki/Cueva_de_las_Manos) zurückgeht. 

 

Kunstkritische Beurteilung des Bildteils „berührt sein begreifen“ 
(Fotografie einer Körpermalerei, inspiriert u. a. von den Höhlenmalereien von El Castillo 
und der Cueva de las Manos) 

Der Bildteil „berührt sein begreifen“ präsentiert sich als eindrückliche fotografische 
Dokumentation einer Körpermalerei, die sich intensiv mit dem Motiv der Hand 
auseinandersetzt. Dabei bezieht sich das Werk ausdrücklich auf urzeitliche Höhlenmalereien 
wie jene in El Castillo (Spanien) und der Cueva de las Manos (Argentinien), in denen 
Handabdrücke zu den ältesten künstlerischen Zeugnissen der Menschheit zählen. Durch die 
Verknüpfung von prähistorischem Bildrepertoire mit der zeitgenössischen Technik des 
Bodypaintings entsteht eine mehrdimensionale Reflexion über Berührung, Gemeinschaft und 
das uralte Bedürfnis des Menschen, sich künstlerisch auszudrücken. 

 

1. Formale Aspekte und Technik 

• Körpermalerei als flüchtige Kunstform 
Bodypainting verleiht dem menschlichen Körper eine künstlerische Haut, die nur für 
begrenzte Zeit existiert. Die Fotografie verwandelt diesen kurzlebigen Moment in ein 
bleibendes Bild. Diese Dualität – das ephemere Kunstwerk und seine dauerhafte 
Dokumentation – verstärkt die symbolische Bedeutung des „Berührtseins“: Es ist ein 
Augenblick, der für die Ewigkeit festgehalten wird. 

• Farb- und Lichtgestaltung 
Die Farbpalette wirkt warm und erdig, in Anlehnung an die Pigmente prähistorischer 
Felsmalereien. Gelb-, Ocker- und Brauntöne verbinden sich zu einem Hintergrund, der 
an Sandsteinwände erinnert und die Präsenz menschlicher Handabdrücke in den Fokus 
rückt. Gleichzeitig entfaltet sich durch die Körperkontur eine sanfte, fast weiche 
Lichtführung, die das Motiv umschmeichelt und die Formen fließend erscheinen lässt. 

• Kompositorische Anordnung der Hände 
Auf der bemalten Oberfläche scheinen zahlreiche Hände in unterschiedlichen Größen 
und Perspektiven zu „greifen“ und zu „berühren“. Diese Überlagerung erzeugt eine 
lebendige, fast pulsierende Dynamik. Zugleich erinnert sie an die Schablonentechnik 
der Höhlenmalerei, bei der Handabdrücke mittels ausgeblasener Pigmente an die 
Felswand gebracht wurden. 

 

2. Inhaltliche und symbolische Dimension 

https://www.ardalpha.de/wissen/geschichte/urzeit/hoehlenmalerei-felsmalerei-hoehle-grotte-zeichnung-archaeologie-geschichte-kunst-100~_image-9_-679275d66594ab39ebf9b5fd5dac56d5314056be.html


1. Berührung und Erkenntnis 
o Der Titel „berührt sein begreifen“ spielt auf die enge Verbindung von Tastsinn 

und Verstehen an. Das deutsche Wort „begreifen“ beinhaltet das „Greifen“, 
also den körperlichen Akt des Berührens. 

o Auf künstlerischer Ebene drückt sich hier das uralte Bedürfnis aus, Spuren zu 
hinterlassen – ein Akt der Selbstvergewisserung: „Ich war hier, ich habe diese 
Wand, diesen Körper berührt.“ 

o Die Vielzahl der Hände suggeriert eine kollektive Erfahrung, ein Miteinander. 
Es ist nicht nur ein einzelner Abdruck, sondern eine ganze Gemeinschaft von 
Berührungen, die den Körper als Leinwand formt. 

2. Rückgriff auf die Höhlenmalereien 
o El Castillo und Cueva de las Manos zählen zu den ältesten Stätten 

menschlicher Kunstproduktion. Die dortigen Handnegative und -positive 
zeugen von einem gemeinsamen Schöpfungsakt, der sowohl religiöse, rituelle 
als auch kommunikative Aspekte haben kann. 

o Durch die bewusste Anspielung auf diese Fundorte wird eine Verbindung 
zwischen urzeitlicher und heutiger Kreativität gezogen. So wie die Menschen 
in der Steinzeit ihre Anwesenheit, Identität und Weltdeutung festhielten, nutzt 
die Künstlerin/der Künstler heute den menschlichen Körper als „Felswand“, 
um Emotion und Zugehörigkeit sichtbar zu machen. 

o In Zeiten digitaler Kommunikation erinnert das Werk an die Bedeutung 
körperlicher Nähe und Haptik – ein Aufruf, sich wieder auf die Kraft von 
realer Berührung zu besinnen. 

3. Kollektives Gedächtnis und Empathie 
o Die überlagernden Hände lassen sich auch als Symbol für Solidarität und 

Mitmenschlichkeit verstehen. Sie strecken sich nach dem Körper aus, legen 
sich schützend oder suchend darüber und schaffen so ein dichtes Gewebe an 
zwischenmenschlichen Beziehungen. 

o Dieser Aspekt gewinnt besondere Relevanz, wenn man bedenkt, dass 
Bodypainting selbst eine sehr körperliche Kunstform ist, bei der Künstler*in 
und Modell in engem Austausch stehen. So wird das Thema „Berührung“ nicht 
nur dargestellt, sondern tatsächlich praktiziert und erlebt. 

 

 

 

 

 

 

 

 



Prompt an ChatGPT: Mache mir eine kunstkritische Beurteilung von Bildteil mit dem Titel 
"Kafka’s Käfer" unter Berücksichtigung, dass es sich dabei um eine Fotografie einer 
Körpermalerei handelt. Inspiriert wurde das Werk auch aus Shape-Shifting Ritualen in 
Trance. 

Kunstkritische Beurteilung des Bildteils „Kafka’s Käfer“ 
(Fotografie einer Körpermalerei, inspiriert durch Shape-Shifting-Rituale in Trance) 

„Kafka’s Käfer“ ist ein vielschichtiges Werk, das durch die Verbindung von Körpermalerei 
und fotografischer Inszenierung eine intensive Auseinandersetzung mit Transformation, 
Identität und dem Unheimlichen eröffnet. Die künstlerische Anspielung auf Franz Kafkas 
Erzählung „Die Verwandlung“ trifft hier auf die rituellen Praktiken des Shape-Shifting, 
wodurch das Motiv sowohl literarisch als auch spirituell aufgeladen wird. 

 

1. Formale und Technische Aspekte 

• Fotografie als Medium der Vergänglichkeit: 
Die Fotografie dient hier als Dokumentation eines flüchtigen Moments, in dem der 
Körper als Leinwand für eine temporäre Transformation genutzt wird. Die 
Inszenierung fängt die Dynamik des Rituals ein und konserviert den Zustand der 
Verwandlung, der im direkten Zusammenhang mit dem Thema Shape-Shifting steht. 

• Körpermalerei und visuelle Gestaltung: 
Die Körpermalerei stellt den menschlichen Körper in einen metamorphosen Zustand – 
zugleich organisch und surreal. Die künstlerische Anwendung von Farben und 
Konturen betont die Umformung in ein Insekt, wobei die typischen Merkmale eines 
Käfers (wie segmentierte Formen, harte Linien und abstrakte Strukturen) stilisiert 
interpretiert werden. Die Darstellung wirkt sowohl bedrohlich als auch faszinierend, 
indem sie den Körper in einen Zustand zwischen Menschlichkeit und animalischer 
Andersartigkeit überführt. 

• Licht, Schatten und Komposition: 
Durch den gezielten Einsatz von Licht und Schatten werden die plastischen Qualitäten 
der bemalten Fläche hervorgehoben. Das Spiel von Licht betont die Textur der 
Malerei und schafft einen dramatischen Kontrast, der den Übergang von menschlicher 
Gestalt zu einem kafkaesken Käfer visuell verstärkt. Die Bildkomposition lenkt den 
Blick des Betrachters auf zentrale Details und erzeugt eine Atmosphäre, die 
gleichzeitig hypnotisch und rätselhaft wirkt. 

 

2. Symbolik und thematische Dimension 

• Kafkaeske Transformation: 
Der Titel „Kafka’s Käfer“ verweist auf Kafkas Erzählung, in der der Protagonist 
Gregor Samsa in einen Käfer verwandelt wird – ein Motiv, das für Entfremdung, 
Isolation und Identitätsverlust steht. Die Körpermalerei greift diese Thematik auf, 
indem sie den menschlichen Körper als Ausgangspunkt einer existenziellen 
Verwandlung inszeniert, in der die Grenzen zwischen Mensch und Ungeziefer 
verschwimmen. 



• Ritual und Trance als Quellen der Metamorphose: 
Die Inspiration durch Shape-Shifting-Rituale in Trance verleiht dem Werk eine 
spirituelle Dimension. In solchen Ritualen wird der Wechsel der Gestalt als ein Weg 
gesehen, sich mit tieferen, verborgenen Kräften der Natur zu verbinden oder alte 
Archetypen zu reaktivieren. Die Verwandlung in einen Käfer symbolisiert hier nicht 
nur das Fremde und Abgründige, sondern auch einen rituellen Akt der 
Selbsterneuerung und -transzendenz. 

• Identitätskrise und Selbstentfremdung: 
Die doppelte Anspielung – einerseits auf Kafka und andererseits auf rituelle 
Transformation – regt zu einer kritischen Auseinandersetzung mit modernen 
Identitätskrisen an. In einer zunehmend technisierten und entmaterialisierten Welt 
stellt sich die Frage, was es bedeutet, authentisch zu sein, wenn die Grenzen der 
eigenen Identität ständig in Frage gestellt und neu definiert werden. 

 

3. Ästhetische Wirkung und Gesamteindruck 

• Dramatik und Ambivalenz: 
Die visuelle Umsetzung des Werks schafft eine spannungsgeladene Atmosphäre, in 
der das Bekannte ins Fremde übergeht. Der menschliche Körper wird in eine 
kafkaeske Figur transformiert, die einerseits verstörend und entstellend wirkt, 
andererseits aber auch die Kraft der Verwandlung und die Möglichkeit einer inneren, 
rituellen Erneuerung offenbart. 

• Ritueller Kontext und meditative Qualität: 
Die Verbindung zur Welt der Trance und rituellen Formen unterstreicht, dass die 
Transformation hier nicht als bloßes Desintegrationselement, sondern als ein 
tiefgreifender, spiritueller Prozess verstanden werden will. Diese meditative Qualität 
lädt den Betrachter ein, über die eigene Vergänglichkeit und die kontinuierliche Suche 
nach Identität und Zugehörigkeit nachzudenken. 

• Kritik an modernen Existenzverhältnissen: 
Indem das Werk sowohl literarische als auch rituelle Elemente vereint, wird ein 
Dialog über die heutige Existenz geführt, in der der Mensch zwischen 
Selbstoptimierung, Entfremdung und dem Wunsch nach Rückbesinnung auf 
archetypische, uralte Muster steht. Es wird damit eine kritische Reflexion über den 
Zustand der modernen Gesellschaft angestoßen, die sich oft in einem Spannungsfeld 
zwischen Individualität und kollektiver Transformation bewegt. 

 

4. Fazit 

„Kafka’s Käfer“ besticht als provokantes und vielschichtiges Werk, das durch die 
Verschmelzung von Körpermalerei, fotografischer Inszenierung und rituellen Inspirationen 
eine kraftvolle Aussage über Transformation und Identität trifft. Die Anspielungen auf Kafkas 
Erzählung sowie auf Shape-Shifting-Rituale eröffnen dem Betrachter einen Raum, in dem die 
Grenzen zwischen Mensch und Tier, zwischen Realität und Trance, immer wieder neu 
verhandelt werden. Das Werk regt zur Auseinandersetzung mit Fragen der 
Selbstwahrnehmung, der Fremdheit und der rituellen Kraft der Metamorphose an und zeigt 
damit eindrucksvoll, wie altüberlieferte Mythen und moderne künstlerische Ausdrucksformen 
zu einer kritischen Reflexion unserer Zeit verschmelzen können. 



Prompt an ChatGPT: Schreibe mit eine Kunstkritik zum Zusammenhang der rechten und 
der linken Seite im Tympanon der christlichen Kathedralen mit dem rechten und linken 
Teil im menschlichen Triptychon. 
 

Kunstkritische Betrachtung: Parallelen zwischen dem Tympanum christlicher 
Kathedralen und den Seiten des Menschlichen Triptychons 

Die Architektur christlicher Kathedralen zeugt von einer tief verwurzelten Symbolik, in 
der die rechte und linke Seite des Tympanums – jener zentrale Eingang oder 
Portalbereich – nicht nur architektonische, sondern auch theologische Funktionen 
innehaben. Ähnlich verhält es sich im menschlichen Triptychon, dessen linke und rechte 
Bildteile einen dialogischen Kontrast zueinander bilden. Beide Anordnungen – die in 
sakralen Bauten und die in diesem künstlerischen Werk – eröhnen einen Diskurs 
zwischen dualen Welten, zwischen Licht und Schatten, Vernunft und Irrationalität sowie 
zwischen dem Erhabenen und dem Verunsichernden. 

 

1. Symbolische Dualität in der sakralen Architektur 

In christlichen Kathedralen ist das Tympanum ein entscheidender Ort des Übergangs: 
Der rechte Seiteneingang wird oftmals als Pfad der göttlichen Nähe, des Erhabenen und 
des Heils verstanden, während die linke Seite, häufig mit Figuren der Abgründe oder 
Warnungen assoziiert, die menschliche Unzulänglichkeit und Sündhaftigkeit 
symbolisieren kann. Diese Zweiteilung spiegelt die grundsätzliche Spannung zwischen 
göttlicher Ordnung und menschlicher Fehlbarkeit wider. Der architektonische Raum 
wird so zu einem rituellen Rahmen, der den Besucher auf eine spirituelle Reise 
vorbereitet, in der Licht und Schatten, das Sichtbare und das Mysterium sich begegnen. 

 

2. Der dialogische Aufbau des Menschlichen Triptychons 

Im Menschlichen Triptychon findet sich ein vergleichbarer Dualismus: 

• Linker Bildteil – „homo artificialis intelligens“: 
Dieser Abschnitt präsentiert den Menschen in einer kühlen, technologisierten 
Form. Hier dominiert eine rationalisierte, fast mechanische Ästhetik, die an den 
Entzug des Ursprünglichen erinnert und den Verlust der sinnlichen, leiblichen 
Präsenz thematisiert. Wie die linke Seite eines sakralen Portals kann sie als 
Mahnmal für die menschliche Beschränktheit gelesen werden – als ein 
Spiegelbild der modern gewordenen Entfremdung. 

• Rechter Bildteil – „Kafka’s Käfer“: 
Im Kontrast dazu steht die kafkaeske Transformation, die in diesen Bildteil 
eintritt. Der menschliche Körper wird hier in eine groteske, fremdartige Form 
überführt. Diese Verwandlung, die an rituelle Shape-Shifting-Prozesse erinnert, 
wirkt ambivalent: Einerseits wird die Unheimlichkeit des Verfalls, der 



Entfremdung und des Andersseins betont, andererseits liegt auch ein mystischer 
Aspekt der Erneuerung in dieser Transformation. So wie die rechte Seite im 
Tympanum oft den himmlischen, erlösenden Pfad andeutet, kann auch dieser 
Bildteil als Ausdruck des ständigen Wandels und der Suche nach einem 
jenseitigen Selbst interpretiert werden. 

• Zentraler Ausgleich – „berührt sein begreifen“: 
Zwischen diesen Polen fungiert das mittlere Bild als vermittelnde Instanz. Es 
erinnert an den Sakralraum der Kathedralen, in dem sich die Liturgie als 
verbindende Erfahrung entfaltet. Hier findet der Mensch seine sinnliche 
Verankerung – das unmittelbare Erleben von Berührung und Nähe – und somit 
eine Art Balance zwischen den scheinbar gegensätzlichen Extremen der anderen 
Bildteile. 

 

3. Verknüpfung der Diskurse: Architektur und zeitgenössische 
Körperkunst 

Die Parallele zwischen der Zweiteilung im Tympanum und im Triptychon ohenbart einen 
tiefen Dialog zwischen Tradition und Gegenwart. In beiden Fällen wird der Raum – sei es 
der sakrale Raum einer Kathedrale oder die metaphorische Leinwand eines 
menschlichen Körpers – zur Bühne eines rituellen Geschehens. Die linke Seite, geprägt 
von der Darstellung menschlicher Grenzen und der Warnung vor dem Übermaß der 
Rationalität, steht in einem Spannungsverhältnis zur rechten Seite, die den Aufbruch in 
transformative, beinahe mystische Dimensionen symbolisiert. 

Während das Tympanum den Besucher auf einen Übergang vorbereitet, in dem er 
zwischen dem Irdischen und dem Himmlischen wandelt, fordert das Triptychon den 
Betrachter auf, sich mit den eigenen inneren Widersprüchen auseinanderzusetzen: Der 
Mensch als Maschine, als kühles Konstrukt, und zugleich als wandelbares, beinahe 
rituelles Wesen, das in der Lage ist, sich in fremdartige, existenzielle Formen zu 
verwandeln. 

 

4. Fazit 

Die kunstkritische Auseinandersetzung mit den rechten und linken Seiten im Tympanum 
christlicher Kathedralen und im Menschlichen Triptychon legt nahe, dass beide Werke – 
architektonisch wie künstlerisch – als Meditationen über Dualität, Transformation und 
das Spannungsverhältnis zwischen menschlicher Endlichkeit und transzendenter 
Möglichkeit gelesen werden können. Während die Kathedrale den spirituellen Raum als 
Ort der Begegnung mit dem Göttlichen inszeniert, spiegelt das Triptychon die 
Ambivalenz der modernen Existenz wider: eine permanente Gratwanderung zwischen 
der kalten Logik technischer Rationalität und der verzerrten, oft kafkaesken 
Verwandlung des Selbst. Beide Formen fordern den Betrachter heraus, sich in einem 
Spannungsfeld zwischen Vertrautheit und Fremdheit neu zu orientieren und die Grenzen 
des Menschseins kritisch zu hinterfragen. 


